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Storie da caffè
La nuova collezione illy con l’arte di Max Petrone.
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“Un designer sa 
che ha raggiunto 
la perfezione non 
quando non c’è 
più niente da 

aggiungere, ma 
quando non c’è 
più niente da 

togliere!”
Antoine 

de Saint-Exupéry
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Quando il movimento è 
ispirazione. 
a cura di Nicola Carbonara 
 
 
Il primo pensiero, nel descrivere brevemente questo 
numero, va all’omaggio all’artista Luigi Ghirri.  La mostra 
a cura di Michele Nastasi, presso il Museo di Fotografia 
Contemporanea alla Triennale di Milano, racconta l’attività 
di chi ha saputo coniugare paesaggio e architettura, con 
mille sfumature che ne definiscono confini tanto mobili 
quanto straordinari. Perché la realtà, come il paesaggio 
stesso, è un’armoniosa sintesi di contrasti, di luci e ombre, 
di spazi e linee. 
 
Ecco, quindi, che la visione stessa della realtà assume un 
valore più profondo, che trova nel cambiamento, meglio 
nel movimento, il suo senso precipuo. 
 
Il movimento di forme e sfumature anima l’ultima 
collezione realizzata per illy da Max Petrone. Nella 
sua opera storie fantastiche si dipanano sugli oggetti 
quotidiani: personaggi che si muovono nello spazio, 
occhi che sembrano guardarti, abissi che si popolano di 
creature. 
 

Ed è il movimento del legno al centro della sapiente 
maestria artigianale di Giobastian. Le sue borse, vere e 
proprie opere d’arte, si arricchiscono di un significato 
quasi ancestrale, rappresentato dalla cangiante versatilità 
e dalla potenza materica di uno degli elementi naturali 
più affascinanti esistenti. 
 
Forme organiche in linee morbide e curve sinuose: è il 
movimento creativo unito alla calda estetica di Alessandro 
La Spada che, nella sua collezione outdoor protagonista al 
Salone del Mobile, propone soluzioni sartoriali, equilibrio 
tra classico e contemporaneo. 
 
E il viaggio prosegue con i contenuti offerti dall’architetto 
e designer Marco Zito, che proprio dal fascino cangiante 
della città di Venezia, trae l’ispirazione per i suoi lavori, che 
si arricchiscono di suggestioni antiche per sintetizzarsi in 
pensieri progettuali contemporanei. 
 
È ancora il movimento, inteso come incessante corsa 
verso l’innovazione e l’aggiornamento, al centro 
dell’attività di Gianfranco Giacoma Caire, visual designer e 
docente presso Italian Design Institute, sempre alla ricerca 
di nuovi stimoli dati dai nuovi strumenti, dalle nuove 
generazioni e dalle diverse culture.  
 
Perché nulla, forse, rivela più cose del movimento… 



A cura di Carmela Loragno 

L’idea è nata nel 1969 ma la realizzazione del progetto si 
è concretizzata solo nel 2018. Ci sono voluti quasi 50 anni 
prima di poter ammirare “Gravita”, la lampada iconica 
creata da Antonio Macchi Cassia per Stilnovo, il noto 
brand di illuminazione, ancora oggi punto di riferimento 
del design italiano per illuminotecnica nel mondo. Un 
progetto che, per quanto datato, è di estrema attualità, 
tanto da competere per l’assegnazione del Compasso 
D’Oro 2018. 

Non è una semplice lampada. Gravita è uno strumento 
illuminante da tavolo con un design unico nel suo genere. 
È composta da una coppia di sfere, una in vetro e una 
in metallo. Quest’ultima è detta anche ‘satellite’ proprio 
per la possibilità di essere orientata in qualsiasi direzione. 
Alla vista si presenta tagliata nella parte inferiore ed è 
incapsulata all’interno della sfera di vetro, più grande. 

L’idea è quella di far scorrere la parte in metallo, 
facendola roteare liberamente senza mai venire a 
contatto con la ‘sorella’ di vetro. Per riuscire in questo 
intento, entrambe le parti sono tenute assieme da alcuni 
magneti che permettono proprio il movimento interno 
e che aderiscono perfettamente alla curvatura del vetro. 

In questa maniera è possibile orientare 
il fascio di luce, facendo sì che appaia 
quasi sospeso. 

Ecco il motivo per cui Gravita non può 
essere considerato un mero oggetto 
d’arredo. Anche perché le due sfere, in 
sostanza, corrispondono ad altrettante 
lampade. 

Due in una, quindi, totalmente autonome e che si 
possono accendere indipendentemente, dando vita a due 
luci completamente diverse. Quella in vetro genera un 
fascio diffuso mentre la sfera in metallo è, come detto, più 
orientata.

Se Stilnovo era un punto di riferimento nel campo 
dell’illuminotecnica già negli anni ’50 è anche perché 
molte singole componenti di un unico prodotto erano 
affidate ai migliori artigiani esistenti in Italia. Si pensi che 
proprio la creazione della parte in vetro della lampada 
Gravita è stata data nelle mani dei mastri vetrai artigiani 
di Venezia, la cui tecnica affinata nel tempo ha permesso 
di soffiare il vetro della sfera affinché fosse perfetta in ogni 
singolo punto. 

Gravita, il 
passato 
che torna a 
splendere
A 50 anni dal progetto, 
si accende la lampada 
tecnologica di  
Antonio Cassia.
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Senza sbavature né spessori diversi. Quasi come se fosse 
stata prodotta da una macchina. 

Quello che si viene a creare dando corrente a entrambe 
le sfere è un doppio gioco. Uno di luci, differenti e 
sempre estremamente eleganti, l’altro di volumi, dato 
che le trasparenze e la sfera di metallo inglobata 
danno un’identità fluttuante alla stessa lampada. E 
probabilmente è giusto che Gravita sia stata prodotta 
solo oggi. Per questioni tecnologiche, sicuramente, ma 
anche di mercato, forse. È possibile infatti che nel lontano 
1969 non fosse ancora pronta per la clientela di quel 
tempo, che dava meno importanza agli oggetti ricercati e 
dotati di un’identità, di un’anima. Al contrario, erano forse 
momenti storici in cui quello della lampada aveva davvero 
l’unico e solo ruolo di creare luce. 

L’estetica, qui, ha un compito importante, trasmettere la 
sensibilità dei designer attraverso un oggetto funzionale 
e plasmato dai migliori artigiani esistenti. Un prodotto 
al cento per cento Made in Italy, come del resto tutte le 
creazioni di Stilnovo. 
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A cura di Tania Sette

Richiama la Diphylleia Grayi, detto anche ‘fiore scheletro’ 
o “fiore di cristallo” per via di quei petali che a contatto 
con l’acqua lasciano intravedere delle venature bianche 
e diventano completamente trasparenti, come piccoli 
cristalli. 

Si chiama Diphy la lampada progettata da Mirko Crosatto 
di Linea Light Group, l’azienda italiana pioniera nella 
tecnologia LED, già vincitrice del Red Dot Award 2017, 
uno dei maggiori e più importanti premi del design 
mondiale, e che all’ultima edizione del Compasso d’Oro a 
Milano ha ricevuto la Menzione d’Onore.

Si tratta di una lampada leggera, elegante e funzionale. È 
costituita da una sottilissima barra in alluminio verniciato 
bianco, che ospita la sorgente LED, mentre una luce 
riempie il diffusore in PMMA (un materiale plastico 
costituito da polimeri del metacrilato di metile) per 
distribuirla nel piano sottostante, grazie al caratteristico 
pattern di microincisioni al laser (OptiLight Technology 
TM esclusiva di Linea Light Group) 

L’idea della Linea Light Group è quella di studiare 
soluzioni che possano garantire qualità ed efficienza in 
ogni situazione. Diphy, infatti, risponde a un’esigenza 
progettuale in cui l’estrema trasparenza fa da contraltare 
alla luminosità della lampada accesa.

Nella versione a sospensione, più “foglie” sospese 
sembrano cadere spinte da una leggera brezza. Nella 
versione a piantana, basta una sola “foglia”, grande e 
luminosa, per regalare un tocco di eleganza a ogni 
ambiente. 

Diphy è un fiore acceso, quando la luce si irradia nella 
stanza, grazie al sostengo della piantana, i suoi ‘petali’ 
sembrano assorbire l’energia.

Diphy, fiore in 
trasparenza 
che illumina gli 
ambienti
Petali di luce che 
sembrano assorbire 
l’energia.

italiandesigninstitute.com

Iscriviti alla 
specializzazione in 
Lighting Design 
Milano
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A cura di Francesco D’Amato 

Dalla lavorazione manuale del vetro, plasmato dalle 
mani di artigiani esperti che con passione e dedizione 
danno vita a oggetti unici e irripetibili, prende forma il 
lampadario Spinn. Creato appositamente dall’azienda 
muranese Barovier&Toso, che dal 1925 sperimenta nuove 
tecniche di lavorazione del vetro, questo componente 
d’arredo, oggi, illumina gli ampi spazi del nuovissimo 
Bvlgari Hotel di Beijing. La celeberrima struttura 
alberghiera cinese, che sorge nel quartiere di Chaoyang, 
è considerata un vero e proprio “resort urbano”. Si innalza 
infatti all’interno di un’oasi verde e di tranquillità, ed 
è un posto in cui si respira un’aria tutta italiana, dato 
che l’intero albergo è stato progettato dallo studio di 
architettura Antonio Citterio Patricia Viel. 

