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Italian Abstracts 
1. COLORE E MISURAZIONE/PRODUZIONE 

Il contrasto di quantità nella Teoria di Itten: la spettrofotometria per la verifica degli enunciati 
A. Di Tommaso1, V. Garro2, A. M. Gueli2, S. Martusciello3, M. D. Morelli3, S. Pasquale2 

1APS P.E.R.SUD, via Tasso 206, 80127- Napoli 
2PH3DRA Labs (Physics for Dating Diagnostic Dosimetry Research and Applications), Dipartimento di Fisica e 

Astronomia, Università di Catania & INFN Sezione di Catania, via Santa Sofia 64, 95123 Catania 
3Laboratorio LANDesign®, Dipartimento di Architettura e Disegno Industriale, Seconda Università degli Studi di Napoli, 

Abbazia di San Lorenzo, 81031 – Aversa (CE); BENECON SCaRL SUN, UNINA, UNISA, UNISANNIO 

Il contrasto di quantità ha origine dal rapporto quantitativo di due o più colori e nessun colore risalta più di 
un altro se tale rapporto è equilibrato. Considerando come parametro l’intensità, inteso come la luminosità 
riferita ad uno sfondo grigio di luminosità media, i valori dei rapporti reciproci tra colori primari e secondari 
della sintesi sottrattiva, giallo:arancio:rosso:viola:blu:verde riferiti da Itten che li attribuisce a Goethe sono, 
nell’ordine: 9:8:6:3:4:6 [1]. È da sottolineare in questo contesto che una dettagliata ricerca su tale argomento 
lascia piuttosto supporre che la paternità di tali valori sia da attribuire a Schopenhauer [2-6]. Egli però non 
basa le sue considerazioni sull’intensità ma sulla quantità di energia che raggiunge la retina dell’osservatore. 
Lo studio realizzato ha avuto come obiettivo principale la verifica di tale enunciato riguardante i rapporti 
esistenti tra i tre primari ed i tre secondari della sintesi sottrattiva mediante la specificazione del colore con 
il metodo spettrofotometrico [7]. La valutazione dell’intensità considerata da Itten è stata effettuata, con lo 
stesso protocollo di misura [8-9] sugli stessi campioni in due Centri di Ricerca, BENECON SCaRL e PH3DRA 
labs, sulla base dei valori di ∆E* (CIELAB1976) considerando come target i valori misurati sul riferimento per 
il minimo di luminosità (standard utilizzato per l’adjustment del nero). 
I risultati ottenuti hanno confermato quanto atteso in termini di andamento qualitativo dei valori dei rapporti 
reciproci dei sei colori ma hanno evidenziato una differenza quantitativa rispetto alla sestina, 9:8:6:3:4:6, 
riferita da Itten. 

 
2. COLORE E DIGITALE 

Il recupero del colore originale dei materiali d’archivio: la correzione digitale del colore dello 
storico discorso antisemita del Duce, nel 1938 

1Desirée Sabatini, 1Ivano Forte, 1Ilma Schiavitti, 1Mauro Sabatini, 1Alessio Pietrini 
1Dip. di Storia dell’Arte e dello Spettacolo, Sapienza Università di Roma, desiree.sabatini@uniroma1.it, 

ivanoforte@gmail.com, ilma.schiavitti@gmail.com, maurosabatini.91@gmail.com, alessio.pietrini91@gmail.com 

Il colore è il principale fattore per cui viene operato un restauro, per questo la Color correction, essenziale 
nel processo del Digital Intermediate, viene oggi considerata anche la fase centrale dell’intero lavoro 
permettendo al film di riacquisire la giusta gradazione di luce con risultati qualitativi paragonabili 
all’immagine originale. Non sempre però ci si sofferma sull’indagine scientifica precedente alla correzione 
colore, che invece contribuisce notevolmente sulla riuscita del successivo intervento digitale; ci si riferisce 
alle fasi di analisi del supporto originale e quindi alla classificazione della tipologia della pellicola, alla 
supervisione del processo di scansione e alla conversione dei segnali da analogici a digitali. Caratteristiche 
tecniche che si sommano conseguentemente con l'esame dell’operatore digitale, in grado di scegliere gli 
algoritmi dedicati al ripristino del colore originale. Case Study. L’esperimento di correzione digitale del colore 
ha come oggetto una pellicola 35 mm che fa parte di una collezione preziosa, un documentario dell’Archivio 
Storico Luce, custode del vasto patrimonio filmico e fotografico prodotto in Italia, soprattutto non di fiction 
(cinegiornali e documentari) del periodo tra il 1925 e il 1965, che non sempre possono sottostare, per natura 
di contenuto e realizzazione tecnica, alla metodologia cinematografica più diffusa per la correzione colore. Il 
girato ha una importante particolarità storica, si tratta del discorso pronunciato da Benito Mussolini in piazza 
dell'Unità, a Trieste, il 18 settembre 1938; è una copia originale del mediometraggio diversa da quella 
conservata presso gli archivi del Luce, dove non sono presenti le immagini relative a quello che è difatti il 
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momento cruciale di tutto l'itinerario irredentista di Mussolini. Si tratta di un duplicato positivo in nitrato di 
cellulosa, conservato in modo quantomeno fortunoso per molti decenni prima dell'acquisizione in archivio, 
scansionato a risoluzione Full HD 1920x1080 a 25 fps. Correzione del colore. Gli interventi, creati con il 
software PF Clean, sono finalizzati a risolvere problemi legati ad un forte flickerio e una scarsa distribuzione 
delle gradazioni di chiaro e scuro, che hanno favorito un’immagine sbiadita, a basso contrasto. Per ritrovare 
lo splendore iniziale, l’intervento digitale è stato eseguito utilizzando come riferimento sia le informazioni di 
carattere storico, sia quelle tecniche. L’obiettivo è stato di mantenere la colorazione e l’illuminazione di una 
ripresa in esterna, con un girato in pieno giorno che rileva forti contrasti di luce, e recuperare parte del colore 
originale con una color correction diretta a regolare la luminosità e la gradazione di bianco e nero a livello 
globale, mentre sui fotogrammi che risultavano maggiormente sbiaditi è stata applicata una maschera di 
contrasto. 
 

Jacopo Barozzi da Vignola in Palazzo Farnese a Caprarola: analisi cromatica dell’impianto 
illusorio negli affreschi dell’Anticamera del Concilio 

1Paolo Di Pietro Martinelli 
1Dip. di Storia, disegno e restauro dell’architettura, Sapienza Università di Roma, paolo.dipietromartinelli@uniroma1.it 

Lo studio proposto analizza parte delle problematiche riscontrate in un più ampio studio di una delle 
prospettive illusorie che si possono ammirare all'interno del Palazzo Farnese a Caprarola. 
L’edificio, finito di costruire nel 1573 su progetto di Jacopo Barozzi da Vignola, ospita al suo interno una vasto 
repertorio di affreschi murari volti alla glorificazione del Cardinale Alessandro Farnese e della sua dinastia. 
La sede delle pitture prese in esame è l’Anticamera del Concilio, una delle stanze del Piano Nobile, collocata 
lungo il lato nord del Palazzo. Questa presenta, sulla volta e su tre delle quattro pareti, una moltitudine di 
dipinti realizzati sotto la regia di Taddeo Zuccari tra il 1561 e il 1563 riguardanti il Concilio di Trento (1545 – 
1563) alle quali la stanza deve il nome. 
Oltre ai suddetti affreschi, grazie alle fonti storiche e alle note biografiche, si può riconoscere un intervento 
pittorico del Vignola in persona, autore di un impianto illusionistico volto a rappresentare quattro colonne di 
ordine corinzio in corrispondenza degli angoli della stanza che, se osservate dal centro della stanza, si 
proiettano illusoriamente aldilà delle pareti. Ciascun dipinto, realizzato su un vistoso raccordo di circa 10 cm 
di raggio, si staglia su una superficie muraria concava in totale antitesi con la rappresentazione della colonna 
stessa, che richiama, al contrario, una porzione di superficie muraria convessa. 
Questo paradosso è ben risolto tramite la rappresentazione delle textures marmoree delle colonne che, 
mediante la sapiente manipolazione della luce naturale proveniente dal lato est della stanza e la 
giustapposizione di ulteriori zone d’ombra, riescono a ribaltare la percezione della reale curvatura in 
corrispondenza degli angoli mediante una efficace manipolazione della luce. 
Aldilà delle problematiche di carattere prettamente geometrico, appare evidente come possano essere 
sviscerate interessanti considerazioni di carattere progettuale e realizzativo inerenti il sapiente utilizzo del 
colore nella pittura: l’analisi della distribuzione dei valori cromatici, la gestione del chiaroscuro e le modalità 
pratiche di stesura sono momenti significativi per chiarire il reale contributo illusorio del colore all'interno 
dell’operato del Vignola. 
 

Il paesaggio ed il colore del Medio Oriente: sistemi di rappresentazione ed analisi tra passato, 
presente e futuro 

1Sandro Parrinello, 2Francesca Picchio, 3Raffaella De Marco 
1Dip. DICAR, Università degli Studi di Pavia, sandro.parrinello@unipv.it 
2Dip. DICAR, Università degli Studi di Pavia, francesca.picchio@unipv.it 

3Dip. DICAR, Università degli Studi di Pavia, raffaella.demarco01@universitadipavia.it 

La complessa struttura di quello che viene definito paesaggio, a partire dalla molteplice natura del termine e 
dell’utilizzo (spesso improprio) che ne viene dato, motiva questa ricerca il cui intento è definire le procedure 
necessarie per rappresentare in modo opportuno tali relazioni complesse.  
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Se negli ultimi anni la scienza della rappresentazione ha visto modificare gli strumenti e i processi di 
elaborazione dei dati utili alla produzione di sistemi descrittivi dell'architettura, allora si ritiene necessario 
avviare una riflessione per comprendere come questi nuovi strumenti e questi aggiornati modelli 
interpretativi, associati agli elaborati digitali, debbano essere strutturati attraverso procedure e metodologie 
di analisi in grado di esplicitare la complessità di una condizione complessa quale quella definita dal termine 
paesaggio. La connotazione paesaggio, richiede una semantizzazione e una scomposizione del luogo inteso 
questo come sistema nei quali insistono forme e significati. Questa ricerca affronta quindi una riflessione su 
come la connotazione paesaggio sia oggi vincolata a strumenti di rappresentazione digitale e multimediale 
che producono costantemente forme e modelli che arricchiscono e complicano lo spazio reale e come, 
proprio attraverso gli stessi strumenti di produzione delle immagini, sia possibile impostare dei filtri, di 
carattere anche culturale, utili per semplificare la complessità e produrre forme rappresentative dello spazio.  
Il presente contributo mira a sviluppare un’analisi sulle qualità espressive dei moderni sistemi di 
rappresentazione del paesaggio realizzati attraverso l’utilizzo di fotogrammetria 3D e metodologia di 
acquisizione structure from motion. In particolare si vuole proporre un parallelo tra gli ambienti virtuali 
generati da questi modelli virtuali e i disegni realizzati dagli orientalisti in Terra Santa tra il XVIII e il XIX secolo. 
Il tema dell’istantanea, che nell’opera pittorica era affidato all’abilità dell’artista nel captare le qualità 
cromatiche di un luogo, diviene il perno attorno al quale si è struttura l’attività di ripresa fotografica su diversi 
casi studio lungo la stessa rotta intrapresa dai più noti disegnatori orientalisti. Le sperimentazioni effettuate 
su alcuni campioni dalle diverse caratteristiche formali e compositive, su tematiche che hanno spaziato dalla 
scala dell’urbano nel centro di Gerusalemme, al dettaglio decorativo di superfici musive all’interno della 
Basilica della Natività, passando dal rilievo di complessi monumentali nel deserto, hanno condotto a 
formulare protocolli metodologici efficaci per rappresentare le varie sfaccettature in cui la componente della 
luce influisce sia sulla percezione del colore che sull’immagine simbolica di questi ambienti. 
 
3. COLORE E ILLUMINAZIONE 

Influenza del gloss sulla visione e misurazione del colore 
 1Michela Radis, 2Paola Iacomussi, 3Jean-Marc Tulliani, 4Chiara Aghemo  

1Phd student, Dip. Architettura e Design, Politecnico di Torino, michela.radis@polito.it 
 2Div. Nanoscienze e Materiali, Istituto Nazionale di Ricerca Metrologica (INRiM) di Torino, p.iacomussi@inrim.it 

 3Dip. Scienza Applicata e Tecnologia, Politecnico di Torino, jeanmarc.tulliani@polito.it  
4Dip. Energia, Politecnico di Torino, chiara.aghemo@polito.it 

L’insieme delle caratteristiche ottiche percepite visivamente di un materiale è definito dalla CIE come 
“appearance” [1]. L’“appearance” di un oggetto dipende da molti fattori, i più rilevanti sono la sorgente 
luminosa e le condizioni geometriche di illuminazione e osservazione oltre che le caratteristiche e la posizione 
dell’osservatore. Le ricerche sono tutt’ora in corso per la definizione sia di un modello globale di 
“appearance”, sia delle modalità di valutazione e definizione degli attributi visivi rilevanti. Le metodologie di 
misura disponibili per la caratterizzazione dei materiali non sono in grado di predire in modo accurato 
l’“appearance” di materiali utilizzati in campo artistico, specialmente quando illuminati con apparecchi LED, 
né vi sono molte ricerche finalizzate in questo ambito. 
Nello studio sono stati caratterizzati in laboratorio campioni di materiali artistici (3 diversi pigmenti e 6 
diverse vernici, per un totale di 21 campioni) con diversi gradi di lucentezza. Le caratteristiche valutate sono 
state:  
• il fattore di riflessione spettrale (SRF, ρ(λ)); 
• il “gloss” [2] [3]; 
• la distribuzione spaziale del coefficiente di luminanza (q) e di radianza (qe(λ)) 
Gli stessi campioni sono stati utilizzati in un esperimento a carattere soggettivo in cui sono stati valutati gli 
attributi di: 
• lucentezza; 
• saturazione; 
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• variazione di tinta; utilizzando sorgenti LED e non LED di analoghe temperature di colore (calde e fredde). 
Sono state realizzate delle apposite cabine di osservazione, dove i campioni, disposti su di un piano e 
illuminati in modo da soddisfare i parametri di conservazione previsti dal DM 10/5/2001 [4], sono stati 
valutati dai soggetti in diverse condizioni di osservazione (angolo di visione).  
Le valutazioni soggettive sono state confrontate con i risultati colorimetrici calcolati dai valori misurati. A 
parità di tinta si è evidenziato come il differente grado di lucentezza superficiale e le differenti condizioni di 
osservazione (angolo di visione) e di illuminazione (LED vs Fluorescente compatta; luce calda vs luce fredda) 
influenzino il giudizio finale dell’osservatore dei tre attributi soggettivi considerati. 
Questo studio vuole essere un contributo alla ricerca sulle capacità di resa cromatica delle sorgenti LED per 
l’applicazione specifica dell’illuminazione di un bene culturale considerando anche l’influenza della finitura 
superficiale (superficie più o meno lucida) sulla percezione visiva di alcuni attributi fondamentali per la 
definizione dell’“appearance” in condizioni di osservazione tipiche dell’esposizione in interni. 
[1] CIE 175:2006 A Framework for the Measurement of Visual Appearance 
[2] CIE collection 118/1 Evaluation of the attribute of appearance called gloss, 1995 
[3] ASTM D523-14 Standard Test Method for Specular Gloss 
[4] Decreto Ministeriale 10 Maggio 2001 Atto di indirizzo sui criteri tecnico-scientifici e sugli standard di 
funzionamento e sviluppo dei musei 
 

Illuminare strutture ospedaliere pediatriche  
Eirini Skafida 

Lighting Engineer MLD “La Sapienza” 

Illuminare le strutture ospedaliere pediatriche richiede oltre alla corretta applicazione della normativa 
europea EN 12464-1 (Illuminazione nei luoghi di lavoro) la comprensione del fatto che ogni particolare della 
progettazione architettonica ha una funzione specifica al pari della qualità dei materiali e dei colori applicati 
sulle superfici. 
Un'illuminazione pensata per i pazienti può accrescere il comfort, alleviare gli stati di ansia, creare ambienti 
accoglienti e rilassanti. Inoltre, l’illuminazione funzionale aiuta il personale a lavorare al meglio soddisfacendo 
gli elevati standard in termini di percezione visiva. L’uso dei sistemi di illuminazione di nuova tecnologia offre 
un’elevata qualità della luce ed efficienza energetica.  
Verranno presentati:  
- Cenni sulla percezione visiva e l’illuminazione.  
- Cenni sugli aspetti normativi europei di progettazione dell’illuminazione artificiale di ambienti ospedalieri.  
- Il progetto dell’illuminazione artificiale: Illuminazione funzionale e illuminazione d’accento. La suddivisione 
della struttura ospedaliera in zone secondo l’uso del colore. 
- Giochi di colori e luci negli spazi di accoglienza. Come favorire la percezione degli spazi con luminanze visibili 
sulle superfici verticali.  
- L’ importanza della luce colorata come elemento simbolico.  
- Tecnologie innovative, applicate agli apparecchi d’illuminazione. Caratteristiche tecniche delle sorgenti LED: 
spettro cromatico, indice di resa cromatica, temperatura di colore ecc.  
Study Case  
Un esempio di come l'illuminazione possa favorire il benessere e migliorare lo stato d'animo dei 
bambini/ragazzi nell’ospedale Children’s Oncologic Unit “M. Vardinogianni”  
L’architettura della struttura è stata concepita in base a criteri di benessere fisico e psicologico del bambino.  
Il progetto dell’ambiente ospedaliero e della struttura sanitaria ha avuto come scopo la creazione di un 
ambiente che avesse il carattere di uno spazio domestico, intimo e sicuro.  
Tutta la struttura sembra disegnata da un bambino e i colori scelti sono semplici ed aiutano la concentrazione, 
l’immaginazione e la comunicazione. La scelta dei colori è uno dei fattori caratterizzanti del linguaggio 
architettonico e dell’organizzazione spaziale. Consiste proprio nella realizzazione e divisione di un ambiente 
attraverso appunto, il colore.  
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La progettazione della luce richiedeva un impostazione architettonica, che valorizzasse l’edificio e la sua 
immagine. I requisiti esigevano soluzioni illuminotecniche che non fossero solo funzionali e in accordo con le 
norme europee ma che mettessero in risalto il carattere giocoso della struttura. 
 
4. COLORE E PRODUZIONE 
  Disegni floreali ad acquarello nell’industria tessile inglese del XVIII secolo 

1Michela Cigola, 1Arturo Gallozzi, 2Emanuela Chiavoni 
1Dip. Ingegneria Civile e Meccanica, Università di Cassino, cigola@unicas.it, gallozzi@unicas.it 

2Dip. di Storia, Disegno e Restauro dell’Architettura, Sapienza Università di Roma, emanuela.chiavoni@uniroma1.it 

Il contributo intende mettere in luce il ruolo avuto da Anna Maria Garthwaite (Harston, Leicestershire, 14 
marzo 1688 – ottobre 1763), una dei più importanti designer inglese tessile dei suoi tempi nota per la 
creazione di vivaci disegni floreali per tessuti in seta che venivano realizzati a Spitalfields, vicino Londra nella 
metà del XVIII secolo.  
Arrivata a Londra nel 1728, nei 35 anni in cui fu attiva, Anna Maria Garthwaite ha prodotto oltre un migliaio 
di schemi per tessuti che eseguiva sempre ad acquerello.  
I suoi acquarelli era unici e riconoscibili per i loro vorticosi ed asimmetrici tralci di fiori e foglie rappresentati 
con colori vivaci e brillanti che davano loro una vivace immediatezza.  
Molti dei suoi disegni originali sono sopravvissuti, oltre a tessuti ed abiti realizzati con essi; sono inoltre 
riconducibili ai suoi modelli abiti in seta identificati nella ritrattistica inglese ed americana di questo periodo.  
Circa 900 suoi disegni originali in acquerello datati tra il 1720 ed il 1756 fanno parte della collezione del 
Victoria and Albert Museum; molti di essi sono datati, annotati con precise istruzioni riguardanti la loro 
tessitura e portano il nome del tessitore a cui la Garthwaite li aveva venduti.  
Oltre al suo grande talento creativo, Anna Maria Garthwaite ebbe una grande influenza sullo sviluppo 
dell’industria tessile inglese.  
Fu proprio con l’introduzione dei suoi disegni, basati su modelli nuovi e sull’uso di patterns base che venivano 
ripetuti, che lo stesso modo di tessere fu variato e l’industria inglese della seta riuscì a superare quella 
francese, che proprio in quegli anni aveva notevoli problemi con i suoi operai per l’introduzione di nuove 
macchine.  
La sua influenza fu molto forte, tanto che nel 1751 era già riconosciuta in patria come una dei 3 designer che 
avevano introdotto i principi della pittura nell’industria tessile. Echi dei suoi schemi floreali possono essere 
ritrovati nell’Art Nouveau e più tardi, nei disegni di William Morris. 
 

Proprietà ottiche e specificazione del colore di vini Etna DOC rosso 
1A. M. Gueli, 2G. Bellia, 3A. Mazzaglia, 4M. Nicolosi Asmundo, 1S. Pasquale, 1G. Politi, 5R. Reitano, 1S. O. Troja 

1PH3DRA (PHysics for Diagnostics Dosimetry Dating Research and Application) laboratories, Dipartimento di Fisica e 
Astronomia dell’Università & INFN Sezione di Catania, via S. Sofia 64, 95123 Catania 

2Dipartimento di Fisica e Astronomia dell’Università & INFN - LNS, via S. Sofia 64, 95123 Catania 
3DISPA (Dipartimento di Scienze delle Produzioni Agrarie e Alimentari), via S. Sofia 100, 95123 Catania 

4Azienda Vinicola Barone di Villagrande, via del Bosco 25, 95010 Milo (CT) 
5Dipartimento di Fisica e Astronomia, Università degli Studi di Catania, via S. Sofia 64, 95123 Catania 

Il colore del vino è un elemento di caratterizzazione del prodotto che riveste una notevole importanza sia per 
l’influenza, a livello sensoriale, che esercita sul consumatore, sia per la tipicità e i risvolti tecnologici e ad esso 
collegati. Nonostante l’esistenza, nell’ambito siciliano, di varie tipologie di vitigni etnei e varie DOC, mancano 
studi sistematici di caratterizzazione colorimetrica strumentale dei principali vini in commercio. 
Il progetto di ricerca intrapreso ha come obiettivo specifico quello di individuare la corrispondenza tra il 
colore descritto (nuance) nelle attuali carte dei vini e il colore misurato (coordinate CIELAB) al fine di mettere 
a punto un protocollo di misura per la specificazione del colore. Tale protocollo, da un punto di vista 
applicativo, potrebbe essere utile per la produzione di carte di colore, complete sia di dati descrittivi 
dell’analisi sensoriale ed enologica che delle coordinate cromatiche. 
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È altresì previsto di monitorare l’evoluzione cromatica del vino durante il processo di produzione, a partire 
dalla vendemmia sino alla completa vinificazione del mosto e alla sua fase di conservazione. Vengono 
presentati in questa occasione i risultati ottenuti su una microvinificazione monovarietale di Nerello 
mascalese, monovitigno DOC Etna. Sono state in particolare eseguite misure in situ, mediante 
spettrofotometria in riflettanza, sugli acini di uva e sulla “vinaccia”, e misure in laboratorio, con 
spettrofotometria in trasmittanza, su campioni di mosto a vari gradi di fermentazione e a differenti condizioni 
di conservazione. 
 
5. COLORE E RESTAURO 

Il colore della vetustas, il colore della venustas 

Emanuele Romeo 
Dip. Architettura e Design, Politecnico di Torino, emanuele.romeo@polito.it 

La valorizzazione dei centri urbani assume, alla luce dei recenti indirizzi normativi riguardanti i Piani del 
Colore, un ruolo centrale nel dibattito sul valore culturale della città, dove monumenti antichi e nuove 
architetture assurgono a sistema unitario progettato anche con l’ausilio del colore assegnato alle facciate. 
Tuttavia si assiste oggi a un processo biunivoco che, proponendo il confronto tra antico e nuovo, da un lato 
ricerca la venustas dell'architettura contemporanea attraverso nuovi linguaggi e nuove tecnologie, dall'altra 
esalta la vetustas degli edifici attraverso l'eliminazione delle successive stratificazioni a vantaggio delle 
originarie coloriture. Ma, la ricerca dell'antico non sempre raggiunge lo scopo di "ridare decoro" a quegli 
edifici che, privati di tali stratificazioni, perdono la loro unità materica, formale, stilistica a vantaggio di una 
presunta bellezza originaria che spesso risulta frammentata.  
A tal proposito si citano esempi di città piemontesi in cui la "medievalizzazione" dei centri storici ha portato 
a scelte poco condivisibili sul piano metodologico della conservazione e discutibili per ciò che riguarda il 
risultato estetico-formale.  
In molte di queste città la continuità della scena urbana è costituita dai rifacimenti barocchi e ottocenteschi 
che, anche attraverso l’uso del colore , hanno caratterizzando fortemente i centri storici: agli edifici di 
fondazione medievale si sono aggiunti i caratteri formali e cromatici dell’architettura ottocentesca che a sua 
volta si era uniformata, per colore, per materiali e per tecniche costruttive, alla precedente immagine 
barocca.  
Purtroppo l’idea del bello (venustas) legato a ciò che non è scolorito e soprattutto a ciò che si presenta con 
quegli aspetti originari (vetustas) senza le successive stratificazioni, è alla base delle politiche “culturali” che 
interessano realtà urbane come Alba, Asti, Cherasco, Chieri, Pinerolo, Rivoli ecc. 
Il contributo, attraverso l’analisi di una serie di interventi realizzati, vuole evidenziare una prassi, condivisa 
da amministrazioni e da organismi di tutela, tendente all’asportazione degli intonaci e dei pigmenti stratificati 
a vantaggio di una facies che predilige il materiale costruttivo a vista ripristinando l’immagine “originaria”, il 
più delle volte compromessa o frammentata, al di sotto degli intonaci asportati.  
Sulla base di tali esperienze si vuole suggerire un diverso modus operandi nel campo della conservazione in 
cui l'affermazione della venustas non è data dalla ri-scoperta della vetustas ma dal valore che la cultura 
attribuisce all'architettura (a qualsiasi epoca essa appartenga) nella sua unità o diversità cromatica, materica, 
formale, stilistica, purché essa mantenga tutte le sue stratificazioni.  
Riferimenti essenziali:  
DEZZI BARDESCHI 1990; CARBONARA G., 1990; GIUSTI M.A., 2007. 
 