È concepito con un vero “gioiello Bvulgari”, sia dal punto 
di vista degli arredamenti che per quanto riguarda 
gli esterni. Barovier&Toso ha realizzato, così come già 
avvenuto in passato per la definizione della Bvlgari Ginza 
Tower di Tokyo, una fornitura specifica in cui spiccasse 
proprio il lampadario Spinn. Lo stesso si può trovare in 
tre ambienti diversi: al centro della scala che conduce 
alla ballroom c’è un’installazione di luci e vetro, poi sul 
soffitto della reception della Bvlgari Spa e del ristorante 
si possono ammirare due meravigliose cascate, composte 
degli elementi che costituiscono il lampadario Spinn. 
Grazie alla colorazione dorata e all’oggettiva bellezza di 

queste opere d’arte, ci si potrà immergere in un’atmosfera 
magica. 

Non si tratta di “oggetti” scelti semplicemente per la 
loro bellezza, ma lo Spinn è stato ideato e plasmato 
appositamente per vestire il Bvlgari Hotel di romanticismo 
ed eleganza, sempre rispettando l’armonia della stessa 
struttura. E quando si dice che all’interno si respira 
profumo italiano è anche grazie al design scelto dagli 
architetti, che richiama la tradizione del tricolore. 
Ospitalità ed eleganza la fanno da padrone e sono la 
testimonianza di come possano coesistere due culture 
diverse, accomunate da quei valori che trovano la propria 
manifestazione nelle manifatture. 

Nel caso specifico i lampadari Spinn danno un tocco 
di eleganza unico agli ambienti grazie ai disegni e 
alle ombre, possibili attraverso la lavorazione del vetro 
cosiddetta “a balotòn”. Si tratta di una particolare tecnica 
che permette di inglobare a distanza diverse bolle d’aria 
che rimangono chiuse all’interno di un ulteriore strato di 
vetro, pur essendo sempre ben visibili e formando una 
decorazione interna. Le emozioni sono quelle tipiche 
della tradizione muranese, la stessa che continua a farsi 
conoscere sempre di più grazie a quella passione per una 
tradizione di lavorazione del vetro immutata nel tempo 
e capace, oggi, di sposarsi con i brand di lusso di tutto il 
mondo.

La tradizione italiana sposa 
il brand di lusso.

Da Murano 
a Pechino, 
i lampadari 
Spinn per il 
Bvlgari Hotel
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A cura di Italo Cinquepalmi 

Costruite a mano affinché ogni elemento sia unico e 
irripetibile. Plasmate da artigiani esperti, le lampade 
Luna LED di Catellani&Smith oltrepassano i confini per 
illuminare una delle strutture più famose ed eleganti 
al mondo. L’Hôtel de Paris Monte-Carlo, un’istituzione 
leggendaria, uno dei simboli per eccellenza del Principato 
di Monaco. D’altra parte è lo stesso motto di Enzo 
Catellani a riecheggiare negli ambienti dell’albergo di 
Montecarlo: “Per fare le cose belle devi farle in un posto 
bello”. Infatti L’Hôtel de Paris, stabile che si erge a ridosso 
del Casinò, con una delle prospettive più belle di tutta 
la città anche durante il Gran Premio di Formula 1, è 
rinomato per la sua eleganza e per l’aver ospitato fin dagli 
anni ’50 i personaggi più famosi provenienti da tutto il 
mondo. Tra questi anche la reale famiglia monegasca.

Se nel tempo si è confermato per la sua classe e signorilità 
è anche per la voglia costante di restare al passo con 
i tempi, di rimanere sempre moderno ma con un 
immancabile tocco di tradizione e storia. E per questo 
l’essersi affidati a Catellani&Smith per l’illuminazione 
degli ambienti si è rivelata una scelta vincente. Grazie 
alle lampade Luna LED, infatti, i corridoi e gli spazi 
dell’Hôtel de Paris Monte-Carlo sono riscaldati e illuminati 
in maniera calda e semplice. La versione classica di 
queste lampade è stata rivisitata appositamente per gli 
interni dell’hotel in modo tale da creare un’atmosfera 
affascinante e quasi leggendaria. Luna LED è composta 
da dischi in alluminio ricoperti in foglia d’oro, con l’intento 
(riuscito) di dare calore e luce contemporaneamente a 
pareti e soffitti, conferendo quell’intensità che ricorda il 
sole e il fuoco. 

Altro genere di illuminazione è stato studiato 
appositamente per alcune delle camere esclusive 
della struttura. Catellani&Smith, infatti, ha fornito 
la lampada da tavolo Malagolina, costituita da un 
diffusore in vetroresina plasmato a mano che grazie 
alla ricerca delle perfezione dettata da luci ed ombre 
riesce a produrre un’illuminazione unica nel suo genere, 
elegante ed emozionale. Il filo conduttore dei “servizi” 
offerti dall’azienda bergamasca resta l’oro. Un modo per 
incantare gli ospiti e lasciarli stupiti per la bellezza delle 
singole lampade e per la loro capacità di dare nuova luce 
agli ambienti, sempre grazie alla mano dell’artigiano di 
turno. Un lavoro certosino per fa sì che l’Hôtel de Paris 
Monte-Carlo sia sempre all’avanguardia per bellezza ed 
eleganza, data da quei dettagli che non possono essere 
mai tralasciati al fine di garantire l’eccellenza.

Da Catellani&Smith le 
luci emozionali decorano 
ambienti esclusivi.

La “Luna” che 
risplende su 
l’Hôtel de Paris
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Hôtel de Paris Monte-Carlo  - photo by Nava-Rapacchietta 
with the kind permission of SBM.
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A cura di Francesco Blandamura

Inaugurata la mostra “Luigi Ghirri, il paesaggio 
dell’architettura”, a cura di Michele Nastasi, presso il 
Museo di Fotografia Contemporanea alla Triennale di 
Milano. La rassegna, in esposizione fino al 28 agosto 
2018, è uno splendido omaggio ad un artista, scomparso 
prematuramente nel 1992, che ha saputo coniugare 
in maniera impeccabile il legame tra architettura e 
paesaggio.

Il suo rapporto con l’architettura nasce nel 1983, quando 
Luigi Ghirri inizia a collaborare con la rivista “Lotus 
International” attraverso un’attività di studio e di ricerca 
durata un decennio. Qui, il fotografo emiliano dimostra 
come poter osservare e comprendere la realtà in reazione 
ai fenomeni e agli aspetti contraddittori dei paesaggi 
contemporanei. Questa sua nuova concezione più libera 
dell’architettura è divenuta, in seguito, un vero e proprio 
culto per molti architetti e fotografi. 

A distanza di decenni, nell’attuale panorama 
dell’architettura e dei paesaggi urbani, la sua visione della 
realtà e di tutto ciò che la costituisce ha assunto un valore 
ancora più profondo.

Nel corso della sua vita, Ghirri ha sia realizzato materiale 
fotografico sugli interventi dei singoli architetti e sulle 
esposizioni della Triennale di Milano, sia curato grandi 
progetti editoriali, all’interno di Quaderni di Lotus, come 
“Paesaggio italiano” (1989) e la sezione fotografica di 
“Atlante Metropolitano” (1991).

La mostra è un’esposizione di circa 350 fotografie, tra 
stampe originali e immagini proiettate, tra cui alcune 
inedite, appartenenti all’archivio di Lotus e alla Triennale 
di Milano. Ad esse sono abbinate, inoltre, una selezione di 
pubblicazioni e di altri materiali, che pongono l’accento 
sullo straordinario talento di Ghirri nell’ambito editoriale e 
critico, da cui il suo lavoro sull’architettura è scaturito.

La bellezza, poi, dei prodotti fotografici è accompagnata 
dalla bravura di chi ha organizzato e saputo coniugare 
l’allestimento (lo studio milanese Calzoni Architetti) e la 
grafica (Pierluigi Cerri). Un piccolo dislivello introduce la 
mostra, che ha come sfondo un paesaggio dai confini 
sfumati e le cui sezioni tematiche sono indicate da neon 
colorati. Gli alti piedistalli su cui sono sospese le stampe 
creano intimità tra il pubblico e le opere. In un ulteriore 
spazio in penombra si alternano, poi, cinque proiezioni 
con un effetto decisamente immersivo. 

L’ottimo lavoro fotografico svolto da Ghirri lo colloca 
indiscutibilmente tra i protagonisti più attivi della 
fotografia italiana, capace di promuovere una nuova  
visione della realtà.

Luigi Ghirri, 
il paesaggio 
dell’architettura
Alla Triennale di Milano 
la mostra del fotografo 
emiliano.
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San Vito d’Altivole, 1983, Carlo Scarpa, Cimitero - Tomba Brion
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Marina di Ravenna, 1986

Ravenna, rocca Brancaleone, scenografia di Aldo Rossi per la Lucia di Lammermoor, 1987
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Tutta l’eleganza 
del legno in 
un accessorio 
esclusivo
Un viaggio tra le borse 
d’arte di Gio Bastian.
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A cura di Carmela Loragno

Quest’avventura nasce da un’idea di Giorgio 
Bastianelli, creativo e artista, nel suo 

laboratorio di Tavullia in provincia 
di Pesaro. È qui che il brand Gio 

Bastian prende lentamente 
vita, portando con sé 

l’innovazione e la forza 
creativa di un designer 

dalle idee straordinarie 
e l’artigianalità che si 
unisce alla sapienza 
di un modo di fare 
tutto italiano, in 
cui nulla è lasciato 
al caso ed ogni 
particolare 
diventa parte 
integrante del 
progetto.