Disegni a colori negli archivi di architettura contemporanea. Materiali, tecniche, tecnologie e 
metodologie di conservazione e tutela 

1Francesca Paluan 
1Dipartimento DIST, Politecnico di Torino, francesca.paluan@polito.it 

Il recente interesse verso il patrimonio documentario conservato negli archivi di architettura contemporanea 
ha determinato una crescente attenzione sulle tipologie di materiali e tecniche dei disegni di progetto che, 
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pur mantenendo una notevole continuità e coesione con la normativa e le convenzioni per la 
rappresentazione e per la comunicazione, sono caratterizzati da una considerevole eterogeneità di materiali 
e tecniche grafiche, in quanto gli stessi supporti e materiali da disegno sono cambiati negli ultimi decenni. Le 
tecniche, con la loro consistenza cromatica ed espressività grafica, condizionano le esperienze di 
comunicazione del progetto, creando suggestioni o delineandone le estrinsecazioni in rapporto ai volumi e 
alle forme dell’oggetto rappresentato. 
Il colore come integrazione del disegno del progetto è visibile grazie all'applicazione di una vasta gamma di 
materiali, la cui massiccia produzione industriale ha influito, inoltre, sullo stato di conservazione del 
patrimonio grafico. Oltre alle tradizionali tecniche cromatiche che possono essere applicate al disegno 
d’architettura (pastelli, acquerello e tempera) possono essere individuati altri metodi e procedimenti, 
derivati dal campo dell’Arte (non soltanto pittorica) del '900, tra cui collage, pittura ad acrilico, pennarelli di 
varia composizione, applicazione di pellicole plastiche colorate (retini). Il disegno automatico in ambito di 
progettazione, inoltre, ha influito sulla componente cromatica con la comparsa di inchiostri derivati dal 
plottaggio. Questa eterogeneità e, spesso, commistione di tecniche, congiuntamente alla compresenza di 
svariati supporti, complicano lo stato di conservazione del disegno d'architettura, in quanto i diversi materiali, 
interagendo tra loro e con l’ambiente, subiscono diverse tipologie di degrado. Il degrado è un processo 
naturale, irreversibile e non lineare di trasformazione chimica dei materiali per effetto di fattori biologici, 
chimici e fisici determinati dalle condizioni termoigrometriche, dalla luce e dagli inquinanti. Tutti questi 
parametri, combinati tra loro, portano a conseguenze diverse in base alla composizione dei disegni in termini 
di supporti e tecniche grafiche. In particolare, la componente cromatica del disegno è molto sensibile agli 
effetti della luce, intesa nella totalità dello spettro elettromagnetico. Se per le tecniche tradizionali, applicate 
su supporti cartacei, sono noti i meccanismi di degrado e le operazioni di conservazione e restauro, per 
tecniche più recenti come acrilici e pennarelli, o per quelle tecniche miste ottenute con l’incollaggio di 
pellicole sul supporto, le problematiche risultano poco esplorate e non sempre assimilabili a quelle dei 
materiali tradizionali. Il contributo si propone di esplorare, dal punto di vista conservativo, il degrado del 
colore su disegni contemporanei conservati in archivi di architettura in relazione ai fattori ambientali e 
all'ambiente di conservazione ed esposizione. 
 

Colore “funzione creatrice di spazio” in un Salone da ballo del XVIII sec. 
Riccardo Pezzola 

arch. lp, rrpezzola@tin.it 

Il salone da ballo di palazzo Malacrida a Morbegno di Pietro Solari da Bolvedro (1711-1787) si configura come 
un parallelepipedo situato nella parte centrale dell’edificio, i cui esempi culturali sono da ricondurre ai tipi 
ricorrenti, il palazzo urbano e il palazzo suburbano. 
Attraverso le aperture o le aperture dipinte, nel salone si creano assi visuali e di passaggio con gli ambienti 
attigui e con l’esterno.  
La luce naturale entra direttamente nel salone da una parete, segnata da una sovrapposizione di finestre con 
vetri (soffiati e float) su due ordini, e indirettamente dalle stanze attigue.  
La struttura portante sia verticale che orizzontale presenta rivestimenti di intonaci, dipinti murali e stucchi. Il 
colore delle superfici ha una forte funzione creatrice dello spazio. 
Il salone si sviluppa su due livelli, segnati da piccoli balconi di stucco ad imitazione di marmi policromi e da 
tende ad imitazione di textile texture. Il pavimento in cotto lombardo prosegue pittoricamente ad imitazione 
del materiale stesso nelle vedute delle pareti.  
Per la rappresentazione dello spazio nel piano delle pareti è adottata la tecnica del quadraturismo che opera 
per sfondati.  
L’impiego degli apparati architettonici dipinti segue qui scale dimensionali differenti. Una prima scala 
dimensionale è quella degli elementi edilizi, delle finestre dipinte del salone. Una seconda scala dimensionale 
è quella dei paesaggi con rimandi su vedute lontane posti nei lati lunghi del parallelepipedo. Infine una terza 
scala dimensionale, riguarda gli spazi onirici, “paesetti bianco celesti” contornati da nervose cornici dal colore 
dell’oro. In essi sono raffigurati paesaggi, costruzioni a volte integre, altre con evidenti segni di degrado, poste 
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su radure e unite in alcuni casi da ponti. Rappresentano loggiati, portici, cupole, campanili, di vago sapore 
esotico. Questi dipinti di paesaggio, tutti dalle medesime dimensioni, sono collocati su un rimando di piani, 
disposti simmetricamente su due livelli in ogni parete del salone. 
Le quadrature delle pareti riportano composizioni dipinte, si ravvisa una sorta di trasparenza, come nelle 
pareti lunghe dagli “squarci” con vedute di paesaggi (acque, montagne, logge) e di architetture classiche con 
l’ordine ionico su piedistallo. 
Per la diagnostica di seguito i dettagli. 
- Diagnostica per immagini (rilievo dei dipinti murali delle pareti e soffitto del salone, effettuato con laser 
scanner 3D HDS, al fine acquisire “nuvole di punti” delle superfici e fissare le posizioni di punti materiali nello 
spazio).  
- Diagnostica analitica (analisi su microcampioni di intonaco e di pellicole pittoriche prelevati dal salone per 
stabilire in particolare la composizione materica). 
 
6. COLORE E AMBIENTE COSTRUITO 

L’architettura di 2 millimetri: l’uso delle arti grafiche per la riqualificazione urbana 

Massimiliano Lo Turco 
DAD – Dipartimento di Architettura e Design, Politecnico di Torino, massimiliano.loturco@polito.it 

In ambito architettonico/urbano, la progettazione del colore applicato a murature e orizzontamenti prevede 
un’attenta analisi dell’identità dei manufatti, relazionabile a un complesso vissuto che ha ragioni nella cultura 
e nell’individuo, dunque riferibile a una dimensione sensoriale profonda, poiché svolge al contempo un ruolo 
di mediazione tra passato e futuro, tra antico e moderno: una prospettiva senz’altro nuova, che porta anche 
l’architettura più semplice e nascosta a un livello emozionale più elevato, non tanto per stravaganti esercizi 
formali propri dell’architettura organica degli ultimi anni, quanto piuttosto per l’abilità di combinare 
sapientemente architettura e colore anche attraverso apparati grafici che suscitano emozioni nel fruitore. Lo 
spazio costruito viene restituito come qualcosa di vivibile, di rispettabile e di piacevole, tanto più se 
appartiene originariamente a contesti degradati, spesso collocati in aree periferiche, avvertiti come 
interventi non conclusi, segnati dal tempo e dall’inquinamento. Ed è così che i non luoghi intesi come spazi 
privi di identificazione storica o culturale, spesso di passaggio, possono repentinamente riconvertirsi in luoghi 
di accoglienza, ove l’arte si fonde con le tecniche del design grafico, affidando al colore il compito di far 
percepire tali ambienti in modo differente, come pura espressione di fantasia e illusione progettata per il 
piacere degli occhi. 
Senza addentrarsi nella disamina dei fenomeni di graffitismo, vera e propria manifestazione sociale che 
meriterebbe una trattazione a parte, si analizzeranno riconversioni di diverso tipo, spesso eclettiche a un 
primo sguardo, ma ideate per conferire nuova linfa a luoghi anonimi, atte a costituire tele perfette per fare 
del colore il principale elemento progettuale in grado di instillare processi di riqualificazione urbana. 
Verranno criticamente esaminati alcuni illustri esempi ove l’uso del colore e delle arti grafiche hanno assolto 
sapientemente tale compito: dalla riqualificazione di Tirana, al movimento Let’s Colour, all’affermazione di 
artisti autorevoli in grado di coniugare grafica e architettura (tra cui si ricordano i lavori di Barbara Solomon 
e Felice Varini). In particolare, traendo ispirazione dagli illustri esempi di Teresa Sapey, Alex Peemoeller e 
Paola Scher, annoverabili tra i professionisti più accreditati nel campo del “restyling grafico” dei parcheggi, si 
formulano proposte operative per l’adozione di grafiche interne previste per gli spazi interni del parcheggio 
pluripiano interrato della Cittadella Politecnica in Torino. 
 

Quando l'onda Liberty si spegne: il colore delle vetrate, un patrimonio da tutelare 
Pia Davico 

Dip. Architettura e Design, Politecnico di Torino, pia.davico@polito.it 

Già ho avuto modo di occuparmi di un patrimonio dell'architettura di Torino poco noto, perché celato per lo 
più in ambienti privati, le valenze del quale possono essere scoperte e apprezzate solo con una paziente 
ricerca: le vetrate colorate di portoni e finestre. Le loro composizioni, in stretto dialogo tra espressioni 



 
18 

 

cromatiche e formali, in alcuni casi ripropongono i temi decorativi dell'architettura, mentre in altri risultano 
autonome nella loro fisionomia, manifestando in ogni caso sia il peso determinante della presenza del colore, 
sia le tendenze stilistiche in linea con quelle in voga al momento della loro realizzazione. 
Vorrei ora analizzare, testandola su più esempi significativi di vetrate in cui il colore è protagonista, la 
rispondenza tra le varie fasi in cui perde consenso a livello nazionale e internazionale il gusto Art Nouveau 
(per antonomasia amante del colore) e le scelte cromatico-compositive adottate nei singoli casi, in forme 
evolutive come nell'Art Déco, o involutive con ritorno a modelli tradizionali nella seconda metà del 
Novecento. 
Questo patrimonio 'colorato', fragile per la fragilità stessa del suo essere, personalizza e impreziosisce 
l'aspetto di numerosi edifici di Torino, testimoniando la storia della sua architettura e del suo artigianato 
artistico. Un patrimonio che dovrebbe essere più conosciuto e protetto, evitando che i vetri colorati vengano 
sostituiti con leggerezza da altri bianchi o cromaticamente difformi, annullando il rigore compositivo delle 
stesse vetrate. 
 

Architetture contemporanee e colore: ultime definizioni per una mappatura d’intenti 
Marco Borsotti 

Dip. di Architettura e Studi Urbani/DAStU, Politecnico di Milano, marco.borsotti@polimi.it 

Terzo ed ultimo contributo analitico (i primi due sono apparsi nei volumi VIII e X “Colore e colorimetria”)*, di 
una riflessione che, tra casi studio contemporanei ed ipotesi di collocazione dei loro esiti entro ambiti 
definibili secondo attitudini comuni, guarda all’uso del colore come vero e proprio strumento di 
progettazione e “materiale” per la realizzazione di soggetti architettonici. L’intento è quello di definire una 
“mappatura d‘intenti” composta da “ricorrenze d’uso” che risultino fortemente rappresentative della scelta 
dell’adozione di cromatismi (secondo differenti accezioni), quali strumenti capaci di dichiarare e rendere 
leggibili - nei saggi precedenti si è parlato di “amplificatore di senso” -, i principi concettuali posti alla base 
del processo di ideazione di un progetto architettonico, così come di mantenerli espliciti negli esiti formali. 
Una esplorazione che supera definitivamente il diffuso concetto che, nella produzione architettonica 
contemporanea, l’utilizzo del colore sia una scelta di pura e semplice finitura superficiale, applicabile, caso 
per caso, secondo matrici estetiche estemporanee, per rintracciare, invece, nella reiterazione di soluzioni tra 
loro assimilabili, l’emergere di inclinazioni inscritte all’interno di precise volontà comunicative progettuali. 
Dopo aver rintracciato e definito, nei precedenti saggi, alcuni possibili scenari quali l’iconico urbano, lo spot 
colour , il palette colour, il diversamente residenziale il perspective colour, l’edge colour, l’immersive colour 
ed il translucent colour, qui vengono delineate ulteriori categorie, che completano il panorama 
dell’esplorazione e consentono di tracciare il profilo di un paesaggio ampio e fortemente intrecciato, dove, 
tuttavia affiorano chiaramente aree di esercizio progettuale omogenee ed emergenti. I nuovi codici espressivi 
proposti in quest’occasione sono il container colour - il principio della box in a box si afferma attraverso il 
colore- il deep colour - il cromatismo come strumento di scansione dei vuoti e dei pieni-, l’expressive colour 
- il colore applicato alla volontà di affermare un contenuto cultura e territoriale- ed il connective colour - uso 
del cromatismo secondo intenzioni di valorizzazione delle relazioni contestuali -. 
*Borsotti, M. (2014). Architetture contemporanee e colore: altre amplificazioni di senso. In Rossi M., 
Marchiafava V. (Ed), Colore e colorimetria. Contributi multidisciplinari. Vol. X A. Atti della Decima Conferenza 
del Colore. Università degli Studi di Genova. (pp. 511- 518) Santarcangelo di Romagna (RN): Maggioli;  
Borsotti M. (2012). Architetture contemporanee e colore: amplificazioni di senso. In: M. Rossi, A. Siniscalco. 
Colore e Colorimetria. Contributi Multidisciplinari Vol. VIII A. Alma Mater Studiorum, Università di Bologna, 
Facoltà di Ingegneria, Bologna, 13/09/2012 - 14/09/2012, p. 315-322, Milano: Maggioli Editore. 
 

Colore e luce: sostenibilità per la rigenerazione urbana 
Katia Gasparini 

Dip. Progettazione e Pianificazione Ambienti Complessi, Università Iuav di Venezia, katiag@iuav.it 

Il tema della rigenerazione urbana è molto sentito dal punto di vista sociale e urbano. Dal punto di vista 
costruttivo appare importante per la maggiore sensibilità ai temi della sostenibilità ambientale e per 
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l'impiego di tecnologie e materiali innovativi orientati all'efficienza energetica. In questi casi si richiede l'uso 
di approcci progettuali, tecnologici e materici “smart”. Dove con “smart” si intendono sia le tecnologie con 
caratteristiche di rimovibilità, temporaneità, sostenibilità, sia il pensiero che sta all'origine della soluzione. 
Sovente un uso innovativo della tecnologia consolidata può dare risultati insperati: ecco che un uso di 
tecnologie cromatiche e luminose per la rigenerazione urbana può essere la soluzione che risponde a requisiti 
di “rimovibilità, temporaneità, sostenibilità, ecc.” e al contempo assolvere egregiamente al concetto di 
“valorizzazione” ambientale. Nei casi studio analizzati sono state riscontrate soluzioni che utilizzano la luce 
e/o il colore come mezzi espressivi, e tecnologie che interagiscono con l'ambiente in maniera statica, attiva, 
reattiva o interattiva. La possibilità di integrare nel sistema di facciata o nello spazio aperto sistemi che 
utilizzano strumenti sensoriali come luce, colore, suono o movimento, permette al progetto di avere riscontri 
tendenzialmente immediati a livello sociale, economico e ambientale. Luce colore sono fattori determinanti 
per la percezione visiva e fonti della maggiore carica emotiva che uno spazio possa offrire. Differenti colori 
determinano azioni differenziate nello spazio. Mediante l’effetto della luce si producono determinate 
stimolazioni sul sistema foto-ricettivo. Si innesca così un sistema di processi, sia sul piano sensoriale-
emozionale che sul piano fisiologico, che permettono di vivere e sentire il luogo. La luce negli spazi urbani ha 
principalmente l’obiettivo di rendere la città e i suoi quartieri meglio “leggibili”. Fra i casi studio emergono 
gli edifici di archeologia industriale che oggi si elevano come landmark, come per esempio la Tate Modern di 
Londra. Parchi e aree pubbliche che prendono forma da progetti di luce. Interventi di rigenerazione 
ambientale come il Red Ribbon Park sono esemplificativi delle potenzialità delle tecnologie cromatiche e 
luminose all'interno di un progetto di valorizzazione di uno spazio naturale. Il fervore sperimentale si esprime 
anche grazie all’innovazione tecnologica: l’applicazione di serigrafie, di pellicole con cristalli liquidi o 
ologrammi apre una sconfinata possibilità di trasmissione delle informazioni, o semplicemente di decoro.La 
nuova costruzione della Strand East Tower di Londra è simbolo della rigenerazione di una periferia che era 
destinata al degrado. Il paper l'analisi degli attuali scenari tecnologici che si aprono per la rigenerazione 
urbana, inerenti gli approcci costruttivi e materici con strumenti cromatici e luminosi, finalizzati al 
perseguimento della qualità ambientale e della valorizzazione. 
 

Il colore quale indicatore peculiare della salvaguardia dei valori  
storici e ambientali dell’ambiente costruito 

Caterina Mele 
Dip. Diseg, Politecnico di Torino, caterina.mele@polito.it 

La tutela del paesaggio e la conservazione dei valori territoriali dei luoghi sono intimamente connessi con una 
serie di elementi naturali ed antropici che si esprimono visivamente con forme e colori peculiari. Si pensi ad 
esempio alle case bianche, in tufo o altro materiale calcareo, imbiancate a calce, che caratterizzano i paesaggi 
storici delle coste mediterranee, o alle architetture montane, quali le baite dell’ambiente alpino, in cui il 
colore predominante è il grigio della pietra locale usata per la copertura dei tetti, o per la struttura e per il 
rivestimento esterno, oppure ancora al rosso del laterizio che caratterizza i paesaggi di gran parte 
dell’ambiente costruito storico delle città della pianura padana. In tutti questi casi il colore può essere 
considerato un indicatore qualitativo della conservazione e dell’integrità dei valori paesaggistici e storici dei 
luoghi. Scelte incongrue di forme e materiali, nella progettazione o nell’intervento di recupero, oltre ad 
essere poco compatibili con gli aspetti in generale della sostenibilità (ad esempio l’utilizzo di materiali da 
costruzione di provenienza non locale), possono alterare irreversibilmente le caratteristiche tipiche dei 
luoghi, peggiorandone la qualità ambientale e costruttiva. Tale peggioramento è segnalato, inevitabilmente, 
anche dalla permanenza o meno dell’omogeneità dei valori cromatici storici originali. Il contributo intende 
analizzare questa correlazione tra colore e materiali, nella conservazione della qualità dei valori storici e 
ambientali dei luoghi, attraverso l’analisi di alcuni casi esemplari. 
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Colore negli ospedali: percezione e comunicazione visiva 
Anna Marotta 

DAD, Dipartimento di Architettura e Design, Politecnico di Milano, anna.marotta@polito.it 

Il colore non può vivere solo di tecnicalità negli ospedali, dove i pazienti “si sentono simili a cavie (…) 
spaventati dal bianco abbagliante che li circonda”. E lo stesso accade per familiari, medici e caregivers. 
Attraverso la disamina interdisciplinare di casi esemplari, dalla tradizione al contemporaneo, criticamente 
comparati con le teorie cromatiche, si approfondirà il rapporto tra il ruolo del colore e la qualità della vita nei 
luoghi di cura, compresa la funzione "terapeutica" dello spazio architettonico nell'ospedale umanizzato, per 
arrivare a un più consapevole progetto visivo e cromatico. Ciò anche rispetto alle interpretazioni, dalla 
Cultura della Visione - nei suoi risvolti percettivi (Pizzo Russo 2005) e comunicativi - fino alle implicazioni 
ornamentali, simboliche, artistiche, compresa la neuroestetica (Maffei, Zeky); con la "narrazione visiva", 
inclusiva di multimedialità, polisensorialità, multiculturalità (Tesi di Cannavicci, Ceresa, Mosso, Balzarro, 
Donna Bianco, Bidese). Si va così dalla video-art alla geometrizzazione, dinamizzazione, iconizzazione e altro. 
La premessa metodologica è che l’analisi (il progetto) del colore non possa coincidere con quello di 
“attintatura”, ma possa allargarsi agli aspetti della decorazione, iconizzazione, simbolizzazione, dinamismo, 
animazione e altro. E sempre più emerge anche l’esigenza di “variabilità” di elementi e parametri del colore, 
(come tono, nuance,) ma anche come soggetto, contenuto, progetto visivo e grafico. Se ciò è un 
arricchimento per l’architettura in genere, a maggior ragione diventa essenziale e prezioso negli interni 
ospedalieri, in cui la variabilità della visione attenua – fra l’altro – effetti percettivi statici, monotoni e 
ripetitivi, induttori di stati psicologici di ansia, noia e depressione. Verranno proposti i casi di studio di Santa 
Maria della Scala a Siena, il fiorentino Ospedale degli Innocenti (Sandrino 2005, Ghidetti 2012), l'Arcispedale 
di S. Spirito in Saxia (Roma), la Clinica Psichiatrica San Giovanni a Trieste (Riccò 1999, Pastore 1989). Nel 
contemporaneo, anche Birren, “padre storico” della cultura cromatica, dedica attenzione al colore in ambito 
sanitario, confermandone la complessità. Esemplari appaiono ancora gli studi e/o progetti come nel caso di 
Tornquist (Ospedale di Circolo Fondazione Macchi, Varese) che ricorda Wilson, (nei primi anni del secolo 
scorso) al Sacré Coeur di Londra. Fra i progetti pionieristici in ambito clinico, si ricorda Poul Gernes, per 
l’Herlev County Hospital, (Danimarca, 1968-76); Gerhy, al Lou Ruvo Center for Brain Health (Las Vegas, 2010), 
in cui il colore esalta la forma, specie nella vista notturna. Il Royal Children’s Hospital (a Melbourne, 2011), 
con grande scultura di Alexander Knox, al centro della Hospital Street, con acquario, e cromie che ricordano 
il mare. Esiti attesi: implementazione delle possibilità progettuali: colore non solo strumento tecnico, ma 
anima nobile e còlta nel percorso della sofferenza. 
 

Variazioni di un’identità: il tufo come materia dell’architettura. 
Sfumature di luce, tempo e colore. 

1Antonio Conte, 1Maria Bruna Pisciotta, 1Valentina Spataro 
1Dipartimento delle Culture Europee e del Mediterraneo, Università degli Studi della Basilicata 

aconte54@gmail.com, mbpisciotta@gmail.com, spatarovalentina88@gmail.com 

Le superfici della terra, anche le più incontaminate, offrono alla vista un susseguirsi di materiali naturali con 
le loro infinite variazioni di colore, moltiplicate dall’intensità della luce e dal clima. La stessa natura si mostra 
con una propria architettura del colore, complessa e cangiante ad ogni passaggio cromatico, ma anche 
infinitamente plastica. 
L’uomo ha estratto dal territorio i materiali per costruire spazi dove abitare. I materiali, con forma, colore ed 
impiego, caratterizzano i paesaggi rurali ed urbani. In particolare per le città del Mediterraneo, il cromatismo 
delle architetture è del tutto coerente con i colori del territorio. 
Il colore che identifica una città, la sua geografia, la luce che lo attraversa, sempre caratterizzano la cultura 
di chi ci vive, intimamente influenzata dal territorio circostante. Pertanto costituiscono un elemento 
importante per comprendere il territorio, il modo in cui è stato vissuto e trasformato dall’uomo. 
I Sassi di Matera, come ogni città storica, sono un complesso di parti frutto di evoluzioni e processi urbani. 
Osservandoli, si nota immediatamente la contrapposizione tra l’omogeneità dell’elemento costitutivo, il tufo, 
presente sia nella morfologia del sito che nella tecnologia delle fabbriche, e la diversità cromatico-percettiva 
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che si genera nell’assemblarsi e nell’adattarsi alle forme del luogo. La scenografia della Murgia materana è 
caratterizzata dall’alternarsi di formazioni rocciose naturali, di spazi invisibili scavati nella roccia e di volumi 
visibili, geometrici, della stessa materia della roccia. E, nonostante la calcarenite sia alla radice delle tre 
tipologie, naturale, antropica costruita e antropica scavata, la continuità materica è interrotta: dagli effetti 
chiaroscurali determinati dalla luce; dalle infinite variazioni cromatiche delle pareti lapidee, dal giallastro al 
grigio biancastro, proprie dei “luoghi con una storia”; e dai colori della vegetazione, completamento vitale 
delle facciate minerali. 
Il tufo, nella sua sofferente nudità, corredata da inserti vegetali spontanei, velato di lievi scialbature o 
rivestito con “tardo” intonaco o soffocato da bianca calce mediterranea, racconta, attraverso i suoi colori e 
le sue forme, la storia dell’uomo e il lavoro del tempo. 
La caratterizzazione cromatica è dunque un elemento fondamentale per studiare e recuperare il patrimonio 
architettonico. Non è facile descrivere tutti questi colori, ma si possono individuare dei campi di colore, delle 
tavolozze estratte dalla natura e dalle architetture, delle analogie cromatiche e formali che caratterizzano le 
superfici in base alla lavorazione e alla presenza di elementi variabili con il tempo.  
Il tentativo è quello di campionare i prospetti della città dei Sassi, creare un “abaco dei prospetti in tufo” in 
relazione a:  
-luce: rapporti estetici luci/ombre 
-tempo: degradi e variazioni superficiali della pietra 
-verde: apporto cromatico di tappezzanti e rampicanti sulle pareti lapidee. 
 