Filo conduttore 
di tutto è il 
legno, vivo e 
versatile, che 
inevitabilmente 

racconta nelle sue venature e nel suo “calore materico”, 
l’eleganza femminile.

Borse, infatti, è troppo riduttivo per descrivere le creazioni 
di Giorgio Bastianelli. La sua passione e il suo amore 
per l’arte, la conoscenza ed esperienza nel trasformare 
il legno, prendono forma in accessori esclusivi, in cui 
la rigidità del legno lascia il posto alla flessuosità e alla 
morbidezza, in cui raffinatezza e sobrietà sottolineano la 
bellezza della donna.

Ad accompagnare il legno, in diverse varietà di pregio 
come il frassino, il wengé, il zebrano e il palissandro, sono 
anche il cuoio, la pelle e gli elementi metallici, frutto di 
uno studio e di un’attenta ricerca dei materiali e degli 
accostamenti che oggi rappresentano il vero valore delle 
borse Gio Bastian.

Il legno è l’elemento creativo nelle borse di Bastianelli, 
ma anche il colore che emerge dalla naturale trama della 
materia, che si impreziosisce e si dona ad oggetti che da 
soli diventano punta di diamante di un outfit femminile.

Ricercatezza e ricerca sono presenti nelle sue opere, 
che partono dal disegno a mano, curato in ogni sua 
evoluzione da un designer che è nato e cresciuto con 
l’arte, formandosi presso lo studio di Ivo Batocco, dove 

Bastianelli ha imparato a scolpire il 
colore.

Oggi le borse firmate Gio Bastian 
sono un prodotto che risponde 
alle esigenze di una donna 
contemporanea, dinamica, 
autonoma, sicura di sé e 
del proprio fascino e sono 
il risultato della genialità 
artistica e imprenditoriale e 
di emozioni tutte italiane.
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Prodotti da 
bagno “green” 
e Made in Italy

Fir Italia, qualità assoluta 
e design ultraminimalista.
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italiandesigninstitute.com

Iscriviti al master in 
Product Design 
Milano
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A cura di Francesco Blandamura

Si chiama Green Total Look il nuovo programma di FIR 
Italia, azienda che da oltre 60 anni è sinonimo di design 
e qualità nel settore delle rubinetterie per gli ambienti 
bagno e cucina. Un marchio storico, alla continua ricerca 
dell’innovazione, di una qualità superiore e sempre 
pronto ad immaginare il futuro. Tutto ciò è rappresentato 
anche nel nuovo programma Green Total Look, 
caratterizzato dall’utilizzo di materiali ecocompatibili, 
come acciaio inossidabile AISI 316L e ottone ADZ a 
piombo zero, da soluzioni “Energy saving” a risparmio 
idrico, che permettono una riduzione dei consumi di 
acqua di circa il 50%, e da un Design Ultraminimalista, 
con collezioni da forme geometriche squadrate, che 
sfruttano pienamente le caratteristiche dell’acciaio.

Tutti i prodotti sono Made in Italy e i processi produttivi 
ricercano una qualità assoluta ed estrema.

I top di gamma delle collezioni Green Total Look sono 
PlaySteel® e LifeSteel®, il cui design è a firma Francesco 
Lucchese: il primo, realizzato in acciaio, presenta una 
bocca di erogazione assottigliata, con uno spazio minimo 
attraverso il quale scorre il flusso di acqua; con LifeSteel®, 
invece, la maniglia assume una forma cilindrica, 
proporzionata ed ergonomica. Il suo elemento verticale 
la rende funzionale anche con mani bagnate mentre, dal 
punto di vista visivo, invece, è perfettamente allineata con 
la bocca di erogazione.

Non solo rubinetteria, però:  le collezioni sono composte, 
anche, da soffioni doccia e accessori bagno, realizzati 
interamente in acciaio inossidabile AISI 316L.



Tocchi leggeri 
nell’abitare
Finiture molteplici e mixabili nelle 
soluzioni Misura Emme.
A cura di Simona Sabato

Quando design contemporaneo, qualità dei materiali 
preziosi e funzionalità del prodotto si fondono in un 
connubio indissolubile, il risultato finale è un tocco 
leggero e sensibile nell’ambiente quotidiano. L’emblema 
del mood custom contraddistingue i tavolini presentati da 
MisuraEmme, azienda comasca specializzata in manufatti 
ambientali innovativi.

I tavolini Janus sono stati creati grazie alla creatività 
dell’architetto Lucchese, mentre il tavolino treppiede 
Sirius, unico nel suo genere, porta il nome dell’architetto 
Andrei Munteanu. Infine c’è Roberto Gussoni che ha 
“firmato” il Moai, tavolino in massello di tiglio verniciato in 
bronzo anticato. Si tratta di elementi d’arredo che entrano 
a far parte degli ambienti tipici del vivere quotidiano, lì 
dove spicca il design degli stessi per i tocchi leggeri e 
le diverse personalità degli architetti che gli oggetti in 
questione riescono a far intravedere.

Ideati per poter essere scelti in tre diverse misure, low, 
coffee e small, i tavolini di MisuraEmme rappresentano 
l’arredamento nel concetto più profondo dell’abitare su 
misura, perché rispecchiano diversi gusti personali. Il tutto 
grazie al loro design, e a quelle finiture che richiamano 
l’esotico, come ad esempio il nuovo marmo rosso Lepanto. 
Un materiale che ha origini turche e in cui il colore bianco 
accompagna il rossastro. O ancora la verniciatura verde 
Oliva, al tempo stesso elegante e originale, per ricreare 
un’atmosfera moderna e tradizionale.
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ispirazione 
italiana di 
design

A cura di Italo Cinquepalmi

Emotività e poesia sono alla base della filosofia 
progettuale di Bernhardt&Vella, lo studio di Industrial 
Design, Graphic e Interior Architecture, protagonista al 
Salone del Mobile del 2018. Le collaborazioni delle due 
designer le hanno viste impegnate nel dare nuova linfa a 
molte aziende del settore, che hanno potuto presentare 
proposte moderne grazie al loro servizio di creatività ed 
eleganza, serena e discreta. Dal progetto al prodotto, è 
facilmente intuibile l’idea che accomuna uno degli studi 

più importanti di Milano. Grazie alla ricerca spasmodica 
del dettaglio sono riuscite a raccontare il design attraverso 
la fusione di pezzi ed ispirazioni di epoche differenti. 
Le grandi aziende si avvalgono così degli strumenti, 
dell’esperienza e della sensibilità delle due artiste 
dell’interior, che hanno potuto far splendere ambienti e 
oggetti grazie alla loro creatività.

ARFLEX - Tra le tante collaborazioni spicca quella con 
Arflex. Uno studio che ha permesso a Bernhardt&Vella 
di lavorare su un open space in cui spiccano colori e 

Al Salone del Mobile le rivisitazioni 
degli ambienti e la nuova vita degli 
oggetti.
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materiali naturali, luci, ombre e marcati contrasti tra 
chiaro e scuro. In questo grande spazio sono ben visibili le 
collezioni e i prodotti dei grandi maestri italiani. 

Una menzione particolare merita la “Libreria Alba”, il 
cui design comunicativo, emozionale e ironico dal un 
tocco più che femminile a ogni ambiente. La novità 
di questa libreria è che consente di creare forme dalle 
composizioni fluide, adattandosi anche a uno spazio 
tondo e non necessariamente lineare. Il richiamo delle 
forme arrotondate è alle mezzelune tipiche dei fermalibri, 
che consentono così di poter “giocare” con le geometrie e 
le trasparenze colorate.

ARLEXITALIA - Lo studio Bernhardt&Vella ha ideato per 
l’azienda Arlexitalia uno spazio che fungesse anche da 
percorso con l’idea di creare prospettive e ambientazioni 
domestiche uniche nel loro genere. Sempre mantenendo 
inalterata quella vena artistica che imprime serenità e 
raffinatezza, da un’idea è nato un ambiente semplice e 
duraturo nel tempo. Emozioni diverse, dunque, dettate 
anche dalle combinazioni cromatiche di pareti e mobili, 
assieme alla carta da parati su cui spiccano disegni 
geometrici e accostamenti di colori che ritraggono 
l’identità dell’azienda.

Lo “Specchio Pois”, ideato appositamente per Arlexitalia, 
è una sorta di pass-partout. Può infatti essere impiegato 
in diversi ambienti della casa, non solo esclusivamente 
nella toilette. Rifacendosi alla mission dell’azienda, le due 
designer hanno pensato a un oggetto intramontabile che 
potesse inserirsi in contesti completamente diversi.

BONTEMPI - In un’atmosfera sofisticata e creativa prende 
vita un nuovo ambiente in stile teatrale, fatto di figure 
geometriche e luci scenografiche, dove gli oggetti si 
contraddistinguono per leggerezza e gusto del dettaglio. 
Si prenda ad esempio il “Tavolo Universe”. Una struttura 
sagomata e curva che dà risalto a un ripiano sottile. 
Elementi da inserire in un contesto principalmente 
casalingo, che raccontano un ambiente, dandogli 
un’impronta storica. Proprio come accade con la presenza 
dei carrellini Class e Chic. Qui il metallo, l’ottone, il marmo 
e il cuoio si fondono e creano un segno prezioso e nobile.

NATUZZI - La zona notte ideata per il colosso Natuzzi 
da parte di Bernhardt&Vella porta il nome di “Venere”, 
nome che richiama la Dea dell’amore e della bellezza 
femminile. Il letto è composto da quattro piedi conici che 
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si fondono con il giroletto, dando quella sensazione di 
leggerezza che si sviluppa versoio basso.

POTOCCO - Nella già ben sviluppata e conosciuta 
collezione di sedie italiana è stata inserita, grazie alla 
collaborazione avviata con le due designer dello studio di 
Milano, la “poltrona Yoisho”. Per capire il significato basta 
interpretare il termine stesso. In giapponese Yoisho indica 
quella sensazione che ogni lavoratore, dopo un’intera 
giornata passata in ufficio o nel luogo in cui porta avanti 
la propria attività, prova una volta abbandonatosi sulla 
poltrona di casa. La seduta è stata così ideato con un 
guscio protettivo con superfici larghe, comode, morbide e 
avvolgenti.

RUGIANO - Dettagli e finiture rendono l’ambiente voluto 
da Rugiano un appartamento privato. Bernhardt&Vella 
hanno pensato che l’attenzione al dettaglio potesse 
aiutare a ricreare quello spazio ‘caldo’ in cui potersi 
sentire sempre a casa. Stesso discorso per i componenti 
d’arredo, con una libreria, due sofà e un tavolino da caffè 
in primo piano che creano quelle connessioni con il 
passato, affinché determinate abitudini non vengano mai 
dimenticate.

TM ITALIA - In questo progetto le due designer italiane 
hanno creato un gioco di superfici prendendo spunto 
dalle geometrie e dalle finiture, come ad esempio dalle 
cornici delle ante fino all’isola con il suo piano in pietra 
Nero Marquinia. con una serie di collezioni adatte a 
diverse personalità. Poi ancora il debutto di Alatec in via 
Savona 33. Poliuretano e pvc dell’automotive e dell’arredo, 
fino all’alta moda. Una doppia novità per l’azienda, sia per 
la sua presenza alla Design Week che per il messaggio, 
volto alla “campagna” di sostituzione delle fibre animali 
naturali con prodotti più ecosostenibili. 

Ultima, ma non per importanza, una menzione al 
mercato asiatico. A pochi passi da zona Tortona, nell’area 
del Naviglio Grande, la prima piattaforma espositiva Asia 
Design. Un progetto che mira alla conoscenza di nuove 
tendenze di design provenienti dall’Oriente. 

Tortona Rocks è un vero e proprio contenitore di idee, 
nell’accezione più estrema e culturale del termine. 
Un’occasione di affacciarsi al variegato quanto 
affascinante mondo del design, complesso e ramificato, 
ma sempre volto a una maggiore conoscenza degli 
oggetti, di se stessi e degli altri. 
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AntrAx It srl  
Via Boscalto 40
31023 Resana tV 
tel. +39 0423 7174 
fax +39 0423 717474  
www.antRax.it  antRax@antRax.it 

T Tower
Design Matteo thun & 

antonio RoDRiguez

T Tower rappresenta l’evoluzione di Serie T, 
l’iconico radiatore nato dalla prima colla-

borazione tra Antrax IT e Matteo Thun & 
Antonio Rodriguez.

La più riconosciuta ‘sezione di calore’ a forma 
di ‘T’ si apre a una nuova creatività 

progettuale e diventa autoportante.
Il corpo scaldante si ‘libera’ dal tradizionale 

posizionamento a parete e diventa un vero e 
proprio complemento d’arredo, straordina-

riamente versatile, capace di coniugare senso 
estetico, prestazioni termiche e risparmio 

energetico.

   Radiatore in alluminio riciclabile 
Basso contenuto d’acqua

Alta efficienza termica 
200 varianti cromatiche
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A cura di Italo Cinquepalmi

Non si pone limiti, si ritiene uno “sperimentatore”. Max 
Petrone è un artista a tutto tondo, un rappresentante del 
Made in Italy nel mondo. Conosciuto per la sua versatilità, 

la capacità di riunire svariate tecniche e sperimentare stili 
sempre diversi, è riuscito a far parlare anche il caffè. Sì, 
perché da una macchia ha fatto nascere un’avventura, un 
universo parallelo in cui si intrecciano sei storie diverse, 
impresse su altrettante tazzine illy. È “Coffee Drawings”, la 

Sei storie 
da caffèA
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Max Petrone 
realizza la nuova 
collezione di 
tazzine illy.
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nuova collezione di tazze appartenenti a un colosso della 
produzione di caffè. “Una scommessa nata per caso”, così 
come sottolinea lo stesso artista. 
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Max, perché il caffè come espressione 
artistica?

“Il progetto ha preso vita dopo aver realizzato un video, 
nel 2015, in cui versavo del caffè su un foglio in modo 
del tutto casuale e attorno alla macchia creo un disegno 
in completo freestyle, dando vita a una storia. Postato su 
Facebook, il filmato è diventato virale, fino a raggiungere 
le 4 milioni e mezzo di visualizzazioni. Solo in seguito 
sono stato contattato da illy, e così è nata la prima 
collaborazione, culminata durante l’Expo di Milano. Per 
l’occasione ho realizzato una tela di nove metri per due 
che racconta la storia del caffè. Anche questa è arte, tutto 
ciò che riguarda il disegnare e il dipingere, in qualsiasi 
maniere e con qualunque tecnica”.  

Cos’è ‘Coffee Drawings”?

“Si tratta di sei racconti proiettati su un set di tazzine illy. 
Nel caso specifico ho avuto carta bianca, motivo per cui 

ho potuto dare spazio alla mia fantasia, senza alcun freno. 
La realizzazione è stata proiettata sulle tazzine ideate 
da Matteo Thun nel 1991. Coffe Drawings parla di sei 
mondi paralleli che raccontano storie avventurose, tra il 
fantastico e l’amore, come se fossero racchiuse all’interno 
di una piccola graphic novel. A uno di questi racconti mi 
sento particolarmente legato. È la storia d’amore di un 
uomo e una donna. Girando la tazzina tra le mani si ha 
l’impressione che i due personaggi si stiano cercando, 
come se si volessero incontrare”.

Chi è Max Petrone?

“La mia è la classica storia del bambino che da sempre 
ha disegnato e che ha coltivato la propria passione 
facendola diventare un lavoro. Siamo in un’era in cui 
nessuno ha inventato qualcosa, per questo mi ritengo 
uno sperimentatore. Provo diverse tecniche e stili ma il 
progetto di illy mi ha portato parecchia fortuna”.

Volume  03  Settembre  201830



Merito anche dei social? 

“Se non li usassi in molti non mi conoscerebbero. Oggi per 
noi artisti ci sono più possibilità proprio grazie a internet. 
Il mio profilo Instagram, però, non parla solo della mia vita 
lavorativa ma che di quella privata, perché sono convinto 
che lo stesso artista possa diventare un tutt’uno con la 
propria vita. In sostanza faccio vedere come vivo la mia 
quotidianità. Mi faccio conoscere perché la gente è quasi 
più curiosa di come sono rispetto al lavoro che svolgo. Per 
questo, grazie ai social riesco anche a produrre tele su 
commissione”.

Da dove prendi ispirazione per le tue 
opere?

“Non mi sveglio ogni mattina sapendo che riuscirò a dare 
vita a un bel progetto. Non ci sono idee ogni giorno, ed 
è perfettamente normale. Ma la mia passione è più forte 
di qualsiasi altra cosa. Da un lato è anche abbastanza 

alienante, perché non si riesce mai a staccare. In questo 
mi aiuta la fantasia, viaggio molto con la mente. Vivo di 
immagini che assimilo durante la giornata e reinterpreto 
in chiave contemporanea. Uso tutto quello che voglio, 
dipingo su un muro, una tavola di legno, usando acrilici 
o spray, a seconda di quello che voglio fare. In fondo non 
sono un puritano della tecnica, mi piace sperimentare”.

Un artista deve necessariamente 
espatriare per trovare fortuna? 

“Sono nato e cresciuto a Torino da genitori pugliesi. La 
mia città è una bellissima base per creare ma mi muovo 
soprattutto all’interno di Milano, quella che io definisco 
una piccola New York per la quantità di possibilità che 
riescono a concretizzarsi. Poi c’è anche Roma o l’Emilia 
Romagna ma per quanto mi riguarda non viaggio molto 
all’estero, preferisco prendere ispirazione dalla mia mente. 
È lei a viaggiare per me”.
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a cura di Tania Sette 

Un’estetica calda e accogliente in cui l’estro creativo 
di Alessandro La Spada plasma forme organiche in 
linee morbide e curve sinuose, ispirate ai profumi e alle 
sensazioni di meravigliosi giardini in fiore.