Il Suono del Colore. Il Colore dentro e fuori il costruito 
Gino Spera 

architetto-ingegnere 

Non si può prescindere dal Colore capace di dare nuovo significato e forza al costruito, perseguendo scopi 
“sinfonici” nell’ambiente urbano (Le Corbusier, In Da Vers une Architecture, 1992).  
La “musicalità del colore” nella lettura di Le Corbusier è molto vicina a quella di Kandinskij anche per la visione 
spirituale ed emozionale a cui deve aspirare. Un progetto Colto che rappresenti il colore in maniera corretta 
e non casuale determina la riuscita dello stesso, lo studio preventivo delle teorie dei colori (A. Marotta, 
Policroma: dalle teorie comprate al progetto del colore, Torino 1999) è di fondamentale importanza e 
prescinderne potrebbe implicare la realizzazione di luoghi impersonali che rimandano al disagio, al cattivo 
accordo degli strumenti che stridono e rompono l’armonia della “sinfonia” progettuale.  
Gli esempi proposti sintetizzano l’approccio “sinfonico” al colore: per la residenza privata del quartiere 
napoletano del Vomero, ispirata al concetto della Casa come Specchio dell’Anima (A. Marotta, In: Minucciani 
V.Vaudetti, La stanza degli specchi: il contributo dell'area della rappresentazione per l'architettura di interni, 
Torino 2007). Oltre alla rimodulazione degli spazi, si sono risolte le criticità cromatiche, mediante una 
soluzione in grado di amplificare la percezione della luce e virare l’intera gamma dei colori di progetto su 
tonalità pastello, legate a matericità naturali. L’armonia cromatica (Runge,1810) tra i vari ambienti è stata 
raggiunta attraverso compenetrazioni geometriche e coloristiche. La luce, preziosa alleata del colore, è stata 
progettata su due scenografie con intensità e temperature distinte. Il secondo caso studio, prende in esame 
la riqualificazione estetica dei prospetti esterni del Centro Panda, presidio di riabilitazione fisica e 
neuromotoria della degradata periferia di Arzano (Na), con la partecipazione dell’artista internazionale Jorit 
Agoch. Il ridisegno delle facciate parte dall’intento di razionalizzare i pesi visivi, ricalibrando i vuoti e i pieni. I 
colori scelti per la differenziazione dei volumi saranno due tonalità di grigio: quella più chiara per le superfici 
ampie e illuminate e quella più scura come accento sulle parti ri-geometrizzate. Per la facciata sud si è deciso 
di intervenire con un’operazione di Street Art dell’artista Jorit. Agoch. Il colore non appare isolato, risultando 
supportato da icone e simboli come la colomba della pace di Picasso, il sole di Felice Pignataro (simbolo di 
speranza e movimento verso utopie possibili), alla farfalla (simbolo della ciclicità della vita), il faro (come 
guida da seguire nel rispetto del mare e della terra), ed infine l’icona del bambino/a con un rapporto di scala 
superiore che viene disegnato da altri bambini, ad indicare la formazione di una coscienza critica capace di 
discernere ciò che è giusto da quello sbagliato. 
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I colori della città tra permanenza e temporaneità. La materia e le impalcature 
Ivana Passamani 

Dipartimento di Ingegneria Civile, Architettura, Territorio, Ambiente e Matematica, Università di Brescia 
ivana.passamani@unibs.it 

Il volto della città storica è derivante dai suoi colori dominanti, legati ai materiali più facilmente reperibili e 
disponibili nell’area a essa circostante. Possiamo quindi parlare di dualismo colore-materia in quanto i toni 
della pietra, quelli del mattone, o le diverse sfumature degli intonaci costituiscono i differenti e pochi valori 
cromatici che caratterizzano inequivocabilmente e permanentemente l’impronta percettiva di un 
insediamento favorendo nell’osservatore la memorizzazione del genius loci e del suo carattere identitario.  
Possiamo allora affermare che il colore non appartenga alla città quanto piuttosto alla materia di cui essa è 
fatta. Il centro storico di Bologna non è rosso, è di cotto, così come quello di Brescia non è bianco, è di pietra 
di Botticino. 
Quali fenomeni percettivi, quali ricadute visive possiamo prevedere quando nel consolidato assetto 
permanente della città storica fatta di solida materia si inseriscono strutture temporanee dalle superfici 
mutevoli e quasi amateriche, ma caratterizzate dal colore anche quando tendono alla trasparenza, come le 
impalcature? E perché occuparsi di impalcature, considerate comunemente strutture provvisorie, funzionali, 
nella maggior parte dei casi fastidiose? 
Il periodo storico che stiamo vivendo vede l’attività di riqualificazione edilizia divenire quasi prevalente 
rispetto a quella di nuova edificazione; la riqualificazione e la rivitalizzazione di comparti di città storica sono 
oggetto di dibattito nelle amministrazioni comunali, mentre nelle università divengono tema di ricerca e 
sperimentazione oltreché palestra privilegiata nella didattica.  
E’ necessario quindi indagare sulle ricadute provocate nel tessuto urbano dall’inserimento temporaneo delle 
impalcature e al tempo stesso interrogarsi su possibili “usi” diversi e di queste strutture che potrebbero non 
essere solo funzionali agli interventi sull’edificio, ma avere una loro nuova dignità nel panorama urbano.  
Il contributo proposto prende avvio dall’analisi di questo particolare fenomeno temporaneo nelle sue 
differenti attuali declinazioni e soluzioni, materiche e cromatiche; propone una classificazione delle possibili 
tipologie, inquadrandole in una griglia metodologica; suggerisce infine possibili strategie per considerare 
l’inserimento di queste strutture temporanee un valore aggiunto, una scommessa artistica, un intervento 
cromatico nel volto della città consolidata anziché un elemento accessorio purtroppo necessario, del quale 
sbarazzarsi al più presto. 
Prendere coscienza della potenzialità espressiva di queste strutture può aprire la strada verso nuove 
suggestioni e verso stimoli visivi all’interno del costruito storico. 
Sicuramente l’evidente “temporaneità” e fugacità delle impalcature può favorire la comprensione del valore 
di “permanenza” della facies storica della città. 
 

Nuovi contesi urbani. Colore nelle cortine edilizie e spazio-strada fra permanenze e 
contaminazioni 

1Ornella Zerlenga, 1Vincenzo Cirillo 
1Dip. Architettura e Disegno industriale, Seconda Università degli Studi di Napoli 

ornella.zerlenga@unina2.it, vincenzo.cirillo@unina2.it 

La città nella quale oggi si vive, è una città dove tutto scorre veloce, dove tutto si trasforma in modo dinamico, 
spesso incontrollato, e dove l’immagine urbana appare sempre più caratterizzata da una dimensione globale 
a fronte di una locale. La rapidità delle modificazioni comporta, infatti, un adattamento a nuove esigenze che 
spesso si compie in assenza di elementi di riferimento e che, pertanto, in più occasioni comporta un elevato 
disordine relazionale fra le parti.  
Lo studio che qui si propone intende offrire un apporto in termini di lettura delle qualità materiali e 
immateriali dei contesti urbani nell'accezione di sistema complesso in divenire. Più nello specifico, l’oggetto 
d’indagine corrisponde allo spazio pubblico esterno, caratterizzato da una percorrenza stradale e definito 
dalle cortine edilizie, che prospettano su assi viari, slarghi, piazze; il fine è indagare l’assetto cromatico attuale 
che contraddistingue le cortine edilizie. Uno degli aspetti che in modo prevalente caratterizza oggi l’immagine 
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urbana, infatti, è la trasformazione subita più o meno in tempi recenti, del tessuto urbano dei centri storici e 
delle architetture in essi presenti, facendogli perdere completamente le tracce degli intonaci e delle cromie 
originarie. Nello specifico, lo studio in oggetto, ha come principale campo d’indagine culturale la misura degli 
effetti delle nuove tendenze dell’abitare, fornendo una linea di indirizzo tendente ad uniformare e quindi 
"controllare" le coloriture delle facciate per evitare che la discrezionalità privata possa generare un percorso 
visivo dei luoghi frammentato. Le indicazioni fornite sul colore cercano di tutelare da un lato l'identità storica 
del fabbricato, dall'altro la percezione visiva del contesto nel suo insieme.  
Piccoli e isolati interventi edilizi che nell'insieme (ma, a volte, anche singolarmente) hanno la forza di 
modificare profondamente la qualità cromatica architettonica della cortina edilizia, restituendola come una 
bagarre dove ogni elemento vive di legge propria: un caos visuale di colori in mescolanza o in rottura con il 
preesistente. La consapevolezza sta nel fatto che il colore delle cortine edilizie rappresenta uno degli elementi 
costitutivi dell'immagine dei luoghi e di conseguenza un importante strumento di riqualificazione.  
Riferendosi, quindi, all'ambito disciplinare rispetto al quale questo studio si colloca, il rilievo (inteso quale 
operazione critica di conoscenza delle fonti alla data, orientata al progetto e implementabile) dovrà indagare 
questi contesti urbani come una realtà complessa in movimento e, pertanto, dovrà essere in grado di intuire 
le dinamiche del mutamento e gli sviluppi futuri; dovrà rilevare dati quantitativi, ma soprattutto qualitativi; 
dovrà essere multidimensionale e multidisciplinare per attraversare la realtà complessa in divenire 
adattandosi alla modificazione, leggendola, interpretandola, suggerendo soluzioni. 
 

Riflessioni sui piani del colore e la necessità di una loro evoluzione 
Il caso studio Isola di Pantelleria 

Giulio Bertagna, Aldo Bottoli 
B&B Colordesign, Studio Associato Giulio Bertagna, Aldo Bottoli & Partners, info@bebcolordesign.it, 

www.bebcolordesign.it 

Il colore è parte dell’identità di ogni comunità.  
Esiste ancora fra le varie comunità un forte senso di identità e il colore ne è il migliore interprete.  
La gestione del colore sulle facciate degli edifici non è solo una questione pellicolare ed estetica, ma è anche 
un’informazione essenziale per valutare ogni scena, interpretare codici, significati e riti. Il colore ha a che fare 
con l’essenza profonda di ogni comunità.  
Il colore frainteso  
Cosa accomuna il borgo sardo di Bosa, le valli prealpine, Amalfi o isole come Pantelleria? L’impiego avventato 
del colore. Fino agli anni ottanta la Bosa storica, costruita in pietra, non aveva conosciuto il colore, ma ora le 
sue case appaiono come un inaspettato arcobaleno. Le valli prealpine abitate da nuclei urbani di pietra, ora 
sono punteggiate da accesi gialli e arancioni che dalle costruzioni più recenti si stanno trasferendo anche 
sulle facciate degli edifici più antichi. Questo impeto colorista che attraversa l’Italia è reso possibile dalla 
disponibilità di coloranti sempre più accesi e resistenti alla luce, dall’assenza di efficaci piani colore e da 
un’evidente incapacità di gestire le apparenze cromatiche e non si ferma all’impiego esagerato e antistorico 
dei colori cromatici, ma coinvolge anche il bianco. Così, per una Amalfi fraintesa e da cartolina, si impiega il 
bianco, un tempo riservato al nucleo antico, anche sugli edifici ottocenteschi che erano colorati. Il luogo 
comune del bianco arriva anche sulle isole del mediterraneo e Pantelleria ne è un esempio. I caratteristici 
dammusi erano fatti tutti di pietra lasciata a vista; solo quelli residenziali avevano la facciata dell’ingresso 
dipinta di rosa, di ocra. Si sono poi moltiplicati con tinteggiature di un bianco accecante, giustificato come 
“mediterraneo”. E’ evidente che tutto questo non ha nulla a che fare con la storia e con l’identità dei luoghi, 
ma solo con un frainteso, legittimo spontaneismo.  
La necessità di un’evoluzione dei piani del colore  
Il colore appartiene al complesso fenomeno della percezione, dunque un piano del colore deve assumere i 
caratteri di una risposta concettuale, prima che edile o architettonica.  
Il piano del colore si baserà allora sull’analisi di più fattori: ambientali, riferiti alla componente fisica dei 
luoghi, percettivi, riferiti agli aspetti culturali e relazionali dei percettori e infine tecnici, relativi alle 
competenze delle maestranze e alle risorse economiche disponibili per la realizzazione e per la 
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manutenzione. Per adeguarsi anche all’edilizia moderna diffusa, agli insediamenti commerciali ed essere 
efficace per la rivalutazione e tutela dell’intero territorio di un comune, dovrà prevedere particolari strumenti 
di gestione e controllo dedicati agli uffici tecnici comunali e di un’interfaccia agevolmente condivisibile con 
gli studi tecnici. 
 
7. COLORE E PROGETTAZIONE 

Dalla macchina da scrivere all'icona. Il colore, identità delle Olivetti 
1Sara Conte 

1Dip. Design, Politecnico di Milano, sara.conte@polimi.it 

Il colore è spesso uno strumento legato all'estetica del prodotto industriale, ma ne rappresenta anche 
l'identità, come testimonia il caso Olivetti.  
La ricerca vuole dimostrare come il passaggio dal nero lucido, colore tradizionale delle prime macchine da 
scrivere al colore non sia stato un semplice gesto estetico, ma il mezzo per sottolineare un cambiamento di 
pensiero aziendale e sociale.  
“Una macchina da scrivere - afferma Camillo Olivetti presentando a Torino nel 1911 la prima macchina da 
scrivere italiana - non deve essere un gingillo da salotto, con ornati di gusto discutibile, ma avere un aspetto 
serio ed elegante nello stesso tempo". 
Con la carrozzeria nera lucida, il logo dorato e i tondi tasti bianchi, la M1, o più semplicemente Olivetti, 
presenta una linea sobria ed elegante, espressione non solo della funzione dell'oggetto da ufficio ma del 
luogo cui era destinata. La pubblicità accompagna questo pensiero proponendo un testimonial d'eccezione 
garante dell'italianità e della qualità del prodotto e della fondazione di un nuovo linguaggio: Dante Alighieri. 
Il primo punto di svolta è nel 1932, anno dell'uscita sul mercato del modello MP1. Progetto voluto da Adriano 
Olivetti, che cambia il concetto di macchina da scrivere. Portatile e leggera, si rivolge al grande pubblico, con 
le linee più distese e l'utilizzo del colore. E' la prima macchina da scrivere portatile ed è la prima ad offrire 
oltre alla formale livrea nera, lo smalto chiaro. Prodotta in sette colori che spaziano dall'avorio all'azzurro, 
adatta ad ogni ambiente, ebbe un grande successo. Sono i primi passi da dirigente di Adriano Olivetti e della 
fabbrica verso la futura apertura al mercato di massa.  
E' la Lettera 22, disegnata da Marcello Nizzoli, ad uscire dall'ufficio. 
Oggetto di lavoro e simbolo di raffinatezza, viaggia insieme all'elite intellettuale a cui si rivolge. Abbandonato 
definitivamente il nero e vestendo tenui colori pastello, accompagna, sui manifesti pubblicitari, lo studente 
meritevole che la porta in palmo di mano, e la donna ricca ed elegante che scende dall'aereo. 
Alla fine degli anni '60, la svolta è definitiva. 
La Valentine è icona del suo tempo. La macchina disegnata da Ettore Sottsass è innovativa nella sua 
semplicità: la tecnica di produzione utilizzata e l’impiego di nuovi materiali, l'abs invece del consueto 
alluminio, la rendono leggera e trasportabile con facilità. Ma è il colore a renderla accattivante e trasgressiva, 
rivolta a chiunque la desideri. Non una necessità ma un nuovo bisogno: il rosso Valentine. Avviene così il 
passaggio dallo strumento all'icona pop. 
 

Il colore negli arredi: una rassegna dal passato ad oggi 
Simona Canepa 

DAD Dipartimento di Architettura e Design, Politecnico di Torino, simona.canepa@polito.it 

Nei vari paragrafi verranno esaminate le principali realizzazioni nel settore degli arredi, partendo dalle loro 
caratteristiche costruttive e strutturali ma evidenziando gli aspetti legati ai colori e alla finitura dei materiali 
costituenti. La rassegna non vuole essere ovviamente esaustiva, ma offrire un panorama delle soluzioni 
cromatiche nella produzione di arredi sia contemporanei che di un illustre passato. 
• Il mobile diventa colorato 
E’ il 1918 quando Rietveld propone la sedia Rossoblu, una seduta realizzata con due piani in legno 
compensato, uno per lo schienale, l’altro per la seduta e una serie di listelli in massello di faggio. Le righe e i 
piani delle composizioni di Mondrian assumono forma nello spazio. L’uso dei colori primari, rosso per lo 
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schienale, blu per la seduta, nero con terminazione gialla per la struttura listellare, annullano qualunque 
riferimento al mondo naturale del materiale di cui è costituita e che caratterizzava fino a quel momento la 
produzione dei mobili. 
• Plastica e colore 
E’ sicuramente l’avvento della plastica che ha permesso la realizzazione di mobili colorati, negli Stati Uniti 
prima, con le proposte di Eames per la Plastic chair, e in Europa poi, con Panton la cui sedia impilabile del 
1967 in polipropilene è caratterizzata dall’uso di colori vivaci. 
In Italia Joe Colombo progetta la sedia universale in polipropilene, prodotta in serie dalla ditta Kartell con il 
nome di 4867. 
E’ di forte carica rappresentativa la seduta Pratone di Ceretti, Derossi e Rosso per Gufram nel 1971: lunghi 
steli verniciati verdi in poliuretano espanso tra cui sprofondare e sdraiarsi, una seduta non convenzionale, 
che vuole ricreare nell’ambiente domestico una porzione di giardino fuori scala. 
I colori della bandiera americana a stelle e strisce caratterizzano l’aspetto esteriore del divano componibile 
Leonardo, disegnato nel 1969 da Audrito. 
La libreria Bookworm, realizzata in cloruro di polivinile coprente o opalino, rappresenta un’importante 
innovazione nella storia dell’oggetto libreria in quanto spezza la rigidità che tradizionalmente la caratterizza 
ed introduce il concetto di flessibilità della forma con la possibilità di modellare la libreria e di personalizzare 
così la parete. 
• Tessuti e colore 
Anche i tessuti si colorano: i rivestimenti non sono più in colore naturale. 
Le poltrone Egg e Swan del 1958 disegnate da Jacobsen in materiale plastico su base girevole in acciaio, 
presentano un rivestimento in tessuto colorato su imbottitura in gomma. 
Nell’Aluminium chair Eames sperimenta il tessuto colorato a sostegno del peso del corpo, fissato e teso tra 
due staffe in alluminio presso fuso. 
La poltrona Sacco ideata da Gatti, Paolini e Teodoro nel 1969 per Zanotta è la poltrona simbolo della 
rivoluzione culturale di quegli anni: il sacco colorato, riempito di piccole sfere di polistirolo, è facilmente 
spostabile e si adatta ad ogni posizione del corpo consentendo di dare forme diverse alla seduta. 
 

Perlustrazione critica circa l’impiego del colore nel disegno di progetto lungo il XX secolo:  
dalla crisi dell’approccio decorativo ai dispositivi che illustrano le funzionalità fisico-tecniche 

dell’architettura bioclimatica  
Giorgio Garzino 

Dip. ISEG, Politecnico di Torino, giorgio.garzino@polito.it 

“Con il colore accentui, classifichi, chiarisci, sbrogli. Con la matita nera rimani piantato nel fango e sei perduto. 
Ripetilo sempre: un disegno deve essere facilmente leggibile. Il colore ti verrà in soccorso”. La storia del 
disegno di progetto è caratterizzata dal rapporto con il colore: sicuramente il percorso nel XX sec. inizia con 
una lunga fase ove prevale l’approccio decorativo, poi si passa alla scomposizione volumetrica e la notazione 
cromatica è spesso usata al fine di evidenziare i nuovi concetti spaziali tesi a destrutturare l’edificio. Con il 
Movimento Moderno il colore viene impiegato per sottolineare l’articolazione e il ruolo degli elementi 
costruttivi: esso serve a dare evidenza programmatica ai processi compositivi che l’oggetto edilizio una volta 
finito si sforza in ogni modo di comunicare. Nel contesto del disegno contemporaneo avente per oggetto il 
progetto costruttivo, il colore diviene importante in quanto espressione di un codice grafico capace di 
relazionare la rappresentazione grafica con il materiale. Con l’avvento del disegno informatizzato si pone la 
questione del rapporto fra gli effetti di verosimiglianza cercati al computer rispetto ai parametri di 
somiglianza indagati con la tradizionalmente. La ricerca condotta pone in evidenza come alcune volte la 
definizione dell’immagine di sintesi proceda secondo percorsi autonomi, ove gli spazi virtuali si innestano 
percettivamente a fianco dello spazio reale, fino ad annullarlo. Il disegno di progetto, quale linguaggio sempre 
in divenire in grado di governare e interpretare le necessità della contemporaneità che attraverso di esso si 
esprime, si è dimostrato capace attraverso la molteplicità delle sue espressioni di essere tramite della 
conoscenza riguardo anche la natura dinamica, funzionale e prestazionale dei manufatti edilizi, come nel caso 
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della progettazione strutturale prima e bioclimatica poi. Nell’analisi strutturale il colore raduna e raccoglie 
quanto è disperso in listati numerici di difficile lettura: i toni cromatici indicano l’intensità della sollecitazione, 
ossia il raggiungimento o meno della capacità portante. Lo studio del comportamento fisico-tecnico di un 
manufatto mediante l’impiego del colore è possibile analizzando non solo la capacità isolante dal punto di 
vista termico o acustico di una parete di separazione fra due ambienti ma anche la dinamica funzionale del 
fabbricato durante un ciclo diurno o stagionale. In questo contesto i colori che caratterizzano i movimenti 
dell’aria, temperatura, intensità cromatiche che descrivono le ombre ed il ciclo dell’acqua nel contesto della 
specificità del manufatto e del suo microclima per descrivere in termini di dinamica di funzionamento quanto 
invece è stato sempre pensato pietrificato per sua natura. Il colore è quindi elemento indispensabile per il 
disegno di progetto ed è capace mediante dispositivi a supportare e sostenere le strategie di indagine che di 
volta in volta i singoli autori intendono attuare. 
 
8. COLORE E CULTURA 

Dal monocromo al colore ambientale nell'arte 
Renata Pompas 

color-and-colors, renata.pompas@gmail.com 

Dalla fine del Novecento l'arte, dopo aver assunto il colore come soggetto unico e significante in se stesso, 
non si è più accontentata di dipingerlo, ma ha oltrepassato la tela, lo ha installato nello spazio e infine lo ha 
trasformato in ambiente. 
Il passaggio che ha portato il colore dalla tela, allo spazio e poi all'ambiente ha le sue premesse in due fattori 
storici e filosofici: da una parte nella reazione all'invenzione e diffusione della fotografia che aprì la strada a 
una pittura non necessariamente figurativa e realistica; dall'altra nella nascita dei movimenti spiritualistici ed 
esoterici che descrissero le qualità spirituali, comunicative ed estetiche dei singoli colori, spingendo alcuni 
artisti verso l'astrazione. I pionieri assunsero posizioni concettuali che consideravano il colore non più come 
riempimento della figurazione, ma come veicolo esso stesso di significati emotivi e simbolici; tra questi 
ricordo Kazimir Malevič, ricordo Wassily Kandinsky e Piet Mondrian, seguiti da Johannes Itten e Josef Albers 
che trasmisero le loro teorie negli scritti e nell'insegnamento, influenzando le generazioni successive.  
Dopo di loro nacque il Monocromo, cioè l'abolizione della forma e l'assunzione del solo colore come soggetto 
dell'operazione artistica, con cui si confrontarono dalla fine degli anni Quaranta in poi molti artisti, di qua e 
di là dall'Oceano, a volte occasionalmente e altre volte definitivamente.  
Presenterò alcuni esempi significativi del percorso del colore monocromo bidimensionale con i suoi diversi 
significati (in Robert Rauschenberg, Barnett Newman, Ad Reinhardt, Mark Rothko), che oltrepassò la tela 
sfondandola (in Lucio Fontana), assunse tridimensionalità (in Yves Klein, Piero Manzoni, Paolo Scheggi), si 
dissolse (in David Simpson), si fece materia (Wolfgang Laib), si smaterializzò nella luce (in Dan Flavin, James 
Turrell) e infine si dilatò nell'ambiente, creandolo (in Anish Kapoor). 
 

Il progetto illustrato. Cromolitografie dalle riviste torinesi di fine Ottocento 
Roberta Spallone 

Politecnico di Torino - Dipartimento Interateneo di Scienze, Progetto e Politiche del Territorio (DIST) 
roberta.spallone@polito.it 

Se l'idea della stampa, come arte di fare dichiarazioni pittoriche in forma precisa e ripetibile è da tempo 
accettata in Occidente, spesso ci si dimentica che, "senza le incisioni e le cianotipie, senza le mappe e la 
geometria, ben difficilmente esisterebbe il mondo delle scienze e delle tecnologie moderne" (McLuhan 
1964).  
Il XIX secolo vede l'industrializzazione della pubblicistica, all'interno della quale la stampa periodica, agente 
della diffusione di categorie e modelli, occupa un ruolo centrale, costituendo una forma aperta alla pluralità 
dei dibattiti e delle esperienze (Saboya 2002) e, nell'ambito specifico dell'architettura, giocando un ruolo sia 
come elemento costitutivo dello statuto professionale sia, con le scuole e gli atelier, come polo principale di 
flusso delle rappresentazioni (Bouvier 2004). 
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All'ascesa delle riviste specializzate nell'architettura, verificatasi dai primi dell'Ottocento in Germania, 
Inghilterra e Francia, si affianca quella dell'immagine che diviene il media 'popolare' per eccellenza.  
La profonda trasformazione dei rapporti fra figurazione, teoria e pratica dell'architettura riguarda sia le 
tecniche e i codici grafici, sia il contenuto e lo statuto dell'immagine, sia le tecniche di riproduzione e stampa 
(Picon 1992).  
L'attenzione degli editori si concentra su quelle innovazioni che si prestano al contenimento dei tempi e dei 
costi e che consentono di utilizzare il linguaggio del disegno nella maniera più efficace.  
Dopo il 1840, si verifica in Francia, grazie al litografo parigino Lemercier, l'applicazione della costosissima 
tecnica della cromolitografia, che introduce l'uso del colore riscuotendo ampio successo e diffondendosi 
nell'editoria europea, almeno fino ai primi del Novecento, quando viene progressivamente sostituita dalla 
fotografia. 
Tale tecnica, il cui uso era alimentato dalla scoperta dei colori nelle architetture classiche, era riservata sia 
alla riproduzione di disegni di monumenti e decorazioni del passato, sia alle rappresentazioni di progetti 
contemporanei che, partecipando alla stagione del Liberty, facevano del colore uno dei propri motivi stilistici. 
Fra gli anni '70 del XIX e i primi del XX nascono a Torino, promosse da alcuni docenti della Scuola 
d'Applicazione da poco fondata e favorite dalla presenza di solide case editrici, riviste che pubblicano, 
secondo un approccio di respiro internazionale attento alle nuove esigenze dello sviluppo urbano, esempi di 
edilizia residenziale, pubblica, costruzioni innovative e manufatti di particolare significato sociale. L'effetto 
cromatico di tali manufatti, reso generalmente attraverso il chiaroscuro, trova, in alcune cromolitografie, 
quel valore aggiunto che consente di esaltare il sapiente uso di materiali e decorazioni. 
Il contributo conduce un'esplorazione, nelle riviste torinesi, fra rappresentazioni di progetto per le quali il 
colore costituisce una tecnica di comunicazione indissolubile dal linguaggio del disegno architettonico. 
 