È la collezione outdoor firmata Smania, che dal 1967 
disegna e realizza mobili e complementi d’arredo di lusso, 
dal cuore fortemente creativo e dalla flessibilità sartoriale.

Un equilibrio tra classico e contemporaneo è alla base 
della collezione protagonista del Salone del Mobile: 
dettagli in acciaio inox e piani in pietra nei tavolini 
Tahiti, mentre la texture diventa spunto progettuale 
indispensabile per i cachepot Cook e il contenitore Tonga, 
completamente foderati. 

Il sottile disegno della venatura, la parte più intima ed 
eterea delle foglie, diventa la tela inconfondibile per la 
struttura degli arredi in alluminio verniciato, un wireframe 
puro, mostrato in tutta la sua essenzialità nel tavolo 
SKIATHOS, nei tavolini PAROS con piano in cristallo, nei 
vasi IOS e nelle lampade e lanterne CHIOS. 

Tessuti materici incontrano composizioni leggere e 
delicate nella poltrona e nel divano SAMOS, nella morbida 
chaise longue EVIA e nella poltrona con capote HYDRA. 

Gli imbottiti Figi, con un caratteristico rivestimento interno 
ed esterno a contrasto, divanetto e poltrona, rievocano un 
nuovo concetto di design.

L’outdoor viene concepito in una veste nuova, una 
nuova concezione dell’abitare, dove l’arredo trasmette 
accoglienza, calore, tepore, fermezza.

L’outdoor che 
racconta
La collezione Smania per 
un nuovo concetto di 
abitare.
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BebèCare, 
seggiolini che 
salvano la vita 
ai bambini 
lasciati in auto
Un sistema all’interno 
lancia un allarme a chi si 
allontana dal mezzo.
a cura di Francesco D’Amato 

Design e tecnologia possono salvare una vita. In attesa di 
una legge che imponga un sistema di allarme con sensori 
sui seggiolini delle auto, Samsung ha fatto un passo in 
avanti e assieme a Chicco, una delle più famose aziende 
di articoli per bambini, ha ideato e sviluppato BebèCare, 
un sistema di sicurezza che avverte della presenza in auto, 
e sul seggiolino, dei piccoli.  
Purtroppo è balzata agli onori della cronaca la 
“dimenticanza” di alcuni genitori che in un momento 
di distrazione hanno lasciato il proprio figlio solo in 
macchina per ore, con conseguenze a volte tragiche, per 
tutta la famiglia. Sì, perché purtroppo è ormai notorio 
che si tratti di episodi sporadici ma di eventualità che 
potrebbero capitare davvero a chiunque.  Motivo per 
cui è nato BebèCare, il seggiolino della Chicco dotato di 
sensori integrati, collegati direttamente all’App BebèCare, 
scaricabile gratuitamente dallo Store di Google. Tutto 
l’apparato tecnologico è stato ideato con due sistemi di 
allarme. Il primo è di tipo acustico e visivo sul display del 
cellulare e scatta nel caso in cui ci si allontani dall’auto 
con il cellulare. Un allarme che si può anche silenziare per 
40 secondi, dopodiché scatta quello di secondo livello. 
BebèCare invia in automatico un sms a tutti i numeri 
di emergenza preventivamente registrati in un account, 

per un massimo di cinque, in modo tale che chi lo riceve 
possa avvisare tempestivamente il guidatore che si è 
eventualmente allontanato dalla vettura lasciando il 
bimbo sul seggiolino. 

In qualsiasi caso, lo stesso seggiolino può essere connesso 
tramite Bluetooth e GPS, sempre previo scaricamento 
dell’App, a un numero infinito di dispositivi. Un unico 
account familiare, invece, più essere associato a un 
massimo di tre seggiolini dotati di sensori. Il sistema è 
stato studiato appositamente per ridurre al minimo il 
rischio di incorrere in “errori”, quasi azzerando la possibilità 
che un bimbo possa essere lasciato in auto. L’installazione 
dell’applicazione, così come il suo funzionamento, è 
molto semplice e intuitiva, e c’è anche un tutorial video 
sul sito della Chicco.  
BebèCare è stato lanciato a fine maggio scorso con due 
diversi tipi di dispositivi installati su altrettanti seggiolini. Il 
primo è Oasys 0+ UP, omologato per neonati e bimbi fino 
a un massimo di 13 chili (prezzo 149 euro). Il secondo, 
Oasys i-Size è dedicato ai piccoli la cui altezza va dai 49 
a i 78 centimetri e comunque entro i 13 chili (prezzo 249 
euro). Dopo l’estate è prevista l’uscita di un terzo modello 
ideato appositamente per bimbi fino a un’altezza di un 
metro e 5 centimetri. 
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a cura di Italo Cinquepalmi

Un compleanno tutto speciale. In occasione dei suoi 
60 anni di attività, la famosa Terrazza Martini di Milano 
ha riaperto al pubblico per presentarsi con una veste 
tutta nuova. Un restyling di tendenza, una rivisitazione 
a tutto tondo per riproporsi in uno stile tipicamente 
Made in Milano. Prima di affacciarsi su piazza Duomo e 
ammirare la bellezza del cuore della capitale lombarda, 
ci si può avventurare sui tre piani, per un totale di 
1.100 metri quadrati che si estendono in altezza. Dal 

Business Center, passando per Terrazza e Roof Bar, si 
può ammirare la nuova scala interna in pietra, vetro e 
ottone. Mentre la scala a chiocciola, percorsa nel tempo 
da innumerevoli personaggi famosi, tra i più illustri dello 
spettacolo e della cultura, oggi è caratterizzata da un 
design completamente differente. Ha infatti subìto una 
trasformazione, per essere ‘catapultata’ in una capsula 
del tempo. Un ritorno al passato che ospita le foto di 
tutti i Vip che hanno frequentato la Terrazza Martini in 
sessant’anni di storia.
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Un luogo conosciuto per i tanti rapporti di lavoro nati 
tra artisti di ogni ogni genere, ma è anche un posto 
in cui trovare un momento di svago e dove godersi i 
piaceri della vita, con il meraviglioso e intramontabile 
sfondo mozzafiato dei tetti di Milano. Chi non ha mai 
avuto il piacere di visitare la Terrazza, spesso immagina 
che il suo punto forte sia proprio l’affaccio sulla città. Il 
che da un lato anche vero, ma non si può arrivare fino 
all’ultimo piano senza essere catturati dalla bellezza di 
uno dei luoghi di moda più famosi al mondo, eccellenza 
attuale di design innovativo. Ancora oggi è uno dei 

luoghi più ricercati per eventi di ogni genere, conferenze 
stampa e appuntamenti dedicati al dialogo. Una sorta 
di versione postmoderna del salotto letterario, lo stesso 
che negli anni ’50 ha accolto star internazionali, un’area 
tanto versatile da essere dedicata anche al cinema; 
indimenticabile la proiezione in anteprima de “La Dolce 
Vita” di Federico Fellini.

Terrazza 
Martini, il 
restyling a 
60 anni dalla 
nascita
Cambia il design 
degli interni di uno 
dei luoghi di cultura 
per eccellenza.

DESIGN LIFESTYLE 37



Ringhiere 
milanesi, ritorno 
al passato
Il restyling di Giulio 
Cappellini per Fontanot ha 
regalato un nuovo design.
a cura di Tania Sette

La storia di una città si racconta attraverso la sua 
architettura e i suoi dettagli. Gli stessi che possono 
restare immutati con il passare dei decenni o subire 
cambiamenti in un’ottica di ammodernamento. In alcuni 
quartieri di Milano, infatti, sono tornate ad essere di 
tendenza quelle ringhiere che caratterizzarono il periodo 
del boom economico italiano. Oggi le stesse risplendono 
di nuova vita grazie al restyling di una delle aziende 
specializzate più formate nel settore. Fontanot ha assunto 
questo impegno affidando il progetto del nuovo design 
a Giulio Cappellini. Una linea di prodotto innovativa, 

presentata al Fuorisalone annuale, all’interno del Superloft 
di Superstudio Più.  
 
Una delle caratteristiche di Milano era proprio quella 
di avere molte “case di ringhiera”, sparse in giro per la 
città. A “sostegno” di balconi che hanno fatto storia, in 
tutti i sensi. Dai bambini che sfruttavano quegli spazi 
a disposizione per giocare fino alle chiacchiere delle 
amiche da un balcone all’altro. Ma erano anche i luoghi 
in cui avvenivano le dichiarazioni d’amore, in tempi in 
cui mancava tutto ciò che oggi ci dona la tecnologia. La 
loro architettura semplice, tradizionale e al tempo stesso 
moderna, è diventata con il passare degli anni il simbolo 
delle abitazioni milanesi per eccellenza. 
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Il celebre designer ha rilanciato questo emblema della 
storia e della famiglia milanese, dando forma al parapetto 
e a una parete divisoria in acciaio. Il primo è realizzato 
in acciaio spazzolato mentre il secondo assume il ruolo 
principale per la piastra superiore con fresate tonde. 
Un richiamo ai tubolari posti nella parte inferiore che 
danno forma all’intero disegno. Le ringhiere sono facili da 
montare e si possono applicare sulle scale in muratura, sia 
all’interno che all’esterno degli ambienti.

È lo stesso Cappellini a sottolineare la bravura dell’azienda  
di Cerasolo nella realizzazione di ringhiere metalliche, 
descrivendole “dal disegno semplice e sofisticato. 
Elementi bassi o elementi alti - continua il designer - che 
fungono da filtro negli ambienti. Una nuova e moderna 
rivisitazione delle classiche ringhiere delle case milanesi 
d’epoca. L’acciaio spazzolato crea riflessi e dona un 
aspetto elegante e contemporaneo a questi elementi 
di grande rigore formale ma caratterizzati dalla cura del 
dettaglio, dove perfette intersezioni tra superfici curve e 
lineari ne caratterizzano il design senza tempo”.
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Sciara, la 
pralina nata 
dall’unione tra 
pasticceria e 
design
Un progetto che ha dato 
vita a un dolce unico e 
inimitabile.
a cura di Italo Cinquepalmi

Dal connubio tra architettura e alta pasticceria prende vita 
“Sciara”, una pralina in lamina d’oro e cioccolato fondente, 
disegno architettonico ed esplosione di gusto unica nel 
suo genere. Un progetto nato grazie alla collaborazione 
tra Davide Comaschi, direttore della Chocolate Academy 
Center di Milan e l’architetto Giuseppe Tortato. Un 
successo annunciato, come confermato dal Salone 
del Mobile 2018, evento durante il quale Sciara, grazie 
all’appoggio di un settore completamente diverso, ha 
potuto fare il suo ingresso in un doppio campo: quello 
della pasticceria più ricercata e quello del design 
d’eccellenza. 

È grazie allo studio certosino e all’interazione fra menti 
con capacità diverse che si giunge alla contaminazione 
(nel senso più positivo del termine) di stili, arti e discipline. 
Una maniera per essere sempre innovativi senza mai 
tralasciare la qualità dei singoli prodotti. La pralina Sciara, 
infatti, si contraddistingue per le sue linee semplici, 
quasi pure, che donano al ripieno un volume armonico 
e che invoglierebbero chiunque a lasciarsi tentare 
dall’alta qualità del cioccolato fondente. Definito come 
un dolce perfetto, prezioso e raffinato, il suo interno è 

setoso e avvolgente, e al tempo stesso emana quasi 
una luce propria. La lamina d’oro, infatti, fa da contrasto 
e irrompe nel cuore nero e aromatico del finissimo 
cioccolato fondente. Da qui deriva il termine Sciara, di 
origine dialettale siculo-araba, che indica il luogo in cui 
si è solidificata una colata lavica dopo l’eruzione di un 
vulcano. Incandescente fuori e morbida dentro.

“Tutte le mie creazioni – spiega il maître chocolatier 
Davide Comaschi – nascono per far sognare chi le 
degusterà. Che si tratti di praline, torte tradizionali o dolci 
al piatto, ho sempre cercato di dare vita ad esperienze 
degustative sinestetiche, capaci di coinvolgere vista, gusto 
e olfatto. Sciara si inserisce perfettamente all’interno di 
questa mia filosofia: una pralina di cui, all’occhio, sono 
ben visibili i tre diversi ingredienti che la compongono ma 
che, all’impatto col palato, si fondono, creando un sapore 
nuovo, unico”.  Il progetto di Sciara rispecchia in pieno la 
filosofia che da sempre accompagna i lavori dell’architetto 
Giuseppe Tortato, il quale spiega che “devono essere 
i sensi a condurre le persone alla scoperta e alla 
conoscenza degli spazi progettati; a maggior ragione 
nel caso di un ‘oggetto del piacere’ come una pralina di 
cioccolato; sono il forte senso per una forma perfetta ed 
un gusto ineccepibile a condurci alla scoperta di Sciara”.
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Il Made 
in Italy di 
successo

Pedrali e Ristorante 
Ezio Gritti, un binomio 
perfetto in cucina.
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di Francesco Blandamura 
 
Quando si uniscono una grande azienda che produce 
elementi d’arredo e uno dei migliori ristoranti d’Italia, 
il risultato è assicurato. E così, nel cuore della città di 
Bergamo, il “Ristorante Ezio Gritti”, dell’omonimo chef, si 
è servito dell’esperienza di Pedrali per arredare il proprio 
locale e renderlo ancor più raffinato e accogliente.

Due brand importanti che valorizzano l’eccellenza italiana. 
Arredi moderni, capaci di coniugare elegantemente il 
gusto urban-chic del locale, il legame con il territorio e 
la filosofia dello chef. Le sedute in pelle nera Malmö, ad 
opera di Cazzaniga Mandelli Pagliarulo, e i tavoli Arki-

Table, con struttura metallica di colore bianco e doppio 
piano a contrasto di colore, rendono l’ambiente familiare.

Le stampe della vecchia fiera di Bergamo, presenti sulle 
pareti della sala centrale, permettono di vivere emozioni 
sensoriali, oltre quelle culinarie. Il tutto impreziosito da 
formelle tridimensionali che giocano con la luce che le 
retro-illumina all’ingresso. Questo connubio tra design e 
la tradizione della miglior cucina italiana esalta il Made 
in Italy a livello internazionale. Anche l’elegante terrazza 
esterna è arredata con elementi di Pedrali: le sedute 
Ara Lounge e Intrigo insieme ai tavoli Fabbricio e Ikon, 
rendono ancor più indimenticabili i momenti trascorsi 
con un panorama circostante mozzafiato.
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“Dress or 
dressed”, legno 
e ceramica 
danno vita al 
tavolo Fra-Thin
Un omaggio in chiave 
contemporanea ai piccoli 
gesti quotidiani.
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a cura di Carmela Loragno

Il grès porcellanato che riveste un intero concept di 
arredi.. È la scommessa del progetto “Dress or dressed”, 
un’idea di Luciano Marson culminata nella collaborazione 
tra due aziende: LightsOn e Refin. Nasce così, dalla 
costante ricerca di innovazione nel design, un arredo 
fortemente contemporaneo e tailor-made, che dà nuova 
linfa ai canoni estetici.  
Presentato al Fuorisalone 2018, “Dress or dressed” ha 
dato la possibilità agli avventori di ammirare in anteprima 
la versione di una selezione di arredi LightsOn con 
rivestimento ceramico di Refin. Negli spazi di Refin Studio, 
luogo di informazione e formazione sulla ceramica che 
promuove il confronto, la relazione, la cultura del 
progetto e l’evoluzione della ricerca tecnica ed 
estetica sul materiale, c’erano anche i tavoli L50 
rivestiti di suggestioni marmoree (appartenenti 
alla collezione Prestigio), in cui spiccano i colori 
Nero Marquinia e Bianco Calacatta. Poi ancora 
la libreria L18, ripensata con la modernità di 
Overlay e il tavolo Fra-Thin di Matteo Ragni, 
proposto con rivestimenti Craft. 

Proprio Fra-Thin vuole essere un omaggio 
in chiave contemporanea ai piccoli gesti 
quotidiani, attraverso un’interpretazione 
dell’iconico tavolo francescano. Elemento 
‘portante’ è la canalina centrale, ideata 
appositamente per raccogliere eventuali 
briciole da far scivolare verso i due vassoi 

laterali. Disponibile in due misure, 325 o 255 centimetri, 
è dotato anche di una panca che, parallelamente 
al supporto centrale del tavolo, sembra realizzata 
con la metà di un tronco d’albero del diametro di 
30 centimetri. Dal 1962 Ceramiche Refin è ormai un 
punto di riferimento nel mercato ceramico italiano 
e internazionale. La mission dell’azienda è quella di 
realizzare soluzioni d’arredo di alta qualità tecnologica, 
rispettando l’ambiente (da buona azienda italiana) e 
il design tipico del tricolore, elemento che conferisce 
eleganza ad ogni singolo progetto, con il fine ultimo di 
creare prodotti per diverse esigenze abitative e contract.

DESIGN LIFESTYLE 45



a cura di Italo Cinquepalmi 

È considerato uno dei migliori designer in circolazione, 
vero talento appartenente alla nuova generazione. 
Marco Zito è un architetto, lo è fin da bambino, quando 
un amico del padre gli faceva frequentare il suo studio 
d’architettura e lui si appassionava ai plastici e agli 

schizzi su carta. Oggi la sua creatività e la voglia di essere 
sempre al passo con i tempi lo hanno portato ad avere 
collaborazioni con le migliori aziende italiane ed europee. 
Le linee di design che segue traggono ispirazione dai 
luoghi in cui ha vissuto, i posti che ha frequentato e la 
gente che ha conosciuto. I suoi mentori, i suoi docenti, 
chi lo ha “anticipato” prima che fosse lui a fare da guida 

Marco Zito, il 
designer che 
“tiene in vita gli 
oggetti”
Intervista all’architetto 
veneziano, simbolo di una 
generazione dal pensiero 
critico.
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ai suoi studenti. Marco Zito è infatti anche un insegnante; 
professore associato di Industrial Design presso l’Università 
IUAV di Venezia ed è docente al centro di Design 
industriale di Montevideo, in Uruguay.

Una vita dedicata alla ricerca dell’eleganza attraverso un 
pensiero critico, la sua è una costante indagine rivolta 
all’innovazione (parola per lui molto abusata ndr) con 
l’obiettivo di mantenere sempre vivi gli oggetti.