La gestione del colore nei modelli digitali per l’archeologia: il caso del Teatro Marittimo di Villa 
Adriana a Tivoli 

1Luca Cipriani, 1Filippo Fantini, 2Silvia Bertacchi, 3Gianna Bertacchi 
1Dip.di Architettura, Alma Mater Studiorum – Università di Bologna, luca.cipriani@unibo.it, 

filippo.fantini2@unibo.it 2Scuola di Ingegneria e Architettura, Alma Mater Studiorum – Università di Bologna, 
silvia.bertacchi@unibo.it 

3 Scuola di Specializzazione in Beni Architettonici e del Paesaggio, Università di Firenze, gianna.bertacchi@unifi.it 

Il Teatro Marittimo è un edificio fra i più celebri dell’antichità classica ed è stato oggetto di innumerevoli 
rilievi che nel corso dei secoli ne hanno di volta in volta attestato lo stato di conservazione, i restauri e 
l’“ambientazione” all’interno del paesaggio architettonico e naturalistico della Villa Adriana.  
Il rilievo del colore, al pari delle caratteristiche formali delle murature e della decorazione architettonica, ha 
costituito uno dei principali oggetti di interesse durante l’esperienza condotta sulla Villa da parte dei 
pensionnaires francesi (XIX e XX secolo). Mediante le restituzioni ad acquerello su tavole di grandi dimensioni, 
questi artisti hanno fornito un esempio che risulta tutt’oggi ineguagliato per eleganza espressiva ed 
uniformità dei metodi di rappresentazione. Questi ultimi sono stati soggetti ad una codifica in ambito 
archeologico che ha visto prevalere la componente analitica a discapito della suggestione pittorica che 
trapela degli envois, come attestano i rilievi della Villa di Rakob, Ueblacker e Hoffmann.  
Fra gli studi recenti di carattere ricostruttivo, quelli condotti da Cinque e Adembri, hanno visto la 
reintroduzione del colore quale strumento essenziale per la trasmissione dell’immagine originaria dei 
sontuosi interni della dimora imperiale, caratterizzati da marmi policromi fra i più preziosi e ricercati 
dell’antichità (rosso, verde e giallo antico, serpentino, porfido, pavonazzetto).  
I dati raccolti in occasione della recente campagna di rilevamento laser scanner e fotogrammetrico del Teatro 
Marittimo hanno fornito la base di partenza per ulteriori considerazioni sul rapporto colore - inteso come 
texture - e rovina. Test estensivi sull’ottimizzazione dei modelli e relative mappature hanno infatti permesso 
di raggiungere un duplice obiettivo: il primo consiste nel permettere ad un unico modello digitale foto-
realistico di supportare una estesa gamma di scale di restituzione; il secondo è quello di rendere coerente 
l’importazione in uno stesso ambiente 3D di ulteriori modelli appartenuti alla decorazione architettonica 
originaria del Teatro Marittimo per eseguirne l’anastilosi virtuale. Tali frammenti, custoditi nelle collezioni di 
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musei e magazzini dell’area archeologica, vennero asportati nel corso dei secoli e sono stati oggetto di 
rilevamenti digitali specifici finalizzati ad individuarne la posizione originaria.  
L’ottenimento di restituzioni 3D scientificamente accurate, che al tempo stesso riuscissero ai colmare il 
divario comunicazionale fra rappresentazione tradizione e digitale, si articola in vari passaggi: in primo luogo 
l’analisi delle soglie computazionali ammissibili di modelli e relative texture, la segmentazione su base 
semantica, la realizzazione di copie a dettaglio ridotto correttamente parametrizzate, la mappatura delle 
normali, la correzione radiometrica di fotogrammi e texture del colore (sia delle strutture in situ che dei 
frammenti di trabeazione). 
 

CARNVAL Project: documentare il colore effimero dei carri allegorici 
 attraverso modelli digitali esplorabili 

1Luca Cipriani, 2Silvia Bertacchi, 1Filippo Fantini 
1Dip. Architettura, Alma Mater Studiorum-Università di Bologna, luca.cipriani@unibo.it, filippo.fantini2@unibo.it 

2Scuola di Ingegneria e Architettura, Alma Mater Studiorum-Università di Bologna, silvia.bertacchi@unibo.it 

Il Dipartimento di Architettura (DA) dell’Alma Mater Studiorum - Università di Bologna partecipa al progetto 
europeo CARNVAL - EPHEMERAL HERITAGE OF THE EUROPEAN CARNIVAL RITUALS - cofinanziato nell’ambito 
del Creative Europe Programme of the European Union che coinvolge vari paesi ed istituzioni fra le quali: 
l’Universitat Politècnica de València - Instituto Universitario de Restauración del Patrimonio (Valencia, 
Spagna), Instituto Politécnico de Tomar (Tomar, Portogallo), Inspiration Werbung Gestaltung Design (Mainz, 
Germania), il Kulturno izobrazevalno drustvo (Kibla, Slovenia).  
Il compito principale del pacchetto di lavoro del DA riguarda la documentazione dei carri allegorici e 
l’implementazione delle tecniche di modellazione inversa per la realizzazione di tali opere (nella fattispecie 
la gestione del passaggio di scala fra maquette e opera concreta).  
La necessità di documentare questa produzione artistica riveste un ruolo principale poiché la natura di queste 
costruzioni in movimento, oppure statiche, è essenzialmente effimera - non superano l’anno di vita nel caso 
di Viareggio e Putignano oppure vengono bruciati alla fine delle Fallas di Valencia.  
I fattori critici per la loro documentazione sono le grandi dimensioni, l’intrinseca instabilità implicita nel 
movimento mutuo fra le parti dei carri (braccia, gambe, elementi mobili come torri e sportelli incernierati), 
l’altezza e le occlusioni ed infine la presenza di solai e parti deformabili che non consentono l’appoggio stabile 
di treppiedi di sostegno dei sensori attivi.  
Gli applicativi di rilevamento a basso costo come quelli che impiegano sensori passivi, basati sul binomio SfM 
e Multi-View Stereo, danno la possibilità di colmare le criticità appena esposte includendo nei modelli finali 
anche il dato cromatico: elemento essenziale per garantire la documentazione delle finiture sgargianti che 
caratterizzano i carri allegorici così come i “ninots” valenciani. Costi e difficoltà logistiche, che tuttora 
caratterizzano gli scanner laser terrestri basati su tecniche time-delay, vengono quindi abbattuti grazie alla 
maggiore velocità di rilevamento, all’acquisizione contemporanea di forme e colori anche di zone 
difficilmente accessibili grazie alla possibilità di applicare i sensori passivi a bracci telescopici dotati di 
sospensione cardanica motorizzata.  
Il flusso di lavoro sviluppato per carri allegorici di grandi dimensioni trova nel pre-processing dei fotogrammi 
e nel post-processing delle texture i punti chiave per tramandare attraverso i modelli digitali un patrimonio 
effimero che oggi può godere di numerose forme di divulgazione ed immagazzinamento. In particolare game 
engine e visualizzatori on-line permettono di esperire ed interrogare modelli 3D (anche animati) su tablet e 
smatphone, includendo anche soluzioni di realtà virtuale (VR) grazie ai VR headsets a basso costo (Google 
Cardboard) o più raffinati (Oculus Rift). 
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       GIALLO: HUÁNG 
Lia Luzzatto 

Fondazione Accademia di Comunicazione di Milano, Accademia del Lusso di Milano 
luzzattolia@gmail.com 

Questo lavoro si inserisce nel solco della ricerca da me condotta e presentata nelle precedenti Conferenze 
del “Gruppo del Colore-Associazione Italiana Colore” sulla cultura e sulla simbologia del colore in Cina e 
prende in considerazione - dopo il bianco (2012), il rosso (2013), il nero (2014), il giallo colore al centro della 
vita e della cultura della Cina Imperiale. 
I significati del giallo affondano le radici nel color ocra dell'altipiano del Loess, una pianura di circa 300.000 
Km² attraversata dallo Huanghe, il mitico 'Fiume Giallo', divenuto simbolo della Nazione. Da questo legame 
con il colore della terra si dipanano le numerose sfaccettature del simbolismo del giallo che si dilatano ad 
ogni campo del vivere e del sapere: dai legami che intrattiene con le diverse configurazioni a base cinque, al 
suo uso nell'abbigliamento e nella pratica sociale, alla divinazione e alla medicina tradizionale, dove il 
concetto di centro come luogo e come simbolo che il giallo esprime lo rende fulcro delle pratiche esoteriche 
ed essoteriche della meditazione, dell'alchimia e della medicina cinese.  
Mostrerò come questo colore indichi nei riti funebri il regno dei morti, quale sia il suo legame con le forze di 
rigenerazione yin e yang insieme alla sua funzione apotropaica. 
Vedremo come oggi il giallo resti uno dei colori più fortemente legati all'identità del paese, ma anche come 
in taluni casi si sia rivestito di una certa dose di ambiguità per cui è opportuno utilizzarlo con prudenza e 
sapienza. 
 

L'introduzione del colore per rappresentare le eruzioni di un vulcano: 
il caso della cartografia geologica dell'Etna nel XIX secolo 

1Tiziana Abate, 2Stefano Branca 
1École Pratique des Hautes Études, Sorbonne-Paris, tizabate@gmail.com, tiziana.abate@etu.ephe.fr 

2Istituto Nazionale di Geofisica e Vulcanologia, Osservatorio etneo, Sezione di Catania, stefano.branca@ingv.it 

Il ruolo del colore nella rappresentazione delle eruzioni si inserisce nella più generale e vasta problematica 
della definizione di un codice cromatico per rappresentare in modo univoco le unità geologiche. Sebbene già 
nel XVII secolo l'inglese Martin Lister (1638-1712) avesse auspicato l'uso del colore proprio per la traduzione 
delle informazioni di natura geologica, ancora nel XVIII secolo la sua idea stentava a concretizzarsi visto che 
le carte incise su rame continuavano ad essere in bianco e nero. Lo stesso può dirsi anche per le cartografia 
dell'Etna che negli stessi anni passava lentamente da una raffigurazione pittorica ad una più esatta resa 
topografica, in cui sistemi di rappresentazione ancora di tipo mimetico lasciavano intravedere le asperità e i 
declivi. 
Durante la prima metà del XIX secolo, Elie de Beaumont (1798-1874), realizza la prima carta topografica e 
geologica dell'Etna, alla scala 1:111.111, introducendo tre campionature di colore per indicare la 
distribuzione delle rocce vulcaniche di differente età. Per la prima volta, su una carta dell'Etna, compare una 
legenda che evidenzia la distinzione dei terreni in base al colore. Il problema tecnico dell'incisione in bianco 
e nero viene risolto mediante una stesura del colore steso manualmente ad acquarello.  
In questi, anni cruciali per la definizione dell'uso del colore nelle carte geologiche, Goethe influisce 
notevolmente sul tipo di colore utilizzato in numerose carte topografiche tedesche e, probabilmente anche 
nella carta geologica dell'Etna realizzata da Sartorius von Waltershausen (1809-1876) che costituisce la prima 
carta geologica alla scala 1:50.000 di un vulcano attivo al mondo. Sartorius sceglie 14 tonalità di colore 
differenti per definire l'età e la natura del terreno sedimentario vulcanico, operando una distinzione in unità 
litologiche e cronologiche. Da questa cartografia geologica il Capitano di Stato Maggiore F. Pistoja realizzerà 
il primo plastico topografico di un vulcano che sarà poi presentato all'Esposizione Universale di Parigi nel 
1878. La scelta di presentare proprio quest'opera era maturata dalla necessità dichiarata dagli organizzatori 
dell'Esposizione di definire una classificazione dei colori tale da rappresentare in modo univoco le diverse 
unità geologiche. 
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Il colore nell’abitare secondo Giò Ponti. 
Tra guerra e ricostruzione, le pagine della rivista Stile 

Michela Rossi, Giorgio Buratti 
Scuola del Design, Politecnico di Milano 

michela.rossi@polimi.it, giorgio.buratti@polimi.it 

Durante la guerra e nei primissimi anni della ricostruzione Gio Ponti, in contrasto con l’editore di Domus, si 
congeda dalla rivista che aveva fondato nel ’28 per fondare Lo STILE nella casa e nell’arredamento, un 
periodico di nuova impostazione con una immagine grafica più ricercata, alleggerita da disegni freschi con 
una presenza discreta del colore, usato a corredo delle illustrazioni e del testo stesso.  
Tra le righe, Giò Ponti ribalta le ristrettezze del momento, con l’architettura costretta a vivere di progetti 
senza costruzione, a vantaggio della divulgazione del gusto moderno, preparando il terreno alla sua 
affermazione nell’architettura della ricostruzione post-bellica. 
La rivista non si rivolgeva solo al pubblico selezionato degli architetti, ma anche alle signore, alle quali il 
direttore attribuiva un ruolo importante nella caratterizzazione dell’immagine della casa, riconoscendo loro 
la capacità organizzativa e il gusto per la realizzazioni di ambienti domestici accoglienti, funzionali ed 
eleganti, nei quali il colore è un carattere importante che conferisce una nota di allegria.  
La grafica allegra e ammiccante la differenzia dalle riviste di architettura coeve nell’importanza attribuita 
alla forza comunicativa del disegno, che domina la parte iconografica degli articoli e delle rubriche, mentre 
il ricorso alla fotografia assume un’incidenza marginale. La comunicazione visiva si appoggia al colore come 
complemento al segno. 
Il contributo intende indagare il ruolo del colore nella comunicazione degli interni domestici predicati dalla 
linea culturale che Ponti conferisce alla rivista. La ricerca si basa sul “rilievo” sistematico delle pagine dei 68 
numeri della rivista, uscita ininterrottamente dal 1941 al ’47, per verificare la coerenza dell’idea di colore 
nello spazio domestico attraverso le riflessioni imposte dalla guerra e il riflesso sulla ricostruzione. 
 

Il Sistema Naturale dei colori, il modello cubico di William Benson 
Gaia Monticelli 

Scuola di Specializzazione in Beni Architettonici e del Paesaggio, Politecnico di Torino 
gaia.monticelli@studenti.polito.it 

In passato, i modelli del colore sono stati creati per rappresentare, visualizzare e simbolizzare le molteplici 
teorie del colore, costituendo uno strumento indispensabile di elaborazione intellettuale, di verifica critica e 
d’uso progettuale. 
Dietro questi semplici schemi talvolta si nascondono teorie complesse, essi possono essere infatti considerati 
come diagrammi rappresentanti funzioni algebricamente determinate che esprimono la lunghezza d’onda 
che genera un colore nel suo tono, ma anche come schemi cromatici letti sulla base della loro forma pensata 
per esprimere le valenze simboliche del colore e assumendo essi stessi connotazioni significanti. 
È evidente quindi che di questi modelli ne esistano diverse configurazioni, tante quante le teorie elaborate, 
storicamente periodizzate e comparabili tra loro per essere identificate consapevolmente. 
Il contributo che qui si presenta tratterà gli studi e le sperimentazioni nel campo dell’ottica condotti da un 
autore minore, l’architetto londinese William Benson, finora poco considerato dai critici contemporanei. 
Quanto scritto è frutto della lettura delle due principali opere dell’autore: Principles of science of colour, 
concisely stated to aid and promote their useful application in the decorative art (Chapman & Hall, London) 
del 1868 ed il Manual of the Science of Colour, on the true theory of colours-sensations and the natural 
system del 1871, manuale rivolto agli studenti del Royal Institute of Architects di Londra. 
I due testi si sono rivelati di fondamentale importanza per capire gli studi condotti da Benson, la sua personale 
teoria del colore ed il modello cubico da lui elaborato sulla base delle più recenti scoperte nel campo 
dell’ottica. Inoltre, da essi risulta chiaro come lo scopo principale dell’autore sia quello di diffondere i principi 
fisici che regolano la percezione del colore per favorirne un uso consapevole nei più diversi settori della 
produzione artistica da parte di pittori, decoratori, architetti. 
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La teoria e il modello proposti da William Benson saranno successivamente ripresi nel 1885 da Gustave 
Charpentier, nel modello denominato Cubo Cromatico, e nel XX secolo da Alfred Hicktier (il Cubo dei mille 
colori, 1940) e da Harald Kuppers (1958), risultando quindi tutt’altro che minori rispetto ad altri più noti 
autori. 
 

Il colore come strumento tecnico e descrittivo nell’opera di Musso e Copperi, 1885 
1Martino Pavignano, 2Ursula Zich 

1 DAD, Politecnico di Torino, Architetto, Dottorando in Beni architettonici e paesaggistici, martino.pavignano@polito.it 
2 DAD, Politecnico di Torino, Architetto, Ricercatore riconfermato di Disegno ICAR/17, ursula.zich@polito.it 

Manuale di fine XIX secolo, l’opera di Musso e Copperi Particolari di costruzioni murali e finimenti di fabbricati 
– Torino, Paravia 1885 – si presenta come uno dei punti di riferimento per l’editoria scientifica di settore. Il 
manuale è composto da tre volumi di testo e da tre raccolte di 25 tavole cadauna (rispettivamente abbinati). 
L’opera, volta a descrivere ed indagare la produzione architettonica ed edilizia, si inserisce, seppur con 
obiettivi diversi, all’interno della tradizione ‘manualistica’ iniziata con i trattati rinascimentali di Serlio, 
Vignola e Palladio. L’opera è programmata per proporre modalità pratiche con indicazioni tecniche che 
permettano la costruzione del ‘nuovo’. «Il susseguirsi delle diverse operazioni di cantiere, illustra(ndo) […] i 
vari elementi costruttivi», tralasciando in gran parte l’analisi dei materiali per l’edilizia (Trivellin, 1998), «Colla 
fiducia di fare cosa grata ed utile a chi intraprende la carriera del costruttore, presentiamo una serie di disegni 
di dettaglio di costruzioni murali, corredandoli di tutte le spiegazioni necessarie a chiarire le figure esposte» 
(Musso&Copperi, 1885). 
Se è vero che la stampa a colori è strettamente legata alle tecniche di riproduzione della seconda metà del 
XIX secolo (Spallone 1995), è anche vero che nel panorama italiano, il ‘Musso e Copperi’ risulta innovativo 
per l’uso consapevole del colore come elemento narrativo e tecnico-descrittivo, pratica poi confermata da 
Cattaneo (1889) e Formenti (1893). Essendo il testo rivolto principalmente «a chi intraprende la carriera del 
costruttore», l’integrazione tra la traccia grafica, propriamente espressiva dell’elemento formale, e il colore, 
porta a una più efficace gestione e veicolazione di contenuti – anche complessi – facilitandone la 
comprensione da parte di un pubblico più vasto, non necessariamente già edotto in materia. In questo modo 
gli autori attuano un processo di sintesi grafica, che delega al colore parte della comunicazione dell’aspetto 
materico del disegno, come espressamente indicato dalla legenda nella prima tavola dell’opera. Il colore 
assume anche valenza puramente descrittiva, divagando in sfumature e dissolvenze che imitano la 
colorazione ad acquerello ed evocano particolari come l’acqua e il verde. Inoltre, le ombre danno profondità 
al disegno, indipendentemente dalla loro effettiva riproducibilità geometrica, diventando esse stesse 
elementi descrittivi di una realtà ‘edificabile’. 
Particolare è la descrizione degli ordini architettonici, unico punto di contatto tra l’opera e la corrente 
neoclassica del tempo. Qui, la tavolozza cromatica si limita, in modo incongruente, con modalità ancora da 
indagare, al color panna. Questo aspetto della rappresentazione del Musso e Copperi è estremamente 
interessante, in quanto sembra confermare un arcano tabù, di winckelmanniana memoria, ovvero 
l’impossibilità di ‘vestire’ di colore determinati elementi architettonici, ancora attuale nella comunicazione 
tecnica. 
 

Monocromi: provocazioni estetiche tra arte e design 
Raffaella Trocchianesi, Anna Mazzanti 

1Dip. di Design, Politecnico di Milano, raffaella.trocchianesi@polimi.it, anna.mazzanti@polimi.it 

A partire dal background interdisciplinare delle autrici (design e critica d’arte), il paper intende concentrarsi 
su quelle installazioni spaziali che si esprimono attraverso la scelta della monocromia come chiave 
provocatoria volta a generare interferenze estetiche.  
Verrà proposta una rilettura critico-interpretativa di alcuni casi artistico-progettuali in cui la monocromia 
risulta essere la cifra distintiva di scelte concettuali volte a rappresentare diversi atteggiamenti progettuali.  
Esiste una storia (dal XX secolo) legata al Monocromo e nasce in relazione alla superficie cromatica (si pensi 
agli astrattisti da Malevic a Mondrian, da Fontana a Klein, ai Minimalisti) secondo un approccio filosofico e 
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teorico in relazione alle temperie culturali di quei momenti. Poi il colore ha assunto una forma plastica oltre 
la tela e una aspirazione “a forzare o trasformare l’identità della superficie (…) e può anche rivestire i caratteri 
di uno scontro fra pittura e scultura” (Tedeschi 2014).  
Numerosi artisti e designer sono di recente intervenuti sullo spazio usando un unico colore in modo totale: 
dalla copertura del suolo pubblico della Piazza di San Gallo in Svizzera con una coltre di omogenea resina 
rossa creando un interno urbano “fuori luogo”, quasi domestico (Pippilotti Rist e Carlos Martinez); ai 
provocatori rivestimenti in carta gialla di tutte le insegne commerciali e stradali delle più importanti vie dello 
shopping europee (Delete! di Steinbrener e Dempf) fino alle bianche smaterializzazioni astratte e metafisiche 
della Laurie Mallet House a New York che comunicano “spazi assenti” e “presenze fantasma” (Site) od oggetti 
decolorati in spazi candidi come quelli di Loris Cecchini.  
Il Monocromo -quindi- come indicatore di diversi atteggiamenti progettuali ed estetici quali: il Nascondere, 
l’Astrarre, l’Uniformare, l’Interferire. Queste, alcune delle possibili categorie interpretative con cui dare 
rilievo ad espressioni spaziali provocatorie e disorientanti.  
Quello che ne emerge è un variegato paesaggio di installazioni monocrome, uno spazio metaforico e 
immaginifico che mette in crisi il concetto di funzione e che si avvale di rigorose regole percettive per 
proiettare il fruitore/visitatore/abitante in un mondo “altro” in cui il disorientamento è una prassi e 
l’interferenza un’opportunità per ri-significare lo spazio circostante. 
 

Le commedie balneari a colori nell’Italia del miracolo economico 
Elena Gipponi 

Libera Università di Lingue e Comunicazione IULM, elena.gipponi@iulm.it 

La spiaggia è un’ambientazione frequentata dal cinema italiano fin dall’immediato dopoguerra. Qui, negli 
anni ’50, avevano luogo molte storie leggere della commedia (es. Domenica d’agosto, 1950), macro-genere 
che cominciava a ritrarre un Paese desideroso di risollevarsi dalle miserie della guerra. Questa predilezione 
del nostro cinema per località di villeggiatura prossime al mare si intensifica nei primi anni ’60, quando, in 
concomitanza con la diffusione delle ferie pagate, del turismo di massa e di un generalizzato “diritto” alla 
vacanza, la spiaggia diventa il set privilegiato di un gruppo di film che fondano un vero e proprio filone: si 
tratta della commedia balneare, in cui, tra ombrelloni, cabine, camere d’albergo, ristorantini vista mare e 
locali notturni, si dispiegano esili trame, perlopiù storie di avventure sentimentali e amori extraconiugali. 
Alcuni titoli rappresentativi, interpretati da un cast ricorrente di attori e caratteristi, sono Appuntamento a 
Ischia (1960), Intrigo a Taormina (1960), Ferragosto in bikini (1960), Caccia al marito (1960), Bellezze sulla 
spiaggia (1961), Pesci d’oro e bikini d'argento (1961), Scandali al mare (1961), Diciottenni al sole (1962), 
Desideri d’estate (1964). Tutti questi film sono a colori. 
La commedia balneare, infatti, è uno dei primi sotto-generi del cinema popolare del tempo con cui si consuma 
il passaggio dalla pellicola in bianco e nero a quella a colori, innovazione tecnologica che nel cinema italiano 
viene introdotta a partire dal basso, dalla produzione media e popolare (il primo film italiano a colori è Totò 
a colori, 1952), di cui la commedia balneare è, appunto, una delle declinazioni. 
L’obiettivo di questo paper è l’analisi del colore nelle commedie balneari italiane coeve al boom economico 
postbellico: come cambia il regime percettivo cromatico degli italiani nei primi anni ’60? In che modo le 
commedie balneari a colori documentano e negoziano la transizione alla modernità nel nostro Paese? 
A un primo livello, si guarderà a questi film come a un campionario della moda e delle tendenze 
consumistiche emergenti, poiché registrano con la massima fedeltà le cromie dei nuovi oggetti protagonisti 
dell’esplosione dei consumi favorita dal generale incremento dei redditi di una borghesia sempre più 
allargata: abiti e costumi da bagno, insegne e arredi, automobili ed elettrodomestici, perfino cibi e bevande 
vengono prodotti industrialmente in varianti cromatiche sempre più ampie e vistose, e le commedie balneari 
le riproducono. Ma, in virtù di un modellamento reciproco, se la realtà sociale dona al cinema materia da 
mettere in scena, d’altro canto il cinema la raffigura non in quanto tale, bensì ri-strutturandola. A un secondo 
livello, perciò, ci si chiede: quali nuovi modelli sociali (es. identità femminili o soglie del pudore) promuovono 
le immagini a colori delle commedie balneari? Quali significati culturali, al di là del contenuto meramente 
informativo, veicolano questi film a colori? 
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Il problema della riproducibilità del colore in Gherardo Cibo 
1Micaela Mander, 2 Paola Travaglio, 3Sandro Baroni 

1Dip. Architettura e Studi Urbani, Politecnico di Milano, micaela.mander@polimi.it 
2Universidad de Alicante, paola.travaglio@gmail.com 

3Fondazione Maimeri, Milano sandro.baroni@yahoo.it 

Gherardo Cibo (Genova? 1512 – Rocca Contrada 1600), imparentato con papa Innocenzo III, a soli 28 anni si 
ritira a vita privata a Rocca Contrada, l’odierna Arcevia. Inizia così un fecondo e lungo periodo di studi, che lo 
vedono in corrispondenza con botanici, naturalisti, scienziati del suo tempo, nel delicato momento tra 
Riforma e Controriforma. Il suo interesse va al paesaggio della Marca, ma anche alle numerose specie arboree 
che lo popolano, che vengono riprodotte dal Cibo in una sorta di grande erbario in cui ogni foglio mostra a 
misura intera la singola pianta in esame, sullo sfondo del paesaggio in cui di solito essa cresce, e con la 
miniatura di persone, gesti, oggetti che alludono in vario modo alle proprietà medicinali della pianta stessa. 
Il paesaggio nei suoi disegni è reso talvolta a volo d’uccello, alla fiamminga, ma ogni particolare risente 
dell’esortazione leonardesca all’esperienza, che impronta di sé anche la trattatistica cibiana. Infatti, se della 
pianta si vogliono restituire tutte le qualità, allora, in linea con il pensiero aristotelico e sulla stessa lunghezza 
d’onda di colleghi più famosi quali Gerolamo Cardano o Ulisse Aldovrandi, anche il colore in quanto qualità 
va riprodotto esattamente. Questo il punto di partenza per una serie di riflessioni scritte sulle tecniche di 
riproducibilità dell’immagine e del colore, che vorremmo presentare, a partire da un testo non ancora edito: 
il cosiddetto Arcani di pittura (Bergamo, Biblioteca Angelo Mai, ms MMB 528). Arcani, che comprende ricette 
per colori e per la pittura ad “acquarelle”, di cui il ms riporta una delle prime attestazioni in lingua italiana, è 
un testo importante da indagare, anche perché molti procedimenti in esso descritti sono stati 
successivamente ripresi dal Lomazzo, e da lì troveranno ulteriore circolazione; ma questo non fa che 
confermare il ruolo chiave della figura ancora non troppo nota di Gherardo Cibo e soprattutto della sua 
intuizione attorno alla quale fa ruotare tutta la propria opera: prima di attribuirgli un valore estetico, il colore 
deve essere riprodotto scientificamente e con verità. 
 