Architetto, da dove nasce la sua passione 
per il design?

“Fin da bambino, grazie all’incontro con un architetto, 
amico di mio padre, frequentando il suo studio ero 
affascinato dai plastici delle architetture, dai disegni sulla 
carta da lucido, con i colori in trasparenza, un mondo 
magico che mi ha rapito da subito. Poi la passione per il 
design, dal liceo artistico, dove ho cominciato a progettare 
e a costruire piccole cose.

All’università di Architettura di Venezia ho poi avuto la 
fortuna di avere come docenti Gino Valle, meraviglioso il 
suo lavoro per Solari, e Vittorio Gregotti, con il quale mi 
sono laureato. E ancora Giuseppe Davanzo, Arrigo Rudi, 
Umberto Riva. Dopo la laurea ho passato cinque anni 
come assistente di Alberto Meda; da lui credo di aver 
imparato molte cose, soprattutto la grandissima capacità 
di trasmettere e trasformare l’esperienza professionale in 
valori pedagogici”.

Quanto considera Venezia come fonte di 
ispirazione per i suoi progetti?

“Molto, impossibile prescindere e rimanere indifferenti 
alla potenza ispirativa della città. Camminando tra le 
calli di Venezia le suggestioni sono infinite, sfaccettate, 
fluide, intercettano ogni pensiero progettuale. E possono 
trasformarsi in forme assolutamente contemporanee, 
modernissime. La nebbia della laguna è la lampada 

Caiigo (in dialetto veneziano nebbia) per Foscarini, oppure 
i paraventi Shades of Venice per Saba Italia, usano gli 
intrecci colorati delle cime nautiche ispirandosi ai colori 
delle isole e dei Sestieri. Nappe, disegnate per Masiero 
Group, è un sistema di illuminazione che trae ispirazione 
dalle nappe che adornano gli opulenti tendaggi dei palazzi 
Veneziani, Vaporetto e Taxi sono i primi due modelli di una 
flotta veneziana in legno recuperato dalla laguna per il la 
Company Pieces of Venice”.

Ci parli del suo ultimo lavoro per Arlexitalia.

“Una collaborazione iniziata quest’anno, in campo ci sono 
progetti ambiziosi appartenenti a più collezioni trasversali. 
Tre mobili contenitore e una linea di accessori, il progetto 
per Arlex cui sono più affezionato è LAY: una griglia 
metallica, una specie di libreria che permette di comporre 
su Layout (da qui la contrazione del nome). Oppure Yumi 
Smart, pensato per i giovani, il mobile contenitore gioca 
sullo sfalsamento orizzontale del top e del fondo creando 
spazi utili al contenimento. Yumi è accessoriato con 
tecnologia di ricarica wireless per il telefono, lo specchio è 
dotato di casse acustiche nascoste per l’ascolto bluetooth. 
Sono tanti gli esempi.

Class Aitch è un mobile contenitore dalle forme essenziali 
dotato di “intarsio materico” accessoriato per le prese di 
corrente. La chiusura orizzontale dell’intarsio permette, 
grazie al ribaltamento del pianetto, un’agevole accessibilità 
ai vani estraibili per la manutenzione. Il cassettone è 
dotato di vano a giorno in “primo piano” nel quale riporre i 
cosmetici di uso quotidiano, un piccolo display, una vetrina 
personale, dedicata alla nostra vanità. Infine la serie di 
accessori Aitch, sistema generato da una sezione ad “H” 
asimmetrica. La profondità di otto centimetri della sezione 
permette di configurare in modo flessibile il sistema: 
lunghe mensole porta specchio, barra con mensola e porta 
asciugamano per una possibile estensione di funzioni e 
misure”.

 



Qual è il segreto dell’innovazione nel 
design? 

“È una parola così usata che risulta sembrare uno 
slogan afono. Trovo sia un termine che va rispettato e 
preso seriamente, per questo motivo non esiste un solo 
segreto ma diversi. Molte sono le industrie, le aziende, 
i brand, le tecnologie, i materiali, le reti commerciali, 
la comunicazione, ogni progetto è diverso e richiede 
una capacità di lettura dei contesti che va al di là di 
una strategia statica. A questo proposito trovo così 
contemporanee le dieci regole del buon design di Dieter 
Rams, e chiedo ai miei studenti di impararle a memoria 
e di usarle con intelligenza al fine di ‘testare’ la bontà dei 
loro progetti”. 

Innovazione e tradizione. Da quest’ultima 
ha iniziato la sua avventura, grazie al vetro 
di Murano.

“Ecco il binomio interessante, soprattutto in Italia dove è 
presente un’altissima cultura manifatturiera. Sì, l’avventura 
è iniziata a Murano, con la vetreria Salviati. Ho scoperto 
la magia del vetro, un materiale volubile, veloce. Un 
materiale che nasce dal mare, e che ritengo abbia una 
qualità che molti vedono come un difetto: la sua fragilità. 
Come per la lampada ideata per Foscarini, l’opportunità 
di ‘dotare’ il vetro di tecnologia rappresenta un principio 
di innovazione e di possibilità di crescita generata da uno 
scambio. I progetti per Falmec sposano questo principio: 
Bellaria è uno ionizzatore, dotato di una tecnologia 
complessa che viene addomesticata  da un involucro in 
vetro soffiato che può illuminarsi creando empatia con 
l’ambiente e le persone. L’ultimo progetto per Falmec è 
uno ionizzatore da parete Brio Icon, una figura perfetta, 
il cerchio costruito con materiali naturali, il legno è la 
cornice per il disco in vetro retro-acidato. Una forma 
iconica che trasmette la purezza cui è votato il prodotto, 
il cerchio comunica il ciclo fluido di purificazione dell’aria 
della piccola ‘macchina’ dotata di una tecnologia 
complessa e innovativa ma dissimulata”.

Al netto della tecnica, quali sono i valori 
che insegna ai suoi studenti?

“Le mie esperienze professionali, restituite grazie ad 
un lungo processo di traduzione in principi didattici 
e pedagogici. Non sempre un bravo designer è un 
buon docente e viceversa. Credo comunque che, per 
trasmettere i valori del progetto, sia necessario averne 
esperienza diretta, il docente ideale nei corsi di Design 
del Prodotto è il ponte tra produzione e ricerca, tra la 
realtà e l’accademia”.

Esperienze con altre realtà in cosa l’hanno 
arricchita?

“Ricordo il FaxLab Olivetti, parliamo di dell’anno 2009. 
Ho dovuto gestire un progetto così complesso per un 
marchio che ha fatto il design in Italia e nel mondo. E poi 
lavorare per aziende come Lavazza, Agape, Viabizzuno, 
Frezza, De Castelli, Danieli o piccole realtà di grande 
intelligenza come Bosa Ceramiche e Maison203 Bross 
Italia, quest’ultima un’azienda che lavora sulla qualità, 
sull’alta risoluzione della manifattura. Con loro abbiamo 
sviluppato un sistema di sedute ed accessori per le 
aree di attesa “Wait a Minute”: è questo il significato 
dell’acronimo ‘Wam’, che dà il nome alla nuova 
collezione. Un progetto articolato, che propone sedute 
lounge, poltroncine, panche, pouf e tavolini che possono 
essere inseriti in ambienti residenziali, ma che trovano 
la loro collocazione ideale negli spazi dedicati all’attesa 
e al relax: la hall di un albergo, la sala di un museo, o 
ancora uffici, ristoranti. Esteticamente, gli elementi della 
collezione Wam sono caratterizzati da una base metallica 
in finitura nera o bronzo spazzolato, con quattro gambe 
allungate che accolgono  con discrezione i volumi 
generosi di scocca e parti imbottite. Abbiamo cercato di 
produrre una piccola innovazione grazie alla possibilità 
di combinare differenti tessuti e colori, grazie alla 
costruzione per layer sovrapposti delle scocche”.
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una sede 
ecosostenibile
e in ottica
co-sharing 
Illuminazione naturale e 
ambienti creativi per una 
capacità polifunzionale.
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a cura di Simona Sabato

Una nuova sede per dare un volto completamente diverso 
ad Aquest, la pluripremiata digital creative agency che 
oggi sceglie una struttura eco-friendly in provincia di 
Verona, a San Giovanni Lupatoto. Sulla falsariga della 
filosofia di Aquest è stata ideata una struttura con un 
approccio totalmente green e con l’obiettivo di rendere 
più consapevole e responsabile l’uso delle risorse 
ambientali, ad esempio con uno sguardo particolare alla 
climatizzazione dell’impianto. 

A tal proposito è stato ideato un particolare sistema di 
ventilazione meccanica controllata, con l’obiettivo di 
aumentare la quantità di ricircolo dell’aria senza alcuna 
dispersione di calore. Niente chiavi per accedere alla 
nuova sede di Aquest; l’ingresso avviene infatti attraverso 
un sistema di rilevazione biometrica mentre, sempre 
in un’ottica di riduzione degli sprechi, un’app consente 
accensione e spegnimento da remoto delle luci. 

Anche se per sfruttare il più possibile l’illuminazione 
naturale, molte pareti murarie sono state sostituite con 
quelle a vetro. 