Evento Petali d'Arte – Mostra di design e fotografia - 
Raccontare l'arte attraverso i linguaggi polisensoriali e percettivi del colore e della natura 

arch. Cristina Polli, arch. Elisabetta Ferazza, Laura Caligiuri fotografa, Studio 37°5 architetti 
cris.polli@tiscali.it - Colour Vitae cristinapollidesigner. blogspot.it – www.studio3705.it 

E' possibile utilizzare diversi linguaggi sia per esprimere emozioni e sensazioni, sia per descrivere un'opera 
d'arte, un'immagine, uno scenario. 
Il seminario vuole raccontare l'ESPERIENZA COLLETTIVA di un evento "Petali d'Arte" nel quale l'arte si 
relaziona con la natura e con il colore. Arte, natura e colore, con il mondo percettivo. 
La mostra è costituita da: 
una sezione fotografica 
composizioni di flower design 
schemi cromatici percettivi 
La collezione fotografica “ARBOREA” della fotografa Laura Caligiuri, viene interpretata e raccontata 
attraverso composizioni floreali della designer Elisabetta Ferazza e schemi cromatici dell'architetto Cristina 
Polli. 
Il percorso fotografico e la sua declinazione attraverso altri linguaggi, offre inoltre spunti per analizzare la 
visione della realtà, il sistema percettivo, l'importanza della componente cromatica nel vissuto.  
La mostra propone testi, riflessioni e tavole sulla percezione del colore, compresa una sezione sul daltonismo, 
nella quale alcune foto, schemi cromatici e composizioni verranno proposte secondo la visione daltonica.  
OBIETTIVI:  
raccontare l'arte con linguaggi polisensoriali 
creare interazione tra realtà diverse (design, arte, scienza) 
sensibilizzare al tema della percezione visiva 
suscitare curiosità e stimoli di riflessione 
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Il percorso della mostra, che verrà descritto, comprende aree tematiche: 
Il bianco e il nero. (Foto + installazione) 
Colori opponenti. (Quattro foto + Opere floreali) 
Minimal. Effetto figura/sfondo. (Quattro foto + installazione) 
Materia, forma e colore. (Quattro foto. + Opere floreali) 
Racconto “Arborea”. (Foto) 
Visione del colore e daltonismo (Foto + installazione) 

 
Il colore come elemento delle geometrie decorative islamiche 
Mauro Luca De Bernardi, Elena Teresa Clotilde Marchis, Osama Mansour 

Politecnico di Torino, Dipartimento di Architettura e Design 
(mauroluca.debernardi, elena.marchis)@polito.it 

L'architettura del mondo islamico riflette un contesto ambientale e culturale che spazia in un'area territoriale 
dal Mediterraneo all’Oceano Indiano. L'arte di costruire ha portato alla realizzazione di edifici di notevole 
livello architettonico dove i precetti religiosi islamici sono stati la ragione primaria dei ricchi apparati 
decorativi caratterizzati da elementi geometrici nei quali il colore gioca un ruolo importante.  
Attraverso la cultura alessandrina la scienza greca si è trasferita nel mondo arabo dove le élite culturali sono 
state influenzate dagli scritti di Aristotele e soprattutto dai suoi studi sui colori. In tutte le civiltà sin 
dall’antichità si sono usati pattern decorativi, ma il livello raggiunto nella cultura islamica non ha avuto eguali 
nelle decorazioni parietali. I pattern geometrici a stella, tra i più comuni nell'architettura islamica, o la 
composizione di elementi geometrici elementari, in particolare il cerchio, e la loro intersezione sono alla base 
della complessità dell’apparato decorativo che trova la sua massima espressione nella composizione degli 
azulejos. Owen Jones è stato tra i primi a pubblicare materiale sulle decorazioni islamiche nel 1845, seguito 
da altri studi che analizzano i principi di composizione delle strutture sottostanti ai pattern geometrici, 
selezionati dai principali monumenti islamici del bacino del Mediterraneo. Tali pattern giocano su evidenti o 
talvolta nascoste simmetrie, spesso esaltate o per contro celate dall’uso delle campiture colorate.  
I materiali sono in genere gesso, mattone, mosaico a tessere vitree o a tessere in terracotta smaltata, le 
zelliges; ogni tipologia ha un proprio modo di preparazione che trae origine in epoche preislamiche; le 
variazioni delle tecniche sono state influenzate, a seconda dei luoghi, dalle tradizioni artistiche locali. 
Molteplici sono i metodi utilizzati per la realizzazione delle decorazioni geometriche e per la costruzione dei 
pattern come ad esempio l'uso di griglie isometriche sulle quali vengono disegnati i modelli. Il colore esalta 
o attenua la percezione degli elementi nel modello.  
Esempi di decorazioni geometriche, a temi diversi come vegetali, iconografici e calligrafici hanno trovato 
presso gli artisti musulmani livelli di complessità estrema: dall'India alla Spagna, gli elementi ornamentali 
sono stati ritrovati in grande varietà di combinazione, forma e colore indipendentemente dall’epoca.  
Se il contributo privilegia gli esempi nell’architettura, non meno significativi appaiono le applicazioni in altri 
campi come nel caso dei tappeti e delle copertine del Corano. 
 

Rappresentazione, percezione e identità dei luoghi dell'abitare: 
il colore come generatore di uno stile 

Maria Linda Falcidieno, Maria Elisabetta Ruggiero 
1Dip. DSA, Università degli studi di Genova, Scuola Politecnica, falcidieno@arch.unige.it, ruggiero@arch.unige.it 

 
Nella vasta gamma di rappresentazioni legate alla narrazione dell’abitare, ovvero del vivere quotidiano, è 
possibile riconoscere a livello quasi istintivo l’identità non solo temporale ma soprattutto culturale di 
appartenenza di tali immagini. 
Evidentemente esistono serie di codici di interpretazione che ci aiutano nella lettura e nella conseguente 
decifrazione di tali immagini; e tali codici possono essere ricondotti a simboli, segni, e contestualizzazioni 
architettoniche specifiche, ma ciò che si vuole approfondire nello studio qui presentato è il codice 
interpretativo riconducibile ai colori. 
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Si intende cioè analizzare in una epoca campione quale sia il margine di informazione, utile alla definizione 
di una identità culturale, portato meramente dal colore. 
 
Metodologicamente lo studio è articolato dapprima nella individuazione di immagini tipologiche iconiche 
legate alla funzione dell’abitare e alla comparazione tra di esse in ambiti culturali differenti. Successivamente 
si passa alla definizione di texture, definite dal loro accostamento e, quindi, analizzate andando a campionare 
in esse i colori prevalenti. Ciò allo scopo di individuare palette cromatiche appartenenti agli ambiti individuati 
con lo scopo di evidenziare cromie prevalenti, in contrasto o in affinità. 
Ad oggi la letteratura di merito analizza il fenomeno dell’evoluzione del gusto per la connotazione degli spazi 
abitativi sotto un profilo meramente storiografico legato cioè alla evoluzione di mode e stili, lo studio qui 
presentato, invece, parte dal colore come motivo di determinazione di uno stile e non come conseguenza di 
esso. 
 

Il colore di Pescara: città di fondazione e città universitaria 
Antonella Salucci 

Dipartimento di Architettura. Università degli Studi 'Gabriele d'Annunzio' Chieti-Pescara 
antonella.salucci@unich.it 

Il presente contributo propone una sintesi degli esiti di una campagna di indagine conoscitiva sulla città 
adriatica di Pescara, specificatamente riferita al suo distretto universitario, con l'obiettivo di esplorarne alcuni 
aspetti caratterizzanti.  
Lo studio vuole indagare queste spazialità urbane sfruttando le declinazioni della rappresentazione rese 
possibili dal medium della ripresa fotografico, una modalità di osservazione sempre più presente negli attuali 
orientamenti della cultura del progetto urbano.  
Il contributo in cui è possibile riconoscere tre linee principali di indagine, consequenziali e interrelate, è 
accompagnato da rappresentazioni fermate da punti di vista diversi che raccontano spazialità urbane 
condivise.  
Preliminarmente si propone una sintesi dell'espressione cromatica della città, attraverso la visualizzazione 
satellitare dall'occhio di Google, che consente di mappare texture e colori di un territorio in continua 
trasformazione.  
In una seconda parte il contributo si sviluppa affiancato da una selezione di immagini catturate transitando 
nei luoghi della città storica. Pescara città costiera fondata nel 1927 – dall'unificazione di due realtà comunali 
attestate sull'omonimo fiume – presenta molti aspetti dissonanti che vengono giustapposti come annotazioni 
cromatiche, 'foto dal finestrino', non esaustive, di un taccuino di un viaggiatore in transito.  
La terza e ultima parte operativa del contributo è rivolta all'osservazione degli spazi architettonici del 
distretto universitario, come esito di una serie di seminari, condotti dalla scrivente, dedicati alla fotografia di 
architettura per allievi architetti.  
Gli spazi collettivi di transito, di sosta, di divertimento, di incontro, di socializzazione, di attesa di riposo, 
vengono fissati sul sensore dagli stessi fruitori di quegli spazi, testimoni di un abitare collettivo. Ne deriva un 
sistema visivo composto di frammenti, impressioni che rendono riconoscibili consuetudini e propensioni 
estetiche dei principali 'abitanti' del distretto universitario.  
Le metodologie adottate possono essere sintetizzate in due principali sfere elaborative:  
- rilevamento e rappresentazione dell'asse principale del distretto universitario  
- processo di analisi e riflessione attraverso la fotografia degli spazi urbani collettivi del distretto universitario.  
In questo ampio scenario, la ricerca vuole contribuire, attraverso inusuali punti di vista alla documentazione 
degli inediti aspetti di un distretto universitario italiano con il duplice fine di rilevare connotazioni comuni a 
molte spazialità della città contemporanea e affermare alcune peculiarità di una città di fondazione, giovane 
e multiforme. 
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Architettura, forma e colore nei disegni delle «facciate di botteghe» a Torino nell’Ottocento 
Elena Gianasso 

Dip. Interateneo Scienze Progetto e Politiche del Territorio, Politecnico di Torino elena.gianasso@polito.it 

Documenti del gusto, della moda, delle abitudini dell’Ottocento, il secolo lungo caratterizzato dal diffondersi 
della cultura dell’Eclettismo, i disegni delle «facciate di bottega» ora conservati presso l’Archivio Storico della 
Città di Torino restituiscono un interessante quadro dell’uso del colore nei disegni, e poi nei cantieri, delle 
botteghe aperte in città. Tavole ancora in larga parte inedite, riproducono soprattutto le soluzioni progettuali 
presentate alla Municipalità in ottemperanza alla regolamentazione edilizia allora vigente che, è noto, 
prevede la richiesta di autorizzazione a costruire tramite la presentazione del progetto a Palazzo di Città. 
Siglati da professionisti patentati alla Regia Università degli Studi di Torino, laureati alla Regia Scuola di 
Applicazione per gli Ingegneri in Torino o formati in una della scuole tecniche o professionali cittadine, i 
disegni offrono un repertorio di modelli adottati dai progettisti di architetture per il commercio.  
Il colore, nel prospetto sulla via, riflette perlopiù la scelta del materiale privilegiato per la realizzazione della 
devanture, la struttura sovrapposta al costruito di laterizio, di tipologie differenti già a lungo discusse dalla 
critica. I progetti, in alcuni elaborati, sono completati dalle soluzioni proposte per le insegne e la pubblicità 
esterna, mezzo di comunicazione e propaganda del negozio. All’interno, la decorazione degli spazi è spesso 
affidata a ornamenti colorati, studiati e creati da artisti e maestranze non sempre coordinate da professionisti 
laureati. I dipinti e le sculture realizzate all’interno costituiscono, talvolta, un vero e proprio «progetto di 
decorazione» - una locuzione utilizzata nei titoli di tavole consegnate alla Città - complementare al 
tradizionale progetto di architettura. I soggetti e le tinteggiature volute per decorare gli spazi interni del 
commercio esplicitano, talvolta, l’attività svolta, in una corretta interpretazione del «decor» vitruviano. 
 
9. COLORE ED EDUCAZIONE 

Processi di eterovalutazione ed autovalutazione di soluzioni traspositive relative al “colore” 
nell’ambito del Laboratorio di progettazione metadisciplinare dell’Università di Urbino 

1Rossella D’Ugo, 2Monica Tombolato 
1Dip. di Studi Umanistici, Università degli Studi di Urbino, rossella.dugo@uniurb.it 

2Dip. di Studi Umanistici, Università degli Studi Urbino, monica.tombolato@uniurb.it 

Ponendosi al crocevia di diverse discipline, il colore rappresenta per l’apprendimento un “ostacolo 
epistemologico” in cui s’intrecciano aspetti percettivi, fisici e fisiologici.  
La difficoltà di riformulare entro lo schema concettuale della scienza moderna un concetto che possiede una 
sua ben precisa “grammatica”, interamente definita sul piano dell'esperienza percettiva e delle sue leggi, è 
stata affrontata nell’ambito di un “Laboratorio di progettazione metadisciplinare” a cui hanno partecipato, 
secondo una modalità di didattica universitaria strutturata in corsi di insegnamento congiunti, studenti del 
Corso di laurea in Scienze dell’Educazione/Scienze della Formazione Primaria dell’Università di Urbino e 
studenti del corso di Editoria dell’ISIA.  
Il contributo si pone come obiettivo l’analisi dei processi di valutazione condotti all’interno di tale laboratorio 
che, centrato sui temi della trasmissione del sapere, era finalizzato alla costruzione di artefatti per la 
progettazione di soluzioni traspositive efficaci, nell’ambito dell’editoria scolastica e prescolastica, in 
alternativa o a supporto della didattica tradizionale. Un percorso formativo di tale portata, così complesso 
nella sua architettura didattica, ha infatti messo in luce sin da subito la necessità di innestare meccanismi di 
valutazione da intraprendere sui diversi oggetti con i soggetti coinvolti, a partire da differenti prospettive. In 
determinate fasi del percorso, inoltre, è stato necessario costruire ex novo strumenti al fine di innestare 
processi di monitoraggio in grado di rilevare dati (punti di forza e punti di criticità) importanti per proseguire 
e ricalibrare, laddove necessario, il percorso formativo.  
Nel concreto, i valutatori, gli oggetti sottoposti a valutazione e le tipologie di valutazione usate si possono 
così riassumere:  
Valutatore Oggetto valutato Tipologia di valutazione  
I docenti del Laboratori Gli artefatti prodotti: Eterovalutazione  
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1.il colore come oggetto  
dell’artefatto  
2.la progettazione dell’artefatto  
Gli studenti del Laboratorio Gli artefatti prodotti: Auto/Eterovalutazione  
1.il colore come oggetto  
dell’artefatto  
2.la progettazione  
dell’artefatto  
Gli studenti del Laboratorio Le proprie competenze: Autovalutazione  
1.apprendimento del colore  
come oggetto  
2.capacità di progettazione  
I docenti del Laboratorio Le competenze dimostrate Eterovalutazione  
dagli studenti:  
1.apprendimento del colore  
come oggetto  
2.capacità di progettazione 
 

L’uso del colore come narrazione e conoscenza 
del paesaggio costruito (e non) 

1Ugo Comollo, 2Matteo Gallo, 3Ursula Zich 
1DAD, Politecnico di Torino, Architetto, Dottorando in Beni Culturali, ugo.comollo@polito.it 

2DAD, Politecnico di Torino, Architetto, codocente ICAR/17, matteogallo088@gmail.com 
3DAD, Politecnico di Torino, Architetto, Ricercato riconfermato di Disegno ICAR/17, ursula.zich@polito.it 

Il disegno, nella sua declinazione del carnet de voyage, già mezzo di osservazione e di sintetica annotazione 
della realtà (Barba, 2005), si rivela efficace strumento di conoscenza (Comollo, Marotta, Mulatero, Zich, 
2015); all’interno di questo ambito, il colore, che in Le Corbusier è «irrinunciabile parametro di analisi e/o 
progetto per l’arte e l’architettura della nostra coevità» (Marotta, 1999), in un contesto didattico di 
formazione per giovani architetti abitua ad una attenzione percettiva che può avere una valenza di 
‘svelazione’ dell’ambiente costruito, come accaduto nella redazione del carnet Limes sul vallo di Adriano 
(Gallo 2015). Nell’opera, la personale scelta dell’autore di limitare l’uso del colore alla sola rappresentazione 
della pietra, è divenuta fondamentale nel rivelare una osservazione sull’origine delle pietre impiegate 
originariamente nel muro: la differenza tra le cave orientali di Newcastle, caratterizzate da un’arenaria dal 
colore giallo ocra, e le porzioni occidentali del muro, costruite in arenaria rossa estratta da cave nei pressi di 
Carlisle, è risultata evidente non tanto in corso di annotazione ma durante la successiva rilettura critica, a fini 
didattici, del carnet. Questo è stato infatti progettato, realizzato e raccontato come una delle linee guida per 
gli studenti del Workshop specialistico “Lo schizzo come esperienza grafica” - Collegio di architettura (DAD, 
Politecnico di Torino, 2015) - nel quale le indicazioni fornite agli studenti riguardavano una indagine 
percettiva, approfondita e al tempo stesso leggera, basata sul ‘notare e annotare’ l’ambiente urbano e i suoi 
dettagli.  
E proprio l’uso, l’assenza, o l’attenzione al colore della città, dei dettagli, della luce, o il suo utilizzo simbolico 
o strumento di narrazione e scoperta, hanno avuto un ruolo chiave nel direzionare la capacità critica degli 
studenti nella produzione di un loro, personale, taccuino da osservazione, fino a renderlo uno strumento per 
progettare. 
Quindi, se all’inizio della stesura di Limes il colore era normale strumento descrittivo, in corso di svolgimento 
si è trasformato sorprendentemente divenendo strumento analitico. 
Del resto, il XVIII secolo ha visto il disegno dal vero passare da un approccio espressivo-sintetico –nel merito 
si vedano Constable e Turner (Cianci, 2008)– a quello analitico-progettuale del secolo scorso, fino ad autori 
quali Carlo Scarpa che diceva: «voglio vedere le cose, non mi fido che di questo. Voglio vedere, e per questo 
disegno. Posso vedere un’immagine solo se la disegno» (Geller Manuso 2000), in cui il rapporto tra l’esistente 
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e il paesaggio costruito diviene materia di indagine, utilizzabile dall’architetto che usa il colore per ‘leggere’, 
oltre che per narrare l’esistente. 
 

Costruire artefatti editoriali sul colore. Un’esperienza di didattica congiunta 
1Berta Martini, 2Luciano Perondi 

1Dip. Studi Umanistici - Università degli Studi di Urbino Carlo Bo, berta.martini@uniurb.it 
2Istituto Superiore di Industrie Artistiche (ISIA) - Urbino, luciano.perondi@isiaurbino.net 

Il contributo presenta un’esperienza di Didattica congiunta focalizzata sul colore e ambientata in un contesto 
di istruzione universitaria. Utilizziamo il termine “Didattica congiunta” per designare un percorso formativo 
trasversale agli insegnamenti di due differenti Corsi di studio (il Diploma Accademico di primo livello in 
Progettazione grafica e comunicazione visiva dell’ISIA di Urbino e il Corso in Scienze della formazione primaria 
dell’Università di Urbino Carlo Bo). Il percorso è stato organizzato attraverso la costruzione di moduli didattici 
parte dei quali vedevano congiuntamente la presenza di gruppi di studenti dei due corsi, organizzati in gruppi 
di lavoro misti, con il fine di realizzare un unico artefatto finale. Le ragioni che ci hanno indotto a realizzare 
questa esperienza riguardano la creazione di contesti didattici innovativi per l’evoluzione del sapere 
professionale (Rogalsky, 2004). La collaborazione fra studenti caratterizzati da diversi profili professionali 
(futuri designers della comunicazione e futuri insegnanti di scuola dell’infanzia e primaria) permette infatti la 
polarizzazione di sistemi di competenze-obiettivo, la simulazione da un punto di vista didattico del lavoro di 
équipe professionale, nonché l’emergenza di nuove competenze. Il modulo è stato tematizzato sul colore 
come oggetto di sapere da trasporre didatticamente (Chevallard, 1991) in vista della progettazione di 
artefatti editoriali di tipo cross-mediale. A partire dalle conoscenze elaborate nell'ambito pedagogico e 
nell'ambito del progetto della comunicazione è stato chiesto agli studenti di progettare prodotti editoriali 
per la trasmissione delle conoscenze sul colore in ambito scolastico o extrascolastico. La ragione di questa 
scelta è duplice. In primo luogo, il colore è un argomento che non viene quasi mai trattato organicamente 
nei curricola scolastici (Gratton, 1998). Questa circostanza è uno dei fattori responsabili del-le frequenti 
misconcezioni (Sbaragli e Santi, 2011) che insorgono in fase di apprendimento. In secondo luogo, il fatto che 
il colore è un contenuto di sapere a carattere interdisciplinare e che lascia presumere un livello di conoscenza 
formale analogo nei due gruppi di studenti: ciò ha reso più agile la progettazione didattica dei moduli, l’analisi 
del lavoro degli studenti, la rilevazione delle difficoltà e la valutazione degli esiti/prodotti. In questo quadro, 
il contributo descrive l’esperienza condotta da docenti e studenti analizzandone le implicazioni pedagogiche 
(Lenoir et Pastré, 2008) e quelle relative al design della comunicazione (Lussu, 2014). Particolare attenzione 
è dedicata all’analisi degli artefatti finali con specifico riferimento all’efficacia delle scelte relative alle variabili 
epistemiche, didattiche, progettuali e comunicative, in ambito editoriale. 
 

I colori di Hayez. Educare all'arte attraverso la ricerca 
1Laura Rampazzi, 2Mara Sugni, 3Franca Zuccoli 
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Questo contributo si occupa di dar conto dell’aspetto educativo della ricerca realizzata nell’ambito del 
progetto FSE 2007-2013 intitolata “La tavolozza di Francesco Hayez. Riflessioni intorno alla materia dell’arte 
ottocentesca”, finanziata dalla Regione Lombardia, per valorizzare il patrimonio culturale di questa regione. 
All’interno di questa ricerca volta prioritariamente a indagare la natura chimica dei pigmenti e dei leganti 
pittorici utilizzati dal più rappresentativo pittore del primo Ottocento italiano: Francesco Hayez, grazie alle 
analisi delle opere significative esposte presso il Museo di Villa Carlotta (Tremezzina, Co), la Villa Vigoni 
Centro Italo-Tedesco per l'eccellenza Europea (Menaggio, Co) e l’Accademia di Belle Arti Tadini di Lovere 
(BG), oltre alla parte fondante dedicata all’indagine scientifica, ampio spazio è stato riservato a come i dati 
scoperti, legati al colore, avrebbero potuto essere comunicati e sfociare in nuove pratiche educative 
all’interno dei musei coinvolti. L’interpretazione dei vari risultati sui colori, derivati dalle indagini chimiche, 
ha visto la creazione di un tavolo interdisciplinare, in cui il dialogo tra scienze, arte ed educazione, ha portato 
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al confronto di professionalità differenti: restauratori, ricercatori, chimici, pedagogisti, responsabili delle 
sezioni didattiche dei musei, educatori.  
L’idea, dal punto di vista educativo, è stata quella di tradurre in touch point formativi ed educativi i contenuti 
derivanti dalla linea portante della ricerca, fondando l’attenzione sui colori di Hayez e sulle nuove scoperte 
ottenute. Il pensiero sull’azione didattica da realizzare nei luoghi depositari di questi patrimoni è stato quello 
di partire da iniziali progettazioni, nate dai dati della ricerca, codificate in prime sperimentazioni, giungendo 
dopo continui confronti con le altre professionalità implicate, alla stesura di una serie di proposte dedicate a 
ciascuna istituzione, suddivise per tipologie di fruitori. Il colore di Hayez e le scoperte legate alla natura 
chimica sono diventati elementi cardine per riguardare, ripensare opere già conosciute, creando nuove trame 
interpretative, oltre che differenti esperienze di costruzione delle conoscenze. 

 
Colore e università 

Annamaria Poli, Franca Zuccoli 
Dipartimento di Scienze Umane per la Formazione “Riccardo Massa” Università degli Studi di Milano Bicocca 

annamaria.poli@unimib.it , franca.zuccoli@unimib.it 

Questo contributo cerca di riflettere su quale attenzione viene dedicata al tema colore all’interno di alcuni 
percorsi di studio universitari. In generale, al di là di corsi di laurea specifici, in cui è presente una riflessione 
legata a futuri sbocchi professionali, quali, a titolo esemplificativo: Architettura e Design, oltre a specifici corsi 
di Laurea del DAMS il tema colore pare poco trattato o addirittura assente. Per approfondire questo aspetto 
si è realizzata un’indagine sull'offerta didattica in alcuni Atenei italiani. Nello stesso tempo si è cominciata 
un’indagine all’interno di due corsi di laurea quali quello di Scienze dell’Educazione e di Scienze della 
Formazione Primaria dell’Università di Milano Bicocca per verificare quale spazio la tematica del colore riesca 
a rivestire qui. 
 

Sìnesthesia. Colore e Realtà aumentata nella fruizione museale 
1
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2
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2
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È possibile migliorare la fruizione di un museo intrattenendo l’utente attraverso un’esperienza accessibile a 
tutti e che, allo stesso tempo, sia in grado di educarlo riguardo ad argomenti per lui inediti? A giudicare dalle 
recenti esperienze nell'ambito della fruizione museale si direbbe di si: si tratta dell'eduteinment, una nuova 
strategia di intrattenimento educativo fortemente legato all'utilizzo delle nuove tecnologie. 
Il cambiamento in atto deriva, innanzitutto, dalla nuova nozione di ‘accessiblità alla informazione’ declinata 
nella società della conoscenza, e non vi è dubbio che in questo processo il ruolo svolto dall’introduzione delle 
nuove tecnologie digitali, che hanno definitivamente fatto irruzione anche nel settore del cultural heritage, - 
che per lungo tempo era sembrato restio a lasciarsi contaminare dalla cultura e dai linguaggi del digitale - è 
essenziale. Ma la tecnologia di per sé rimane un fattore astratto se non è ‘rielaborata’ culturalmente” se cioè 
non è in grado di restituire alla società esiti che realmente rispondano al mutamento delle esigenze e dei 
bisogni della collettività.  
Ciò che appare oggi con evidenza è la necessità di rispondere non tanto, o almeno non solo, ‘tecnicamente’, 
ma creativamente alla inaspettata, e sempre più crescente, richiesta di sperimentazione per nuove forme di 
accesso al sapere. Tra i modelli partecipativi orientati all’inclusione della collettività nel processo di 
interpretazione del patrimonio culturale vi è quello basato sulla tecnica narrativa, più noto con il termine 
anglosassone storytelling. L’applicazione del metodo dello storytelling alla comunicazione del patrimonio 
culturale, con il suo approccio giocoso, accattivante e stimolante, può contribuire ad attirare nuovi pubblici, 
soprattutto giovani, finora tenuti lontani dall’immagine austera e solenne conferita al patrimonio culturale, 
per questo percepito come tedioso e respingente. Tra le tecniche che meglio interpretano questa dinamica 
della conoscenza vi è senza dubbio la Realtà Aumentata.  
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Quello che qui si propone è un caso studio di Realtà Aumentata applicata alla fruizione museale con una 
specifica funzione nella dinamica della percezione e nella interpretazione dello spazio cromatico. Il progetto 
presentato si propone di elaborare un supporto digitale interattivo capace di veicolare in maniera dinamica 
informazioni sullo spazio cromatico percepito durante la fruizione di un'opera d'arte con particolare 
attenzione alle dinamiche percettive degli ipovedenti e dei daltonici. 
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English Abstracts 
 
1. COLOR AND MEASUREMENT/STRUMENTATION 

The Self-luminous Neutral Scale in the OSA-UCS system and Whittle’s Formula 
1Claudio Oleari, 2Manuel Melgosa 

1Università degli Studi di Parma, Dip. Fisica e Scienze della Terra, 43214 Parma, Italy _ claudio.oleari@fis.unipr.it 
2Universidad de Granada, Departamento de Óptica, 18071 Granada, Spain _ mmelgosa@ugr.es 

Every psychometric color space and perceived color system has an achromatic component defining a neutral 
scale, e.g., L* in CIELAB and CIELUV, LOSA in the OSA-UCS system, Munsell’s value V in the Munsell system 
and Dunkelstufe D in DIN 6264 system. These neutral scales can be used to calculate barely visible threshold 
changes of lightness, or equal-appearing supra-threshold steps of grey scale, matching grey appearances, 
etc. Currently, CIE TC 1-93 Calculation of Self-Luminous Neutral Scale is investigating to recommend a neutral 
scale for self-luminous surfaces [1], and hopefully the new recommendation may complement or help to 
replace the grey scales previously mentioned.  
This work considers the lightness scale of the OSA-UCS system, at the present defined by the complicate 
Semmelroth formula, with the intent of evaluating the simpler Whittle formula [2, 3] for representing the 
OSA-UCS empirical lightness. The contribution of this work is divided into two parts:  
1) the fitting of the OSA-UCS achromatic scale by the Whittle formula as function of the luminance factor 
Y10;  
2) lightness scale in the OSA-UCS system:  
a) the definition of a lightness-factor W obtained by a fitting of the constant OSA-UCS lightness planes in the 
(LOSA, g, j) space by a linear mixing of the tristimulus values, as it is for the lightness factor Y10;  
b) the evaluation of a relative spectral lightness-efficiency-function W(λ), in analogy with the relative 
luminous efficiency function V10(λ);  
c) the fitting of the neutral scale from Whittle’s formula, denoted by LW, as function of the lightness-factor 
W;  
d) the evaluation of the metrics in the space (LW, G, J) by the Euclidean color-difference formula ΔEE [4].  
The relative spectral lightness efficiency function W(λ) is compared and discussed with the existing empirical 
data. The lightness LW is considered taking into account the Helmholtz-Kohlrausch effect.  
A comparison is made between the LW, obtained from Whittle’s formula, and the original LOSA, obtained by 
Semmelroth’s formula. 
[1] http://www.cie.co.at/index.php/Technical+Committees.  
[2] Whittle, P. “Brightness, discriminability and the ‘Crispening Effect’”. Vis Res. 32, 1493-1507 (1992)  
[3] Whittle, P. “The psychophysics of contrast brightness.” In A. Gilchrist (Ed.), Lightness, brightness, and 
transparency. Hillsdale: Erlbaum (1994).  
[4] Oleari C., Melgosa M., Huertas R., “Euclidean color-difference formula for small-medium color differences 
in log-compressed OSA-UCS space,” J. Opt. Soc. Am. A 26, 121-134 (2009). 
 

Evolution of colours in football shirts through colorimetric measurements: Fiorentina's case 
Alessandro Farini, Elisabetta Baldanzi, Marco Raffaelli, Francesco Russo 

CNR-Istituto Nazionale di Ottica alessandro.farini@ino.it, elisabetta.baldanzi@ino.it 

Football fans express their identification with their team especially with colours of football shirts. The respect 
of “tradition” is something so important that very small changes can provoke anger in fans, who express their 
opposition in news and social media. This could create problems for merchandising. Fiorentina (Florence’s 
football team) wears purple shirts, very uncommon in football world. In collaboration with Fiorentina 
Museum we have measured, with two different spectrophotometers, colours of shirts from the fifties to 
nowadays. We have evaluated the problems related to ageing and we have measured different points from 
the same shirts, different shirts from the same season and details different from the purple colour (e.g white 



 
42 

 

used for numbers). Measurement show a clear change in colour during the considered years, strictly related 
with the introduction of colour television and new strategy of merchandising. Furthermore, it is evident that 
every kit manufacturer prefer creating its own colour despite the existence of an “official” Fiorentina’s colour. 
Such measurements, made on shirts of proved authenticity, permit to improve the analysis about “historical 
shirts”, helping to discriminate between real or fake shirts: an important topic because an original shirt from 
Fiorentina first Italian league winner season could be sold for 5000 €. Two example of very well done fake 
shirts are illustrated. 
 

A natural method to describe colours under different light sources 
1Osvaldo da Pos, 2Pietro Fiorentin 

1Dip. Psicologia Generale, Uniiversità di Padova, osvaldo.dapos@unipd.it 
2Dip. Ingegneria Industriale, pietro.fiorentin@unipd.it 

This research belongs to a series of studies on the colour rendering properties of light sources. The peculiarity 
of the work consists in an ecological setting according to which observations are made under complete 
adaptation. For this reason no direct comparison between differently lit colours is made, but observers 
described colours once under a light source and in a second time under another source. The rendering 
capability of the two sources can be derived by computing the differences in the colour descriptions 
performed in the two conditions. If descriptions are the same, the two sources show the same colour 
rendering capacity, otherwise the larger the differences, the worse the colour rendering of one lamp 
compared to the other.Method. A good colour description is crucial for this purpose, and we used the method 
suggested by Hering for developing a natural colour system to evaluate how much a given colour resembles 
the six elementary colours (W S Y R B G, respectively: white black yellow red blue green). In a viewing box a 
single colour patch bent to appear cylindrical and lit by one light source was observed and evaluated 
according to how much it looked similar to the elementary colour (green for instance). In different runs all 
the 16 colours used in the experiment (4 nuances of 4 mixed hues) were evaluated for their similarity to all 
the elementary colours ((W S Y R B G); and in different sessions the whole procedure was repeated under 
the different light source. A mechanical ruler, over which an arrow could be moved from a ‘minimum’ 
position at left (no resemblance) to a ‘maximum’ position at right (complete similarity), was used to 
accomplish the subjective evaluations, without any external reference except the two extreme points of the 
interval. The position chosen by the observer was then quantified by a number, hidden during the evaluation 
operation, describing the distance of the arrow from the origin, and these measures were later normalized 
to a 0-100 scale.  
Participants. Four psychology students with normal colour vision volunteered in the experiment, and 
performed more than 12000 evaluations in the whole set of different conditions. Results. Data collected for 
each colour were compared with standard NCS notations. High (r about 0.80), and sometime very high (higher 
than 0.90) correlations were found, with some exception in the case of bluish colours (the subjective blue 
appearance was the least correlated with standard NCS notation). A nonlinear transformation increased the 
correlations between subjective evaluations and NCS notations, and a linear adjustment decreased the 
quadratic differences between data and standard notations. Colour shifts due to illuminations were 
calculated both as ratios and differences between two evaluations of the same colour. Variability between 
subjects was about the same as that within subjects.  
Conclusion. The method seems quite reliable and well correlated with the standard NCS notations. 
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2. COLOR AND DIGITAL 
Random Spray Retinex and its variants STRESS and QBRIX: Comparison and Experiments on 

Public Color Images 
1Michela Lecca, 2Alessandro Rizzi , 3Gabriele Gianini 
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Retinex is the most famous theory for modeling human color sensation. It assumes that the color sensation 
at a certain point of an observed scene depends on the colors around that point. When applied to a digital 
color image, Retinex works separately on each image chromatic channel and changes the chromatic 
intensities of any pixel with respect to a local reference white, sampled by scanning the image regions around 
each pixel with random paths. Here we present a review and a comparative analysis of Random Spray Retinex 
(RSR) [1] and of its subsequent versions STRESS [2] and QBRIX [3]. These algorithms differ to each other and 
from the original version of Retinex for the way to explore the image and/or to compute the local reference 
white. RSR is the first Retinex implementation replacing the paths with 2D random sprays, i.e. sets of pixels 
randomly selected from a circular neighbor of any pixel x with radial density. The chromatic intensity at x is 
rescaled by the maximum chromatic intensity in each spray and the final color sensation is obtained as the 
averages of the rescaled chromatic intensities over the sprays' number. STRESS is a variant of RSR, exploring 
the pixels’ neighbor by random sprays, but uses a different equation to estimate the color sensation. 
Precisely, STRESS stretches the intensities of each pixel between the minimum and maximum values of two 
smooth functions (envelopes) containing the image chromatic signal. QBRIX is a recent formalization of RSR: 
it replaces the random sampling mechanism with a probabilistic scheme. There are two different 
implementations: (i) global-QBRIX computes the probability density function (pdf) of each channel, and 
rescales the chromatic intensity of each pixel by the chromatic intensity corresponding to a quantile set up 
by the user as the local reference white; (ii) local-QBRIX computes for each channel and pixel x a pdf where 
the intensity of each image pixel is weighted by its spatial distance from x, then it computes the color 
sensation at x as in (i). Our comparative analysis is performed on a public dataset of color pictures (YACCD, 
http://eidomatica.di.unimi.it) and on some synthetic images usually employed to test color filtering 
algorithms. We evaluate the performance of RSR, STRESS and QBRIX in terms of their capability to enhance 
the input image by increasing its brightness and contrast and thus improving the visibility. The evaluation 
scheme as well as the obtained images can be used for the analysis and the comparison of other filtering 
algorithms.  
[1] Provenzi E. & oth., Random Spray Retinex: A new Retinex implementation to investigate the local 
properties of the model. IEEE Trans. on Image Processing, 16(1), 2007 
[2] Kolås Ø. & oth., Spatio-temporal Retinex-inspired envelope with stochastic sampling: A framework for 
spatial color algorithms. J. of Imaging Science and Technology, 55(4), 2011 
[3] Gianini G. & oth., QBRIX: a quantile-based approach to Retinex. JOSA A, 31(12), 2014 
 

A technique to ensure color fidelity in automatic photogrammetry 
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In this conference we presented in 2013 a new process and some solutions for color acquisition, 
management, rendering and assessment in Architectural Heritage (AH) 3D models construction from reality-
based data based on photographs, with the aim to illustrate easy, low-cost and rapid procedures that produce 
high visual accuracy of the image/model while being accessible to non-specialized users and unskilled 
operators, typically Heritage architects. 
The 2013 solution was successfully tested on the digitization as 3D models of 10 kilometers of buildings with 
porticoes but its use demonstrated some bottleneck resulting mainly by the lack of automation in many 
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steps. 
In the last years the image-based pipeline for 3D reconstruction purposes has received large interest leading 
to fully automated methodologies able to process large image datasets and deliver 3D products with a level 
of detail and precision variable according to the applications. Most part of developed solutions allows to 
improve our pipeline, but none of them provides the solution to the problem of accurate color reproduction 
using automated processes.  
In this paper we present an automated solution to increase the processing performances of the two central 
steps of the photogrammetric pipeline (camera orientation & bundle adjustment) and simultaneously 
radiometrically improve the quality of an image datasets. 
Our solution aim to achieve a robust automatic color balance and exposure equalization to ensure (i) faithful 
color appearance of a digitized artifact and (ii) consistency of the color-to-gray conversion. A correct color 
balance allows to minimize the typical problem of incorrectly detected areas (e.g. different luminance value 
for the same color and/or isoluminant colors) that strongly appear in case of surfaces of the same color or 
colors with the same luminance value. Therefore, the color balance procedure aims to produce 
radiometrically-calibrated images ensuring the consistency of surface colors in all the images (i.e. as much as 
possible similar RGB values for homologous pixels). Starting from captured RAW images our workflow 
includes: exposure compensation, adaptive histogram equalization and color balance. Between the two 
general approaches (color characterization vs spectral sensitivities based on color targets) we adopted this 
last technique that uses a set of differently colored samples measured with a spectrophotometer.  
A software exploiting a series of Xrite ColorChecker Classic was developed and a series of trials were put in 
place to demonstrate the efficiency of our automatic process in different case of use. 
Color accuracy (‘color characterization’) was evaluated and expressed. 
 

Photometric and photorealistic representation of luminaires in 3D software 
1Andrea Siniscalco, 2Gianluca Guarini 

1Dipartimento di Design, Politecnico di Milano, andrea.siniscalco@polimi.it 
2Gianluca Guarini - Rendering per architettura, info@gianlucaguarini.it 

In the fields of interior and exterior design, there is a large use of digital representation (the so-called photo-
realistic renderings) in order to promote to possible clients what should be the final appearance of a designed 
environment.  
Very often, unfortunately, these representations are the result of empirical graphic representation based (in 
the best cases) on the experience of the designer and his ability to achieve images that are similar to what 
he plan to realize. However, when these previsional images are produced without a precise methodology in  
the management of virtual materials or the importing and integration of technical data of lighting products, 
the resulting digital images, although their strong visual impact, do not match the final appearance of the 
project a once put in place. In this paper, we aim to describe some accurate and practical techniques of 
modeling and representation of the lighting fixtures in a virtual project, while maintaining both photo-realism 
and photometric accuracy.  
These procedures can be used in the most common 3D software (modelling and representation).  
We will analyze some classes of luminaires that are available on the market (much diffused or with 
specific/complex features). We will describe techniques to couple the photometric data (in terms of 
distribution of intensities, colour of light and spatial orientation), the geometric model (optimized for the 
calculations), the simulation of the physics of materials (shaders) and the management of the final 
appearance of the lighting product.  
This contribution aims to help interior and exterior designers to achieve a digital model that is accurate in 
relation to the original product. This by using modelling and representation techniques that are quick, 
efficient and that suit better the typology of selected lighting fixture. This will help to the achievement of 
high visual impact digital images that also reflect the appearance that the designed space should have, with 
the chosen finishes and lighting products. 
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3. COLOR AND LIGHTING 
Warm white, neutral white, cold white: the design of new lighting 

fixtures for different working scenarios 
Daria Casciani, Fulvio Musante, Maurizio Rossi 
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Office lighting is obviously fundamental for vision and the increase of working performances. In addition to 
this, it is also important to consider the perceptual factors of a luminous scenario in relation to new working 
settings, postures, behaviours and visual needs derived by using different working tools. More than this, the 
social aspects of the working activities should be taken into account by considering the intergenerational and 
gender differences and the different working activities which requires people to quickly switch from an 
individual to a collaborative work. More than only functional, lighting is required to be flexible and 
customizable in order to suit the physiological and psycho-perceptive individual wellbeing. 
Usually, office lighting fixtures offer limited lighting functionalities being focused just on limiting glare and 
providing energy efficiency: in the most traditional offices they are equipped with fluorescent tubes with 
4000K CCT and no controllability. More innovative lighting fixtures may include the possibility to vary the 
intensity from a maximum to a minimum value and the colour tuning in particular of Cold White - Warm 
White and RGBW LED engines. Mostly used in the office environment, white tuning luminaires provide the 
variation of colour temperature from warm to cold white and often run on a daily schedule, with an internal 
timer modifiable at a personal level. These luminaries are useful for circadian stimulation, behavioural control 
and to match the colours with natural lighting. Other luminaires can be provided with a full colour tuning 
option for defining more creative environmental appearances and more entertaining experiences. 
This article would analyse in detail the importance of implementing LED lighting engines that provide white 
tuning by describing and comparing the characteristics of two prototypes realized at the Laboratorio Luce – 
Politecnico di Milano. These luminaires are equipped with LED primaries that provide a warm and a cool 
channel and their mixture can define a range of white shades close to the black body curve in an efficient 
way. 
The lighting engines were designed and prototyped for technological assessment to test different lighting 
scenarios that have been defined through an extensive literature review. The different possibilities of 
dynamic lighting concerns: 
•dimming from 0 (OFF) to 100 (ON); 
•white tuning; 
•control of direct and indirect lighting distribution independently; 
•variation of lighting scenarios: 
•Scenario 1–Workshop (work in teams); 
•Scenario 2–Focus (individual work); 
•Scenario 3–Haven (concentration and privacy); 
•Scenario 4–Relax (relaxation). 
By analysing these case studies, this paper aims at highlighting the following issues: colour mixing in relation 
to the optical systems, range of colour tuning in relation to efficiency and CRI, colour variation in relation to 
temperature, lighting functions and user interface. 
 

Daylight-simulator evaluation by “Special metamerism index: change in illuminant” 
 (Computer program) 

1Gabriele Simone, 2Claudio Oleari 
1Dip. di Tecnologie dell'Informazione, Università degli Studi di Milano, gabriele.simone@di.unimi.it 
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Daylight is the most important illuminant and source in colorimetry. Particular attention is given to the D65. 
The D65 exists as natural light in the day and as an illuminant, but a source emitting a light equal to that of 
the day does not exist. Simulated daylight can be achieved through many different methods. All of these 
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simulators can produce sources with very good correlated colour temperature and chromaticity of the 
simulated daylight, but the reproduction of an equal spectral power distribution is almost impossible. These 
sources have a very high colour rendering index, which is not adequate for judging colour accuracy. A 
quantitative assessment of the suitability of a practical daylight simulator is made by computing the special 
metamerism index for a change in illuminant [(1) CIE Publication 51.2:1999, A method for assessing the 
quality of daylight simulators for colorimetry, Commission Internationale de l’Éclairage, Vienna, Austria 
(1999). http://www.cie.co.at/; (2) CIE Publication CIE S 012/E:2004. Standard method of assessing the 
spectral quality of daylight simulators for visual appraisal and measurement of color. Commission 
Internationale de l’Éclairage, Vienna, Austria (2004). http://www.cie.co.at/].  
Since daylight has a content of UV radiation with consequent fluorescence, the daylight simulation regards 
fluorescent or non-fluorescent specimens. The CIE method considers pairs of virtual specimens, specified by 
their reflecting and fluorescing properties, which are metameric matches for the CIE 1964 observer under 
the reference CIE daylight illuminant. Two different indices are used, one to evaluate the visible region of the 
spectrum and the other one to evaluate the ultraviolet region. This method quantifies the mismatch when 
the pairs of virtual specimens are illuminated by the simulator under testing. The computation and the 
necessary numerical data are given by CIE[1-2]. Then a grade, A, B, C, D, E, is given by CIE from the 
metamerism indices.  
This work concerns the construction of a program for this calculation. From the CIE reports, this calculation 
is complex in terms of the algorithm definition. This complexity is described and analyzed. 
 

Unified Profiles of Spectral Data to support Spatial and Dynamic Color Designs 
Markus Reisinger 

Lighting Research Studio, Lucerne, Switzerland, m.reisinger@lightingresearch.eu 

Color is an essential characteristic of the man-made architectural environment. Design profession that deal 
with objects and surfaces, lighting or light emitting elements all have to communicate color aspects to realize 
their ideas.  
Several of the established descriptors to characterize color, transmittance of materials or light sources are 
based on spectral data. This means that designer working with light and color must merge this data to allow 
firm conclusions. In fact, computer screens are doing this in rather simple manner - everything is translated 
to hardware specific RGB values. To assist designs of dynamic color concepts and spatial color combinations 
a tool is desirable that fits spoken language well and is compact enough not to spoil definitions for dynamic 
scenes.  
A rather complex, but detailed concept to describe color changes in comparison to a reference light is 
incorporated in the IES TM-30-2015 procedure to define color rendition. Therein are calculations for a large 
set of reflectance requested that are not necessary for a design with limited amount of colors. The proposed 
approach of unified profiles of spectral data is focused on efficient communication and therefore accepts 
abstraction to four wavelength bands.  
Todays practice is that object colors are defined according color systems (e.g. Natural Color System), lighting 
is categorized in CCT and/or dominant wavelength. To judge the interaction of object colors and lighting there 
are additional color rendition descriptors (e.g. Color Rendering Index). The proposed method builds on 
insights from Witzel and collegues that color naming and the concept of unique hues align well with each 
other. Another starting point was the idea of Gall and Lapunete to categorize spectral power distributions by 
profiles. They used six spectral bands (purple, blue, green, yellow, orange and red).  
The new approach simplifies this method to fit the principle of unique hues as applied in the Natural Color 
System (NCS). The four unique hues are: yellow, red, blue and green. All chosen spectral bands comprehend 
one unique hue. This tight fit of metrics and language is expected to ease color communication.  
By defining slices in wavelength space it was important to locate the yellow band around 576nm (compare 
Lillo, Moreira). The resulting range represents well conditions for which color vision seems to function at its 
best (see Romney and D'Andrade).  
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The elegance of the suggested solution lies in the fact that profiles of spectral data are derived from physical 
measurements, but align at the same time with notions used for everyday color communication. Another 
advantage is that profiles are universally applicable to reflectance, transmittance and emittance spectra. 
What future work has to prove is that compression to profiles with four bands is accurate enough to 
characterize color in spatial and dynamic color concepts. 
 

The experience of equivalent luminous colors at architectural scale  
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Color used in architectural settings impacts perceptions of form, space, and ambiance. With the advent of 
light-emitting diodes (LEDs), methods for incorporating luminous color into the built environment are 
undergoing a vast transition, facilitating an increase in implementation. The use of colored light in 
architectural design has increased significantly over the past two decades. Bold colors are, for example, 
frequently integrated into façade lighting and public spaces, and subtle tunable solutions are being tested 
for retail (e.g., color rendering) and health care (e.g., circadian effects).Nearly identical colors closely matched 
for chromaticity (so-called metamers) can have different spectral compositions depending upon the specific 
technologies used to create them. Current work in health and perceptual sciences demonstrates that these 
different spectra can have distinct physiological and neurological effects. Perceptual experiments, for 
example, suggest that nominal metamers might not be identical in brightness or saturation, especially when 
viewed in a full field-of-view including peripheral photoreceptive mechanisms. 
Entertainment lighting has developed a body of knowledge creating sophisticated designs with colored light. 
In theatres and studios, seven-color LED systems are being used increasingly to replace traditional filtered 
tungsten sources. Three- or four-color LED sources, as used in architectural color-changing fixtures, have 
been judged as insufficient to produce the desired color range and quality for performance uses. 
Most color metrics used in practice and application are based upon the central field of view. We are 
interested in the architectural relevance of nominally metameric colors when experienced in large-scale 
conditions with a full-field of view. Understanding better our full-field of vision might help in choosing and 
customizing spectral compositions according to the intended application. 
We conducted dedicated experiments in a 50’ x 60’ x 35’ black box studio space of the Experimental Media 
and Performing Arts Center at Rensselaer Polytechnic Institute. Semi-circular spaces (9’ diameter x 14’ height) 
were built and illuminated with nearly equivalent colors that were mixed using different methods: filtered 
tungsten, a three-color LED system, and a seven-color LED system. In addition, we closely matched the 
chromaticity of the colored light using paint pigments illuminated by white light. 
Using this apparatus, we conducted a study using hybrid methods: a qualitative study followed up by a 
quantitative protocol. Two color ranges were shown to 30 participants: an orange-amber series, and a cyan-
turquoise series. The participants experienced the conditions at different vantage points using their full fields 
of vision. The results suggest that there are reliable differences in perceived brightness, saturation and color 
complexity as well as comfort, among the nearly identical luminous conditions in the experiment. 
 
4. COLOR AND PSYCHOLOGY 

Variational achromatic induction and beyond 
1Giorgio Gronchi, 2Edoardo Provenzi 

1Università degli Studi di Firenze (Italy), giorgio.gronchi@gmail.com 
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Starting from a variational analysis of the so-called Rudd-Zemach model of achromatic induction, we will 
provide a theoretical model that can be also applied to context-driven higher level cognitive features. The 
key ingredient of the model is the balance between assimilation and contrast, which we show to be one of 
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the basic features of color perception. In the case of contrast, judgments and contextual information are 
negatively correlated; on the contrary, in the case of assimilation, there is a positive correlation between the 
judgment and the contextual information. The balance between them can be interpreted in a variational 
sense. Multiple examples and discussions are presented to support the model. 
 
 

LED light scenes for artworks colour perception 
1Laura Bellia*, 1Francesca Fragliasso, 2Emanuela Stefanizzi 
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Lighting quality plays a fundamental role in the perception of environments and objects. Indeed, in order to 
guarantee a comfortable and pleasant luminous environment, colour aspects cannot be neglected. This issue 
is particularly relevant in the field of cultural and architectural heritage’s valorisation, because colour is one 
of the means to communicate artworks’ meaning.  
Colour perception is influenced by different factors: light sources’ parameters (as Spectral Power Distribution 
-SPD, Correlated Colour Temperature -CCT, Colour Rendering Index -CRI); environment and objects’ 
characteristics; observer’s psychological and physiological conditions. Nowadays the use of LED increases 
design possibilities, by providing a great range of technical choices. Indeed, these light sources are 
characterized by high CRI values, various CCTs and, in some cases, the SPD of emitted light can be changed, 
according to specific requirements.  
Designers should take advantage of the potentialities of new technologies in order to individuate the most 
suitable luminous scenario, able to enhance artworks, accounting for their characteristics and environmental 
conditions. Moreover users’ preferences cannot be neglected.  
Factors that influence colour perception are not easy to control all together and the use of field tests, aimed 
at evaluating people preferences, can be useful to investigate the effects of their interaction and to define 
guidelines for designers.  
The goal of this paper is to show how artworks’ perception is influenced by light scenes’ and setting’s 
characteristics.  
Two case studies will be presented. The former regards a marble altar located inside the “Certosa di San 
Martino” in Naples (Italy), characterized by decorations with an organics matrix and by a kaleidoscopic 
chromatic range. Four LED projectors with high CRI values were installed, aimed at the paliotto, two with a 
CCT equal to 3000K and two with a CCT equal to 4000K. The projectors were located and set up in order to 
obtain a constant illuminance level on the paliotto's surface, equal to about 300 lux.  
The latter regards a copy of “La dame en Blue” by Matisse, installed in the Photometry and Lighting 
Laboratory of the Department of Industrial Engineering of the University of Naples Federico II. In this case 12 
settings were considered by combining two CCTs (3000K and 4000K), two illuminance levels (50 lux and 300 
lux), three backgrounds (white, blue and red). For each case study, about 20 subjects performed a test, to 
express their preferences regarding the valorisation of the artworks’ colours.  
Results show interesting interaction between different parameters analysed during the experiments. 
 

The Impact of Color on Increasing Self-Confidence among People 
with Multiple Sclerosis Disease 
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Multiple Sclerosis is a mental disease which effects the nervous system. For better walking, MS Patients need 
some mobility assistances like canes, but in society they tempt to cover their disease by not using such 
assistance. By using colors in assistances like canes, the patient’s confidence will increase and consequently 
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they prefer to use cane more often. So this paper presents a new approach for using colors and patterns in 
these patients’ canes.  
This research is a descriptive study. A number of 200 patients from Iran MS Society were chosen, which were 
in condition to participate in the study. The sampling method was simple and available. Questionnaire and 
interview were used for gathering data and then the data were analyzed by descriptive statistics. The 
statistics then showed that 78% of MS patients need to use canes and they don’t use them because they 
don’t appreciate the look and not using canes by these patients can bring them lots of consequences and 
worsen their condition. 
The outcome of the present research indicates that by using colorful and patterned canes, 59% of patient got 
interested in using them and more than 67% of the patients showed tendency towards canes with colors. 
These outcomes indicate that colors have strong effects on patients and by using colors patient’s self-
confidence and social spirit will increase. 
 

From artistic expression to scientific analysis of color texture 
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An evolution of coloured strata in constant transformation, beauty of nature, the  
interaction of forms and images... It is towards this universe of harmony that you are invited. Everything lies 
in the pondering of both visual and tactile beauties which conceal thus a created space. A perception an eye 
discovers which is then transfigured and transformed by the feeling of touch. This type of art, beyond the 
visible, enriches us by its power and its self-fulfilment. Tactile colors of artwoks of Larissa Nouri are opaque 
or iridescent, matt or glossy; they overlap and challenge to evoke the feeling of floating in a space that is 
both universal and personal. Full of an energy that comes from nature, these tactile colors create a new 
dimension on visual perception completed by architectural technique and relief sensation. Here dominates 
the wellness atmosphere, the spirit of gentleness, elegance and refinement. The color is a hope of the 
happiness.  
Christine Fernandez-Maloigne, scientist in color imaging, try to show how to modelize these tactile colors 
with spatio-chromatic parameters. By defining Color Run-Length Matrices (CRLM), she uses the parameters 
initially proposed by Mary Galloway in grey levels adapted in color to characterize the palette and the artist's 
technique.  
This is a perfect example of the importance of the other dimensions of color that is far to be considered as 
the value of an isolated point. 
 
5. COLOR AND RESTORATION 

The color of fluorescence: non-invasive characterization of fluorescent pigments  
used in contemporary art 

1Marco Gargano, 1Letizia Bonizzoni, 1Lorenzo Cerami, 2Serena Francone, 1Nicola Ludwig 
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Specific pigments used in contemporary art show an intense visible fluorescent light when illuminated by UV 
radiation that can be used to obtain combination of colors and light effects. A typical example comes from 
the works of the painter Mario Agrifoglio that based his technique to the study of mixing and layering of 
fluorescent and non-fluorescent pigments realizing a unique effect. In fact the color perception can be 
different according with the type of light source used to illuminate the paintings, in some case the result is 
inversed: black pigments under visible light became white under UV and white pigments in visible light turn 
black in UV light due to the absence of fluorescence. 
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The authors analyzed some of the colors used by the artist and left in the workshop after his death. Starting 
from these materials, several samples have been prepared varying concentration and mixtures.  
Measurements were made both through imaging techniques, spectral techniques and elemental analyses.  
-Imaging: photos of the samples were taken under incandescent, sun and 365 nm-UV light.  
-Spectrophotometric analyses: measurements were performed by means of a Fiber Optic Spectrometer using 
a Xenon Arc Lamp and a halogen lamp as light source both in Reflectance mode (FORS) and in emission mode 
using in this case a 400 nm short pass filter to cut-off the blue emission and 400 nm long-pass filter to select 
only visible wavelengths. 
-Elemental analyses: X-Ray fluorescent characteristic emission was done using a portable spectrometer 
Assing LITHOS 3000, with excitation energy corresponding to Molybdenum Kα line. 
The detector is a Si-PIN Peltier cooled. The area irradiated is circularly shaped with a radius of approx. 4 mm. 
Measurements were made at 25 kV, 0.3 mA, 60 sec. 
This research is part of a project aimed at conserving Agrifoglio’s paintings. The characterizations of the 
materials used by the artist is critical to make the right choices in the intervention phase. After verifying that 
mixtures of colors were used to obtain principal hues in the paintings, the analyses carried out on the 
materials used by the artist allowed us both to obtain a first characterization of the materials used by the 
artist and to focus on his painting technique. 
 

Innovative methods for a recognizable gold leaf integration 
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Since in Ancient Egypt to the present, gold leaf gilding has been highly appreciated for giving the artifacts the 
brightness of the precious metal. C. Cennini in “Libro dell'Arte” mentions the use of gold backgrounds for 
enhancing colours of polychrome panel paintings. Among several methods of gilding, guazzo was the most 
complex one: after plastering the wooden support, a layer of Armenian bole was spread and then the gold 
leaf applied, optionally burnished with in agate tools; burnishing makes the leaf smoother and brighter, 
exploiting the bole’s plasticity.  
According to the modern concept of restoration, integration of the gold leaf’s lacunae presents practical and 
conceptual difficulties, as it has to present a very peculiar artistic technique, being as most as possible 
recognisable, re-tractable and aesthetic. Among many integration methods (mimetic, with watercolours, 
mica powder, etc.), burnished guazzo remains, as in antiquity, the only technique for obtaining so brilliant 
surfaces, thus presenting the problem of recognisability.  
Our study aimed at making integration recognisable and localizable by non-invasive imaging techniques, by 
lightly modifying the composition of the preparatory layers.  
A set of 60 samples was prepared following guazzo technique but modifying stucco and bolo composition. 
Starting from the possibility of formulating gesso [B. Salimnejad, 2005], we drugged stucco with increasing 
percentages of bismuth oxide, characterized by a high x-ray density, and bolo with particular pigments: 
luminescent in the NIR region, as Egyptian blue and cadmium red, detectable by visible-induced infrared 
luminescence (VIL), or particularly UV fluorescent, as diopside. Different behaviours and problematics (i.e. 
granulometry) were evidenced.  
Moreover, since a small fraction of light is transmitted through the gold leaf and selectively absorbed by the 
coloured substrate [Dumazet, 2007], we studied how substrates influence surface colour appearance.  
By colorimetric analyses in CIELAB system, we calculated colour differences among samples, taking the 
traditional guazzo as target and using the CIEDE2000 formula. Results were experimentally compared also to 
the colours perceived by restorers so verifying, for instance, if the “colour cooling” expected when using 
blueish bolo corresponds to a decrease of b* value.  
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Finally, looking for a cheaper and easier-to-use technique, we tested the possibility of discriminating samples 
by illuminating with different visible light sources. Thanks to a prototype of hyperspectral imager realized at 
INRIM, we acquired samples’ reflectance spectra from which we calculated and rendered the image for CIE 
standard illuminants and for a set of white LEDs with different colour temperature. Differences observed in 
spectra, but also in colours perceived under different light sources by a team of restorers, may be a 
springboard for disseminating and solving the problem of gold leaf integration recognisability. 
 

Diagnostic study on original stamps of the Kingdom of Sardinia 
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The early 19th century stamps show many different shades of colours, as philatelists know. Besides 
conservative problems as environmental colour changes, one of the main reasons of that was the difficulty, 
for the printers, to prepare the same kind of ink at every subsequent printing.  
Already for the very first stamp of the world, the celebrated Queen Victoria’s 1d Penny Black of Great Britain 
issued on 6 May 1840, the Stanley Gibbons Catalogue shows three shades: intense black, black and grey-
black. For the red 1 franc of the first French issue (1849), called “Cerès”, the Yvert Tellier Catalogue gives nine 
shades: carmin foncé, carmin clair, carmin cerise, rouge-brun, carmin-brun, vermillon, vermillon vif, vermillon 
terne, vermillon pale (Vervelle). And so on. Most famous for its variety of shades is the 4th issue (1855-1863) 
of the Kingdom of Sardinia. Only for the 10 cents, the Catalogo Sassone gives fifty (!) different shades, whose 
fancy names, given historically by the philatelists, go from terra d’ombra giallognolo to oliva grigio verdastro 
carico, up to bruno cioccolato scurissimo.  
It is often very difficult to classify the various shades and the philatelic experts can do it only by comparison 
with known specimens. The commercial value of the various shades of the same stamp can vary considerably; 
for instance, the 1 franc vermillon vif “Cerès” is the greatest rarity of the French philately, whilst the carmin 
foncé is worth 1/10 of it. 
Starting from the possibility of analyzing stamps by means of noninvasive diagnostic techniques, aimed at 
the shade discrimination and at the study of their chemical composition [David L. Herendeen et al., Institute 
for Analytical Philately, Inc., 2010], we chose as an example the 40 cents of the 2nd issue of Sardinia (1 
October 1853). It is classified in the Catalogo Sassone in three different shades: 6 rosa chiaro (light rose), 6a 
rosa (rose), 6b rosa vivo (bright rose). This issue is very peculiar because stamps were not printed on white 
paper, but embossed on tinted wove paper. Moreover, of the 40 cents only 50.000 pieces were produced 
and the ratios of the commercial values of the stamps used on letters are 6: 6a: 6b = 1: 2: 4, so that the 6 is 
the most common one and the 6b the rarest. 
On various 40 cents, we carried out colorimetric analyses in the CIELAB system, suitable for calculating colour 
differences (ΔE) among samples by using the CIEDE2000 formula. Since ΔE = 1 is reported as the just-
noticeable-difference (JND) threshold, results allowed to verify by an objective, colorimetric point of view 
the belonging of any stamp to its proper shade, suggesting a way of classification for the “intermediate” 
samples. Finally, by means of fiber optic reflectance spectroscopy and Fourier transform infrared 
spectroscopy in reflection mode, we studied the tinted wove paper’s chemical composition. 
 
6. COLOR AND BUILT ENVIRONMENT 

The garden of colors. Amateurism of a white nursery 
Pietro Zennaro 

Dip. Progettazione e Pianificazione in Ambienti Complessi, Università Iuav di Venezia, pietro.zennaro@iuav.it 

October 18, 2014 was inaugurated in Fracazzole, in the suburb of the Verona city called Ca’ di David, a new 
municipal nursery. The external walls are of pure white colour. But for the quantity and quality of colors laid 
on walls and floors was called symbolically "The Garden of Colours".  
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At the ribbon-cutting ceremony attended by the Council Member of Education with great fanfare, the 
counsellors in the 5th district, parents, children and city authorities.  
The facility, which cost 1 million and 315 thousand euro, is entirely dedicated to children from 3 months to 3 
years. The new Municipal Nursery is located on an area adjacent to a primary school. The new kindergarten 
has an area of about 900 square meters.  
The building consists of an entrance hall, divided in a second time by a movable wall glazing, for the reception 
of the children, for the game and for any parties or common gatherings. From this double-height space we 
access to a long, narrow corridor to the various classrooms, all equipped with dedicated toilet. There is also 
a classroom laboratory dedicated to particular activities, such as handling and painting. The guidance office 
and general services are located opposite the entrance while the ground floor there are some spaces for 
staff, as a small table or meeting room, an office for the staff, a laundry room, a dressing room and a toilet. 
This floor can also be accessed via an elevator.  
A large area dedicated to green spaces surrounding the building. Work on the building was completed in late 
summer 2013; the opening of the educational activities took place in the first days of September 2013. The 
accommodation capacity of the facility is 40 children, but already in the year 2014-2015 about 60 children 
were attending. 
Being in place a Memorandum of Understanding between the University Iuav of Venice and the Verona city, 
thanks to which the collaboration had produced the preschool "G. Rodari" in Bassone a suburb of Verona, 
when the municipality consulted us the new project was already at an advanced stage of the work and even 
some colour decisions had already been made. However we engaged to make our contribution to the 
improvement of environmental conditions. Provided the colour design and some advice on materials to be 
used no one more called us to finish the work. At work completed and facility functioning we asked to see 
the work done. Our researchers job require also to test the effects produced by our colour design. With great 
surprise we found a subjective interpretation of colours designed. In parallel we faced the requesting of 
explanations of the choices made by the director of the school. 
The paper will describe the effects produced by colours result of study and research put into the hands of 
those ignorant about colour, or how to give breath to amateurism. 
 

Colour, Shape and Pattern on New Shading Façades 
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One of the recent outlines of the architectural design is the wide use of shading elements as tools to create 
shapes and pattern on the façade. In some cases the shading elements create the entire façade with a sort 
of 2D configuration (i.e. pixelated façades), but in other cases is the whole envelope of the building that is 
designed by the shading elements as in a 3D configuration. In most of these cases the shading elements are 
static (in the sense that they do not move), but they are shaped and repeated as to create specific patterns 
on the façade. The pattern design is always conceived to create a dynamic effect while the façade is obviously 
static, in any case not composed by moving elements. 
The combination of three factors seems to be the key to understand the philosophy behind the design of 
these façades: shape, pattern and colour. The shape of the elements defines the character and the lines of 
the building envelope. The repetition of them (the pattern, as Rudolf Arnheim said) gives rhythm to the 
façade. Colour seems to be the element that allows the friction between the different components of the 
façade, vibrating it.  
The three different factors can obviously produce different effects. In the 2D configuration the façade is often 
composed by a perforated skin (as a veil), which surrounds it. It is the rhythm and the size of the perforations 
that creates its appearance. Shadows and light are very important. But this is not certain a rule. There are a 
lot of examples of these façades and, in this case, the colour is mostly monochrome: Bent Façade in 
Amsterdam by Chris Kabel & Abbink de Haas (2012) with its perforated whitish aluminum skin or The Orange 
Cube in Lyon designed by Jakob + MacFarlane Architects (2010), completely orange as its name. In the 3D 
configuration the colour of the façade can be slightly neutral (as the silver greish colour of certain metals) or 
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a combination of hyper saturated ones or even a tasteful chromatic contrast to create an effect of vibration. 
The last one can be seen in the green-yellow cladding of the Public Toilet Unit, in Uster (CH) designed by 
Gramazio Kohler Architects (2011). Otherwise, a light steel cladding that creates sinuous shapes imitating the 
desert sand is represented by the envelope of the Zahner Factory Expansion in Kansas City designed by 
Crawford Architects (2011).  
The aim of this paper is to propose a classification of the effects that can be obtained on shading façades by 
means of the combination of three elements: color, shape and pattern, both in the 2D mode and in the 3D 
mode. Demonstration of what will be discussed in the paper will occur through the analysis of some 
significant case studies. 
 

Questioning Mediterranean white 
Maria Pompeiana Iarossi, Cristina Pallini 

Department of Architecture, Built Environment and Construction Engineering, Politecnico di Milano, 
mariapompeiana.iarossi@polimi.it, cristina.pallini@polimi.it 

Both tourist advertisements and collective memory tend to remove colours from the face of Mediterranean 
cities, in line with Le Corbusier’s idea of architecture as "the masterly, correct and magnificent interplay of 
masses brought together in light." 
In the dazzling light of the Mediterranean, monuments and vestiges of the past become almost an emblem 
of Apollonian whiteness against a colourful (Dionysian) natural background: the dark blue mass of the sea, 
the light blue colour of the sky, all possible shades of white of the “typical” traditional settlements. 
Is not by chance that the Bio-Mediterranean Cluster at the Milan EXPO used this same binary opposition: a 
coloured floor expressing the different cultures encompassing the sea; a white articulated roof conceived as 
a formal synthesis of the Mediterranean skyline. 
As early as 1830 J.I. Hittorff’s works on polychromy in ancient Greek architecture brought back colour to the 
Mediterranean, as a vital part of both monumental and vernacular landscapes.  
The rediscovery of the ancient Mediterranean civilizations has been the subject of much scholarly work from 
different disciplinary fields, including a number of Cahiers de voyage by prominent architects, who played 
their part in removing colours from the Mediterranean. This was not the case, however, of Piero Bottoni, 
whose Taccuini reveal a constant attention to colours.  
The axiom of “candor” however remained firmly established, almost as a symbol of the archetypal meaning 
of the architecture. 
Our contribution takes into consideration the juxtaposing of colour against the supposed whiteness of 
Mediterranean architecture. To do that, we shall consider a number of case-studies:  
- the rise of modern architecture in 1930s Greece and Turkey, where modern architecture inherited the 
legendary sacred “whiteness” (also as an emblem of the new nation state) as opposed to the colourful forms 
of cosmopolitan eclecticism; 
- the mandatory use of white as purported by building regulations in small towns of southern Italy. The key 
case study is the spa town of Santa Cesarea Terme (LE), where whiteness (concealing any colourful reference 
to the traditional villas of Salento) went hand in hand with increasing tourist flows and related temporary 
accommodation. 
 

Colour in the urban environment: a tool for the chromatic analysis of spatial coherence 
Luan Nguyen, Jacques Teller 

Local Environment: Management and Analysis, Department of Architecture, Geology, Environment and Construction, 
Faculty of Applied Sciences, University of Liège, nl.nguyen@ulg.ac.be, jacques.teller@ulg.ac.be 

Colour is an essential component of urban landscapes that inform us about the status and history of a place, 
through relations of dominance, integration or uniformity that can be observed between its built 
components. It can be shown that many traditional cities appear to be « chromatically polynuclear » in 
Europe and that each epoch, each type of urban area, each city is characterized by its own colour palette, 
which can be more or less homogeneous. 
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Still the urban mutations observed in the second part of the 20th century generated a significant increase in 
the entropy of contemporary extentions of cities, which induced a loss of meaning and coherence by 
dislocating permanent structures set up in the past that maintained some integrity of urban landscapes. City 
entrances for instance, where old buildings mix with commercial equipment, show an unprecedented 
heterogeneity in their colour palettes. Few studies have focused on the description of these emerging 
configurations. Their complexity both in formal and chromatic aspects is certainly a difficulty from the 
perspective of their characterization. This can be explained by the lack of tools for an objective analysis of 
colour palettes in an urban environment. 
Given this lack of both affordable and reliable assessment method of colour that has been observed in the 
field of urban design, the research presents the implementation of a tool that can be used to characterize 
chromatic attributes of an urban area. The challenge is to provide statistical and quantitative answers to 
these questions: how is colour organized, how does it develop its own structure in the city? How can colour 
appear as an indicator of homogeneity and spatial coherence?  
s colour can be represented in a tri-dimensional space, we use a k-means statistical clustering technique, 
based on a data partitioning algorithm, to produce a chromatic classification of building facades. Once the 
chromatic categories are defined through the developed assessment method, the question of spatial 
coherence is investigated using Shannon entropy. Our method was tested through an application to several 
urban fragments of the city of Liège (Belgium) and the research highlights the differences between historic 
urban areas (historic center, 19th century developments) with new urban configurations (city entrances, 
commercial and periurban zones). 
 

Contemporary residential streetscape: how colors and material 
differ from the traditional streetscape. A case study in Tokyo 

Lorena Alessio 
Dept. of Architecture and Design, Politecnico di Torino, lorena.alessio@polito.it 

Perception of space in Japan is connected to time and seasons being the transience of things deeply 
embedded into the Japanese culture and tradition. 
Already in the Tales of Genji Monogatari we can find more than 80 names for colors, where colors were 
associated to the changing of seasons and nature. Spring was associated with kohakubai, red and white plums 
and yanagi, willow, summer with kakitsubata, iris and autumn with kiku, chrysanthemum, and momiji, maple. 
Japanese colors were all related to nature, flowers and trees. A traditional Japanese house was designed for 
looking at the landscape and the changing of seasons.  
In construction, natural materials kept their original colors and features. The finishing of materials should 
emphasize the material peculiarities or irregularities. Interior spaces were characterized by warm and 
consistent atmosphere, based on subtle variations of intensity and gradation of few colors connected to 
wood and earth. Sachio Yoshioka (1999) and Atsushi Ueda (1998), Mira Locker (2015) well describe the use 
of colors, the relations to traditional Japanese aesthetics. 
Traditionally, the built urban landscape appeared quite homogeneous, providing a strong visual identity to 
space. 
How the urban landscape appears in contemporary urban residential areas? Which are the colors and 
elements characterizing the urban environment? Nowadays, typologies and construction techniques are 
completely changed. Materials as well. Relationship of space between inside and outside is also connected 
to modern way of living and considering the public urban space.  
But, can we still find elements recalling tradition? Are the relationships with nature still important? 
Relationship of space between inside and outside is also connected to modern way of living and considering 
the public urban space.  
A typical residential area in Tokyo will be analyzed providing comparison with a traditional streetscape. 
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The image of place. 
Survey, representation and project in the plan of color of Deruta 

Fabio Bianconi, Marco Filippucci 
DICA, Università degli Studi di Perugia, fabio.bianconi@unipgit, marco.filippucci@unipg.it 

The Plan of Colour is a normative instrument able to study and to define the identity of urban character, 
aimed to find the quality of public spaces through regulation of recovery of colour. Guideline rather than 
prescription, the duality between project and survey finds an interesting experiment: analysis and synthesis 
are interrelated losing their boundaries in critical reading of the image of place. Design analysis is about the 
territory of Deruta, an Umbrian area close to Perugia with 9 small historical urban center, paradigmatic case 
able to explain close affiliation of this project in representation sphere. In more of 400 tables is developed 
the survey of facades and of critical emergence, and with the help of more of 2.000 schedule, is built a 
strategy to interpreting the state of the cultural heritage.  
The research has an innovative scientific methodology: following paths of Roberto de Rubertis, an 
evolutionary approach can clearly describe the experimental process applied to the design of towns. The 
“event colour” appears generally random, dictated by autonomous logic, colours that are catalogued and 
classified. Applying rational criticism, based on analysis of historical documents and systematic comparisons, 
we can recognize there are particular colours able to clarify the identity of place, survived thanks to ex-
aptation, or prevailing over others or even remain as traces sporadic, as if they were self-generated 
antibodies to respond to current problems of the townscape.  
The job of a good designer is mainly to identify those colours and then promote them. From those, 
extrapolating values by cataloguing action, a logic able to understand emergency of planning is systematized, 
"where" and "how" in town’s element we have to intervene. So we can find three classes of colour (place 
colour, high colour, low colour) and three different cases of limitations, depending on their centrality. Values 
of materials become vehicle of immaterial values, able to exploit the primary resources of place, the culture, 
expressed in landscape, so as to trigger a cascade-process of upgrading in perception of place, in space, in 
society. 
 

Chromatic experiences: from the territory to the industry 
Lina Perdomo 

Colorist Designer, PhD student at the University Toulouse Jean Jaurès, FRANCE, lina.perdomo@etu.univ-tlse2.fr 

This paper aims to share preliminary results of an ongoing research project about the impact of creative 
methods used nowadays during the process of color invention in the paint and coatings industry in Latin 
America.  
In addition to this, it is important to emphasize the value of appreciating the artistic sensitivity acknowledging 
the colorist designer’s methodologies involved in the field of color creation in Europe’s applied arts. This 
study is based on a poetic experience. Supported by an observational study, a notation and a photograph 
practice, it introduces the chromatic analysis of a journey through the capitals of Colombia and Panama in 
Latin America.  
Based on data collected during the journeys around Bogota and Panama City, this article is structured in three 
different parts. The first one focuses on the poetic and chromatic experience of the colorist designer placed 
inside the territory. Subsequently, the results of an ethnographic survey realized in the paint and coatings 
industry are exposed, revealing the influence of different professional categories and also, of active members 
as continuous participants in the election of territorial colors. The third part shows finally, how the first 
answers of this intercultural experience, become an important factor in the creative-poietic of the colorist 
designer. 
In conclusion, this article attempts to expose the challenges and the creative boundaries identified within 
the color practice inside the industry through the vision of the colorist designer. This raises new questions 
about the importance of interacting within the territory assembling different abilities in order to build 
knowledge that will put in evidence helpful methodologies, enabling an innovative vision in the color 
industrial production. 
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7. COLOR AND DESIGN 
Repetition of Color in the Nubian painting 

1Sahar Ahmed Ibrahim , 2Hoda Ahmed Ragab 
1Assistant prof. Textile Printing, Dyeing and Finishing Department. Faculty of Applied Arts – Helwan University. Egypt 
2Professor of design , Textile Printing, Dyeing and Finishing Department. Faculty of Applied Arts – Helwan University. 

Egypt 

Nubia is the name of the region that extends from Aswan in southern Egypt to the Debba city near Dongola 
in Sudan, The ancient Egyptians called Nubia many names for instance Kunst or Tasty which means the 
country of holding archers.  
The discovery of the mural paintings in Faras Cathedral in Nubia is considered an open gallery to the Christian 
(Byzantine) paintings. It illustrates the evolution of decorative patterns in the cathedral till the 15th century 
A.D. /9th century Hijri. The credit to such discovery goes back to Professor Michalowski (5:14). The number 
of the discovered items reaches a hundred and twenty pieces, half of this group is preserved in the Sudanese 
National Museum in Khartoum and the other half is in the possession of the National museum in Warsaw.  
It is noted that Faras Cathedral has been decorated with coloured mural paintings (Fresco) in the form of 
white lime layers and plaster. Each layer represents the pattern or style that reflects the era and the art style. 
This is clearly depicted in the issues painted which have taken many forms; at first the paintings where 
characterized by the simplicity which is obvious in the paintings of The Madonna, Christ and the angels and 
saints.  
Later on the paintings of Nubian kings and bishops started to appear on the mural walls. These paintings 
expressed the sovereignty of the king’s authority. Such paintings showed more complex, beautiful, diverse 
and colorful designs, in addition to the themes in the Old and New Testaments as the birth and passion of 
the Christ, and the three youth in the furnace of fire. Yet the paintings of the Old and New Testaments were 
few in contrast with the personal paintings of kings, queens and bishops.  
Professor Michalowski divided styles in Nubian painting to five as following: Violet Style (8th century – middle 
of 9th century), White Style (second half of 9th century – first half of 10 th century), Yellow-red Style (10th 
century), Multicoloured Style (first half of 11th century – end of 12th century), Late Multicoloured Style (13th 
-15th centuries). 
In this research is trying to shed light on the repetition of color in different artistic styles in (Faras Cathedral) 
through various methods either in proportion, spread, distribution or direction. 
 

Impressionist style in the design for printing women clothes fabric 
Amany Hamdy Fahim Sanad 

Lecturer, Textile Printing, Dyeing and Finishing Department. Faculty of Applied Arts – Helwan University. Egypt 

Colour is an integral element in the design process. Defining and shaping our perception of space and volume. 
Even a brief glimpse at the history at the decorative arts confirms the power of colour as the carrier of cultural 
messages: as a symbol of cultural, social, and familial identity, colour is primary in the traditions of heraldry 
and flag design.  
The Impressionists incorporated new scientific research into the physics of colour to achieve a more exact 
representation of colour and tone. The sudden change in the look of these paintings was brought about by a 
change in methodology: applying paint in small touches of pure colour rather than broader strokes, and 
painting out of doors to catch a particular fleeting impression of colour and light. The result was to emphasise 
the artist’s perception of the subject matter as much as the subject itself.  
Impressionist art is a style in which the artist captures the image of an object as someone would see it if they 
just caught a glimpse of it. They paint the pictures with a lot of color and most of their pictures are outdoor 
scenes. Their pictures are very bright and vibrant. The artists like to capture their images without detail but 
with bold colors. Some of the greatest impressionist artists were Edouard Manet, Camille Pissaro, Edgar 
Degas, Alfred Sisley, Claude Monet, Berthe Morisot and Pierre Auguste Renoir.  
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The Impressionists loosened their brushwork and lightened their palettes to include pure, intense colors. 
They abandoned traditional linear perspective and avoided the clarity of form that had previously served to 
distinguish the more important elements of a picture from the lesser ones.  
In this research is trying to shed light on impression of colour in Impressionist style to create contemporary 
designs for Printing women clothes fabric. 
 

Stability disruption of a nail polish shade 
Claire Pierron, Delphine Roger, Gille Planeix, Nathalie Baudouin, Helene de Clermont-Gallerande 

 Chanel R&T, Pantin, France {claire.pierron; delphine.roger; gille.planeix; nathalie.baudouin; 
helene.declermontgallerande}@chanel-corp.com 

1. Introduction 
A classical nail polish is composed of resins, polymers and plasticizers which are solvated and dispersed in 
solvents [1]. The cosmetic properties are defined by the choice and the ratio of each of these ingredients. 
In order to obtain a colored product, pigments and/or pearls can be added. Pigments are grinded and 
disagglomerated in a colorless base in order to be easily used by formulators. Therefore, their particle size is 
optimized for a nice and homogeneous color in bottle and during the application on nails. But these particles 
are submitted to gravity and can settle. 
A blue shade of nail polish, mainly composed and black iron oxide and Ultramarine pigments, shows a stability 
disruption, depending on the manufactured batch. Black iron oxide completely settles. Therefore, the 
product color is not conforming anymore. 
The objective of this study is to understand why this phenomenon occurs and what can explain it. 
2. Material and methods  
To prevent settling, a suspensive system is introduced in some nail polishes bases.  
It leads to a thixotropic behavior. It allows maintaining solid particles in suspension during storage, and to 
fluidify the nail polish during application to ensure a good quality of use. After application (which can be 
compared to high shear), the nail polish needs to recover its initial viscosity to guarantee product durability. 
The suspensive system, classically a quaternized clay, needs a polar agent to allow its pellets to be well 
separated and efficient. The polar agent used can be an acid. It can modify the pH of the base, and therefore 
its stability and its capacity to suspend solid particles [1] [2]. 
The Ultramarine pigment is sensitive to pH (more stable in basic conditions). 
By developing a relevant pH measurement method for nail polishes (which are not in water-phase), we 
characterize the batches of Ultramarine base.  
Batches of the aforementioned color, containing Ultramarine base with variable pH values, are made and 
stored at different temperatures, in order to accelerate the ageing. These stabilities are faced to the pH 
values, in order to look if there is a bond between them. 
3. Results 
When Ultramarine base pH is superior to 7, the stability is KO. Black iron oxide settles. 
As the pH is basic, suspensive system is not activated, clay pellets are not well separated anymore and 
heaviest solid particles fall to the bottle bottom. It leads to unacceptable aspect of the finished product. 
We determine a range of pH values for Ultramarine base, for which stability of the final nail polish is 
conforming.  
4. Conclusion 
Physic-chemical characteristics of raw materials can bring some issues, as pH, even in a non-water-phase 
system. By developing a pH measurement method specifically applicable for solvent nail polishes, we can 
select the best batches of Ultramarine base, for formulating new shades with a good stability. 
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Don't Poles like colors? 
Bożena Groborz 

Jan Matejko Academy of Fine Arts in Krakow bgroborz@asp.krakow.pl 

This presentation shows how historical and political events affected fashion preferences of Poles in the 20th 
Century. Why is that some of the color and graphical trends were widely accepted and adopted and some 
where completely rejected?  
For contemporary Polish designers the 20th Century is a source of inspiration for the fashion. However, upon 
that inspiration they mainly seek for knowledge on, so called, world trends and highly acclaimed and widely 
honoured designers' achievements.  
Not so many of them date back to actual offer of shops or factories within selected time frame. These are 
the facts that give us true image of consumers’ preferences and spirits. These facts can also help to 
understand why Poles were not always stylish and trendy.  
The 20th Century in Poland abounds in examples of both the total acceptance and complete rejection 
together with creation of ones own ideas.  
First events were connected with times of dynamic development and cooperation with foreign markets (the 
Twenties and the Thirties). Another factors were of historical and political nature and include times of being 
under partitions, communism and closure of the borders, state of siege and the crisis of the Eighties.  
One would still wonder whether following fashion trends of the Thirties caused the collapse of Polish cotton 
industry. During the crisis Polish producers were not able to keep up with new technologies in the area of 
fabric printing used by foreign manufacturers, hence were not able to meet the demand of market. As a 
result, fabrics produced in the Thirties were astonishing when it comes to design, however they remained 
unsold. Despite the crisis and high prices Poles decided to go with imported fabrics.  
Complicated and rich in various events history of Poland in the 20th Century caused, that home born printed 
fabric industry has produced number of extraordinary designs.  
Amongst them one can find art of printing masterpieces, naive designs ordered by the Government (that was 
convinced that it can manage the fashion based on political guidelines), feeble printed designs painfully 
showing weaknesses of postwar centralized economy.  
All of the above examples in the area of printed fabric industry can be found buried deep down in old closets 
of the museum in Lodz and Warsaw and only few managed to actually get to them. 
 
8. COLOR AND CULTURE 

Senses & States of Light in Art Installations 
Nathalie Junod Ponsard 

Visual artist, professor EnsAD and EnsadLab (Laboratory of researches) Paris, France 

Light art installation can reveal spaces that throw our habitual reference points into disarray. My installations 
lead the public into places filled with light and chromatic variations determined by certain wavelengths that 
have an unsettling effect on the senses. An area of moving light that either physically changes our spatial 
bearings or physiologically changes the reference points of our perception. 
The way space experienced in new configurations of light becomes a physical and aesthetic experience that 
relates to an attempt to synchronise architecture, its built setting, and light. Light and its chromatic variations 
(or wavelengths) create feelings of energy that I vary according to the setting. These two parameters 
(chromatic and electric) circulate between the setting and the people inside it, producing an original 
experience. My investigations have led me to explore the influence of light on biological systems and to test 
the limits of perception and the psychotropic effects of light.  
Examples are installations that disturb visual perception like at the Singapore Art Museum; visitors entered 
stimulating, sleepless spaces bathed in red and green light at the Guggenheim Gallery in L.A. and the 
swimming pool in Paris for the first Nuit Blanche; they entered the hypnotic light in the installation Vertigo 
at the Gaîté Lyrique in Paris; they took part in new experiments with light causing a sense of visual dizziness 
at the Bauhaus in Dessau. They entered a laboratory of light, or felt they were floating, in permanent works 
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for the Centre Pompidou in Paris. Crashing Wave at the Farnese Palace magnetised our vision and made us 
feel weightless. Still other ways of experiencing light have been made possible by Entering the Invisible at 
the Palazzo delle Esposizioni in Rome. Chromatic variations create both movement and depth and 
transformed the IAV in Orléans. When energy is concentrated into a bright red circle above our heads, it’s as 
if we are chained to the space, as in the Galerie Delacroix in Tangier. 
In Paris, Persistent Twilight, commissioned by the Ministry of culture, slides into rotating motion. At the 
MACRO in Rome Floating Horizon roses and fells, featuring variable light levels that confuses visitors. Onto 
the Gobelins’ façade (Paris) vertical strips of light are linked together and juxtaposed, “unfolding” the façade. 
In Montréal, a skating rink was bathed in light that acted as a sedative (wavelength: 420 nanometres): that 
creates a minimal level of spatial perception. 
The Thickness of Light invades the double spaces at the Fondation EDF, a slow rotating motion impregnates 
all the surfaces, which are transformed under the influence of the wavelengths. In China, at the MOCA a 
suspended circle of light passes through gallery walls and spreads through the museum, while visitors are 
immersed in further projected light. In The Temple (Beijing) two installations unfold in space and time with 
luminous, hypnotic fluidity. 
 

From Skeuomorphism to Material Design and back. 
The language of colours in the 2nd generation of mobile interface design. 

Letizia Bollini, PhD 
Dip. Di Psicologia, Università di Milano-Bicocca, letizia.bollini@unimib.it 

As Apple firstly launched iPhone in 2007, first generation of mobile devices rapidly raised using the same 
interface design approach establish by iOS Human Interface Guidelines that means skeuomorphysm. The 
interface of iOS and Android smartphones were 3D, bold, rounded, coloured, shaded and hyper-
metaphorically similar to the real world. As always happened in design field, when something new is 
introduced into the market, it uses a mimetic approach with the already existing world so that people can 
easily create a mental model based on their previous experience. 
Colours were used in a natural way to convey a recognizable and reliable image of the world, so realistic to 
be transparent to the users perception. 
The enhancement in 2013 of iOS7 to flat design represent a significant breaking point. Quickly implemented 
and expanded as material design in a deeply well-structured Android manual, flat approach has significantly 
altered the use and the language of colours applied to graphical and touch interfaces both in mobile and 
desktop operating systems. 
On one and, material design introduces a wide, massive and bold use of colours so that they become one of 
the most powerful and expressive assets of the interaction and experience system. But, on the other hand, 
they assume a connotative and abstract role in identifying elements and in orientating the users across 
sections, navigations, call-to actions and feed-backs. 
Colours become unnatural, saturated, pop, acid. Contrast are strong and effective, but sometimes 
overwhelming. Moreover some of the established pattern, semiotic and cultural meanings – coming both 
from basic design and graphical user interfaces guide-lines – are disregarded. 
This sloppy and inconsistent use of colour language creates misunderstandings and errors in the users 
experience. 
The paper presents and discusses the main problems of colour design and usability mapping them in the 
three main mobile operating system - iOS, Android and Windows-Surface – critically comparing design guide-
lines according to visual design principles and Gestalt Theory to suggest and improve a general review. 
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“Out of the blue Foam”. MVRDV’s Didden Village as a full-scale model 
Fabio Colonnese 

Dept. History, Drawing, and Restoration of Architecture, Sapienza Univ. of Rome, fabio.colonnese@uniroma1.it 

“Imagine a building exactly like the Pantheon, except pink—the Pink Pantheon. The perspectival appearance 
of spatial properties produced by the Pink Pantheon and by the normal Pantheon would be the same. But 
there would be a significant aesthetic difference.” Nick Zangwill, 1998 
 
For almost two decades MVRDV (Winy Maas, Jacob van Rijs, Nathalie de Vries) of Rotterdam is known for 
the provocative, ludic and imaginative tone of its architectural proposals and a symbolic and experimental 
use of color often becomes the hallmark that integrates architectures made of elementary volumes. One 
example is the Didden Village, an extension of a traditional row house of late nineteenth century by the 
superposition of two elementary volumes widely used for the game of the couple's children: two boxes in 
concrete with a pitched roof. The designers describe it as a "crown on top of the monument", where the 
crown is the new building and the monument is the building below. 
As a vernacular element out of its context, the Village comes obviously in contrast with the modernist 
buildings around it, but the choice of painting it entirely of blue declines further this contrast in color and 
texture terms with neighbors brick-and-stone coatings. 
The meticulously monochrome solution, combined with an almost sculptural definition of volumes which are 
practically free of architectural details, gives unity to all the parts of the micro-village and enhances the 
effects of sunlight. But the choice of blue, complementary to the warm red chosen for the interior, hides 
other objectives that can only partially reduced to mimetic issues in order to virtually disappear against the 
sky (a phenomenon that might be rare given the latitude). Used without interruption, the blue transforms 
external volumes into something suspended between an out-of-scale design object and a Pop Art installation, 
not far from Oldenburg & Van Bruggen’s "ordinary objects depicted in monumental scale". The blue, or rather 
the cyan, appears rather a color chosen for its manifest artificiality in the urban landscape. As a possible 
prototype for a new type of expansion of the historic towns, the building is designed and built like a model, 
like one of those rough maquette in blue foam — the material so beloved by the Dutch designers — at full 
scale, in order to stage a sort of fanciful architectural representation in the middle of gray Dutch city. 
 

Colour emotion of 15th and 16th centuries Ottoman Divan poetry 
1Begüm Ulusoy, 2Mehmet Kalpaklı 

1Bilkent University, Faculty of Art, Design and Architecture, Department of Interior Architecture and Environmental 
Design, 06800, Bilkent, Ankara, Turkey 

2Bilkent University, Faculty of Economics, Administrative and Social Sciences, Department of History, 06800, Bilkent, 
Ankara, Turkey 

Seeing is the first human sense that dominates the perception and knowledge. Visual sensation is developed 
before words (Berger, 2008). Each person firstly sees and recognizes their environment and then defines 
each element of it with words. These words are taught by the family or the network and are defined by their 
own culture and society. Colour, which is a substantial characteristic of this environment, is associated with 
perceptional, emotional, and cognitive processes. After perceived and entitled, colours take their place in 
the culture of the society in which they appeared (Deutscher, 2013). Their meanings and emotions could be 
found out in the literature, rhetoric and art of the society. Their existences create meanings and define 
emotions of author or artist in their cultural context. This cognitive process could be surveyed through 
artworks of each culture. In addition, cultural emotions and meanings of the society could be surveyed 
through literature, rhetoric and artworks. There is a lack of knowledge about how colour emotions were 
interpreted in the Ottoman Divan poetry. In this study, the authors focus on how colours are associated with 
meanings and emotions in The Ottoman Divan poetry. The authors focus on the 15. and 16. centuries, the 
era when the Ottoman Empire had more cultural diversity. Every poet and their Divans are examined 
individually; however, their collective features are also represented. The researchers probe the colours that 
are mentioned in the literature: Black, White, Red, Yellow, Green, and Blue. In addition to these colours 
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Brown, Pink, Purple, Orange, and Grey are investigated as well. All colours are investigated for both literal 
and metaphorical meanings through Divans. Qualitative and quantitative data are analysed by statistical 
packages. Their outcomes are going to provide us to explore colour emotions and meaning-emotion 
relationships of Ottoman Divan Literature. The results demonstrate that the emotional associations of each 
single colour and their interrelations with each other. In addition, the study, which is interdisciplinary, will be 
the fundamental source for future studies by its methodology and outcomes. The study will be beneficial for 
different types of social science disciplines especially sociology, psychology and public relations. It aims not 
only investigate historical meaning and emotions of colours in Ottoman Divan Literature but also discover 
them in the context of culture. The study’s findings are expected to be beneficial for authors, poets, 
designers, literature researchers and Ottoman history researchers and for researchers in the cultural history 
of emotions, art and psychology.  
References: 
Berger, J. 2008. Ways of seeing. UK: Penguin.  
Deutscher, G. 2010. Through the language glass: Why the world looks different in other languages. 
Macmillan. 
 

Color and history in designing containers inspired by “KolahFarangi” Building of “Mohtasham” 
Garden in Rasht city 

Laleh Akbar 
MA. Industrial Design, University of Tehran, Laleh_akbar.iran@yahoo.com 

Life is full of colors painted the different chapters of history during the past years and centuries. Old cities 
which have been the cradle of civilizations and culture have a rich and colorful identity. Rast city as capital of 
Gilan province in North of Iran had a specific importance in past decades due to neighborhood with Anzali as 
the gate of Europe and by the time being it is considered as one of the cities with various potentials. 
Registration by UNESCO among the creative cities of the world as the food creativity city, it a great 
opportunity to design newer containers based on its various and colorful foods, designs with local identities 
which may help us a great deal in offering new brands. Mohtasham garden is one of the old and big gardens 
of Iran which dates back to Naseraddin Shah Ghajar ruling period. The design of the garden and its paths and 
preparation of primary shrubs are among the memorable times recorded in the history of this city. Famous 
“Kolah Farangi” building in “Mohtasham” garden is a fabulous building with its unique architecture and due 
to its specifications is one of the main touristic attractions in Rasht city. Designing local containers inspired 
by this building is a reflection of colors and chapters of history of this city and its people. These containers 
are designed in 5 piece sets to remind the 5 angles of the building architecture with the same colors used in 
the building design.  
The objective of this study is to recognize applied historical and cultural elements and the colors used in the 
building and their reflection in design of containers. To achieve such an objective, an applied study was done 
in the field of food culture of Gilan in various areas including study of various local containers and their 
applications, interview with authorities and container manufacturers, food producers and suppliers, study of 
traditional and weekly markets in the area, filling questionnaire by the target groups and operators and 
studying role of color in all above items. The results of this study will be presented in 2 practical and theory 
sections. 
 

Colour of residential architecture of classicism and neoclassicism in Russia 
Mariya Komarova 

Dep. Architecture and Design, Politecnico di Torino, mariya.komarova@polito.it 

The works of classicism and neoclassicism constitute artistic heritage, which is an essential element in the 
life of a modern Russian city. Buildings and ensembles created in the late XVIII - early XIX century, and then 
in the middle of the XX century, clearly follow the law of architectural classics. This law is expressed in the art 
of self-restraint in the composite and decorative techniques, as well as combined the wise economy of artistic 
means and the practical savings.  
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"Classic" - Renaissance uniformity was inherent to the early style of Russian classicism, a vivid example of 
which were the buildings projected by Giacomo Quarenghi. Two-color art becomes the norm in the 
architecture of late classicism, as in the neoclassicism of the XX century. This principle is organically linked 
with the compositional system. Two contrasting colors correspond to the combination of massive 
architectural elements and details with a large background planes of the walls. White columned portico, 
white relief moldings - masks, garlands, friezes - clearly stand out on the surface of the warm, ocher-yellow 
walls, and these two primary colors enrich each other. 
Two-tone facade is connected not only with the peculiarities of the composition, but also with the material - 
plastered brick and wood. Plaster serves as a carrier of independent plastic and color characteristics of the 
architectural work. Through the development of architecture, finishing techniques and artistic crafts 
plastered wood itself became a new material with new properties. Painted plaster is an essential element 
among the architectural features and expressive means of Russian classicism. Aristocratic mansions and 
manor houses, having in the constructive manner wooden house, were designed in a new way. White 
columns, organizing portico were created from simply logs, posed upright and sheathed with plywood, 
sometimes stretched over a canvas on which was deposited a layer of plaster. Basement rustication was 
composed of plaster planks; and "stone" surface of the walls got the opportunity thanks to the same plaster 
to be painted in intense color. 
Classicism was the leading style in the architecture of the Russian Empire, at that time the construction of 
new towns has become an unprecedented scale. This served as a model for urban development also in the 
Soviet Union. When borrowing typical model projects of residential buildings in Russian classicism, the color 
of architectural compositions was taken also, this corresponds to the spirit and forms of uniform style. These 
colors have given to all buildings of Russian classicism and neoclassicism, regardless of their size and nature, 
those cheerful traits that are inherent in Russian national architecture. 
 

Sitting in a kitchen full of colours with Claude Monet and Carl Larsson 
Maria Ahlqvist-Juhlin, Monica Moro 

Department of Arts, Communication and Education, Luleå University of Technology (LTU),  
Maria.Juhlin@ltu.se, monikamoro@yahoo.it 

Maria Ahlqvist-Juhlin, researcher in Media and Graphic Design and Monica Moro, Colour and Design 
researcher carry out the research project for the LTU Luleå University of Technology. 
The project, which describes the subject area Media, Graphics and Design Science aims to explore design and 
colour with a focus on the human sensory experiences and focuses on the creative process and colour 
expression inside a specific space. 
The project takes in consideration the analysis of two emblematic kitchens, by itself a most important room 
in domestic culture, seen by two artists, in this case the Swedish painter Carl Larsson and the French painter 
Claude Monet. The first still a central figure point in Nordic culture, Carl Larsson’s paintings and books have 
made his family house called Lilla Hyttnäs one of the world’s most familiar homes, plus the interior design by 
his wife and the lively family life shown in his famous watercolours, has become almost synonymous with a 
Scandinavian ideal. Claude Monet’s house at Giverny, called the House of the Cider-Press, is now a museum, 
also the kitchen where he received his friends. The aim of the project is to test the similarities/differences of 
moods in the outward communication of the two spaces and especially colours, in conjunction with the two 
strong characters that created them. 
 
9. COLOR AND EDUCATION  

Using colors to teach children how to raise a plant 
1Elham Atighi Lorestani, 2Maryam Khalili 

1MA Student, Departement of Industrial Design, Pardis Alborz, University of Tehran, lham.at_lo@yahoo.com 
2Assistant Professor, Departement of Industrial Design, University of Tehran, maryamkhalili@ut.ac.ir 

We are surrounded with variety of colors which bring us different messages. An example for usage of 
different colors is using different light in mobile phones in order to distinguish messages from different social 
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application such as WhatsApp, Viber and Telegram. Different concepts can be taught through different colors 
even when we are targeting children. Preschool age is considered to be a suitable age for teaching 
fundamental concepts such as nurturing plants. Because of children’s lack of attention compared to adults, 
taking care of plants is mostly considered as adults’ duty or adults’ task. Besides the existing products 
concentrated on children have not been successful in involving children in the whole stages of plant’s growth. 
This paper presents a new approach for involving children in the whole process of raising plants by help of 
different color codes or different lights. The concept uses different colors to inform kids about plant’s 
conditions, needs and its growth level. In order to choose the favorite color palette for preschoolers a number 
of 152 paintings, which were painted over 4 months by children aged 5 to 7, were borrowed from a preschool 
located in Tehran and analyzed. A plant was chosen and then a number of 46 preschoolers were asked to 
relate the favorite colors to the plant’s needs and it growth level by help of some picture about different 
stages of plant’s growth. The outcome of these interview was used in a design to improve the involvement 
of kids in raising a plant. 
 

The effect of color perception on individual skills for children with autism 
1Maryam Khalili, 2Tahereh Khodayarian, 3Rasul Fesharakifard 

1Assistant Professor, Departement of Industrial Design, Univerisity of Tehran, maryamkhalili@ut.ac.ir 
2Master of Industrial Design, University of Tehran, nafiseh.khodayarian@gmail.com 

3Assistant Professor, New Technologies Research Center, Amirkabir University of Technology, fesharaki@aut.ac.ir 

Autism is known as a profound developmental disorder with three main characters. All these characters will 
be appeared in their childhood before the age of 3. These disorders are in: 
- social connection, 
- mentally connection, 
- showing interest and activities. 
According to following limitations, all lead to make problem for autisms in their social connections. These 
children do not like to play and see games as a difficult activity because most of them play with other children 
hardly and it seems that they could not learn it easily. It is shown that if they are directed by older people 
such as their parents, they will learn it sooner and get good social experiences that could not achieve it in 
any other situations. 
Nowadays many educational aids are designed for these children but they have some problems. Most of 
them are designed in a way that children play lonely and they do not let them play with others. There is not 
any specific game for these children and their games design are similar to normal children. In Iran 
unfortunately there is not any suitable tool for amazing these children. So here we are searching for a tool 
and game made only for this group which let them to connect with a real world in a better way. The main 
goal of this study is treating children with autism to be more independent to increase their quality of life. To 
acheive this goal, the effect of color on these children is tested and in many cases this study is shown that 
thses children can accurately detect the colored target with the same speed compared to normal children. 
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