L’ecosostenibilità è l’elemento che caratterizza l’edificio 
Acquest. Un tema che è stato trasferito anche agli arredi 
interni, con una scelta di utilizzo di materiali riciclati, di 
recupero o provenienti dalla filiera controllata. Gli uffici 
sono ambienti a metà strada tra un open space e le 
stanze degli studi tradizionali. Un sistema che permette 
l’incontro tra i 70 collaboratori dell’azienda, favorendo così 
l’aggregazione e la creatività. E se da un lato l’azienda, 
in ottica di un risparmio a lungo termine e di un minor 
impatto ambientale possibile ha reso l’edificio totalmente 
ecosostenibile, dall’altro ha puntato sulla qualità del 
lavoro dei propri dipendenti. 

L’ambiente creato è accogliente e funzionale. Si pensi 
ai prodotti targati Lago e Kartell che animano le salette 
di brainstorming e area accoglienza. L’esterno della 
struttura, infine, è caratterizzato da diversi spazi verdi 
e da un giardino verticale. Una descrizione che fa 
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intuire la capacità polifunzionale della sede, studiata 
appositamente per creare un incontro tra menti, uno 
scambio di idee, un vero e proprio approccio co-sharing. 

“Abbiamo scelto per Aquest una nuova casa - ha 
dichiarato il CEO e direttore creativo Fabio Merlin - spinti 
dalla necessità di trovare uno spazio che ci rappresentasse 

di più, dove sentirci totalmente a nostro agio e che 
facilitasse il nostro metodo di lavoro. Trasferendoci, 
ci siamo resi conto che il cambiamento non è solo 
fondamentale per rinnovare le idee, ma è parte del nostro 
DNA, aspetto cruciale per un’agenzia creativa come la 
nostra”.
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A cura di Italo Cinquepalmi

Una storia lunga quasi 200 anni. I Cantieri Navali Codecasa 
Spa sono il fiore all’occhiello del tricolore nell’industria 
nautica. La loro espressione di design nella costruzione di 
yacht di lusso è conosciuta in tutto il mondo. Nella sede 
di Viareggio, un gruppo composto da esperti architetti 
specializzati dà vita a imbarcazioni uniche nel loro genere, 
irripetibili, di qualità assoluta e sicure. Da Giorgio Armani 
a Stefano Gabbana, passando per Leonardo del Vecchio, 
il patron di Luxottica, Codecasa è una delle aziende 
italiane che ha reso possibili quei sogni di comfort che 
solo in pochi possono permettersi. Gli yacht sono infatti 
destinati a “clienti di altissimo livello sociale”, così come ci 
conferma Fulvia Codecasa, Ceo dell’azienda toscana. 

Fulvia, qual è la filosofia progettuale di 
Codecasa?

“I nostri Yacht sono caratterizzati da un design molto 
pulito e rigoroso e da linee esterne estremamente 
classiche e tradizionali. Ciò non toglie che, essendo il 
nostro cantiere specializzato nella costruzione di yacht 

totalmente “custom” siamo ben felici di costruire ciò 
che ogni singolo cliente ci richiede, partendo da un 
foglio bianco e progettando per lui ciò che più desidera, 
anche quando ciò viene meno a quelli che sono gli 
stilemi classici e “collaudati” della nostra produzione. 
Nel caso in cui, invece, la costruzione di uno yacht venga 
portata avanti “on spec.” ovvero sia autofinanziata dalla 
nostra azienda prima dell’arrivo di un committente, è 
chiaro che non azzardiamo linee troppo stravaganti, 
ma ci muoviamo all’interno di quel “family feeling” che 
accomuna tutti gli yacht Codecasa. A prescindere da 
questo, però, personalmente ritengo che la cosa più bella 
e preziosa dell’estro e della creatività italiana sia proprio 
la capacità di far convivere e coesistere stili diversi e di 
spaziare liberamente dall’uno all’altro”.

Come è cambiata, nel tempo, la richiesta 
del cliente? 

“In sostanza non c’è stato un vero cambiamento. Quello 
che cercano è un prodotto di ottima qualità, uno yacht 
elegante, con ampi spazi dove trascorrere in assoluto 
comfort e privacy i loro momenti di relax. Gli armatori 
che si rivolgono a noi per la costruzione di un loro yacht 

Codecasa, 
yacht di lusso 
da due secoli
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italiandesigninstitute.com

Iscriviti al master in 
Yacht Design 
Milano
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Alla scoperta della storia 
italiana dell’industria 
nautica.

lo fanno perché ci conoscono e non perché si imbattono 
per caso nella nostra azienda. Sanno di poter avere uno 
yacht totalmente custom e quindi tagliato su misura 
per le proprie necessità e i propri desideri, oltre che 
caratterizzato da elevati standard qualitativi e consegnato 
nei tempi pattuiti, senza brutte sorprese finali”. 

Ci parli della Costruzione C122.

“Il CODECASA 43 Full Beam- Costruzione C122 fa parte 
della nostra Serie Vintage, caratterizzata dalle sue linee 
semplici e tradizionali, che rievocano i tratti distintivi di 
costruzioni che hanno fatto la storia della nautica, come 
la mitica “Paraggina” della famiglia Moratti o l’altrettanto 
leggendario “Marlin”, appartenuto ai Kennedy.

La Serie Vintage nasce nel 2011 dall’intuizione di 
mio padre, Fulvio Codecasa, di proporre al mercato 
un prodotto con una forte identità, ma al contempo 
sobrio ed elegante: una nave che fosse capace di 
attirare l’attenzione, senza fare rumore o essere volgare, 
bisbigliando a tutti quegli esigenti armatori, profondi 
conoscitori del mare e della buona architettura navale, 

che vogliono navigare in tutta sicurezza con tutte le 
comodità di un albergo a 5 stelle. La Costruzione C122 
ha tutte queste caratteristiche che ne fanno uno yacht 
classico e per certi versi innovativo essendo in contrasto 
con la tendenza generale di creare linee sempre più 
stravaganti e appariscenti, perdendo contatto con la 
tradizione navale. La Costruzione C122 è pronta per il varo 
sugli scali del Cantiere, tanto che la consegna può essere 
programmata in tempi brevissimi, non più di 6 settimane 
dalla firma del Contratto, che poi sono i tempi “tecnici” 
necessari per condurre le prove ed i test in banchina e in 
mare e, parallelamente, ultimare tutta la documentazione 
necessaria al passaggio di proprietà all’acquirente”. 

Chi sono stati i vostri clienti più famosi?

“Ci sono molti nomi che spiccano per la loro fama e che 
sono a noi molto cari in termini di fedeltà. Tra i più noti 
Giorgio Armani che dopo il nostro m.y. Mariù (50 mt del 
2003) lo ha sostituito nel 2008 con il m.y. Maìn (65 mt). 
Stefano Gabbana ha preso possesso nel 2006 del suo 51 
metri chiamato Regina d’Italia. Leonardo del Vecchio, 
patron della Luxottica, naviga ancora sul suo secondo 
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Codecasa a nome Moneikos (62 mt del 2006). Quanto 
al proprietario di Harrods, Mohammed Al-Fayed, il suo 
Codecasa risponde oggi al nome di Sokar (ex Jonikal), 
mentre Paolo Bulgari è l’orgoglioso Armatore del Magari 
(42 metri del 2011). Un armatore d’eccezione ha quattro 
yachts a nome Iliki costruiti tra il 1988 ed il 2005. Una tale 
fiducia risulta essere per noi orgoglio e conferma della 
qualità delle nostre imbarcazioni e ci ripaga del nostro 
lavoro”.

Quali sono le richieste più strane che vi 
hanno fatto?

“Ne abbiamo ricevute alcune un po’ più bizzarre, come 
ad esempio l’installazione di due pali da lapdance 
smontabili. Ad ogni modo, la tendenza di oggi è 
quella di avere a bordo tutti i maggiori comfort che 
si troverebbero nei migliori hotel, per cui tra le varie 
richieste avute troviamo la sala cinema, la sala massaggi, il 
gymnasium sempre più attrezzato, la piscina con il nuoto 
controcorrente, e addirittura un’area dedicata a barberia e 

parrucchiere. Insomma, quando si è in navigazione si vuol 
vivere il mare senza escludere le proprie abitudini”. 

La clientela alla quale vi rivolgete 
appartiene a una fascia benestante. Si 
tratta di un “pubblico” che ha subìto la 
crisi negli ultimi anni? 

“Il nostro cantiere costruisce imbarcazioni dai 35 metri ai 
70 destinate conseguentemente ad un cliente di altissimo 
livello sociale. Il lusso non ha certamente subìto la crisi 
degli ultimi anni”.

Codecasa ha quasi due secoli di storia 
alle spalle. Qual è il segreto del vostro 
successo?

“Siamo nati come carpentieri per la costruzione di 
barche da lavoro, dai primi anni ‘70 del ‘900 siamo 
entrati nel mondo del gran diporto, dove ancora oggi, 
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per nostra fortuna, ricopriamo un ruolo di primo livello. 
Il passaggio è avvenuto grazie ad una intuizione di mio 
padre, che è riuscito a realizzare dopo un lungo lavoro 
di persuasione su suo padre, che all’epoca era piuttosto 
restio ad abbandonare il collaudato settore delle barche 
commerciali per cimentarsi in qualcosa di nuovo.  La 
nostra audacia indubbiamente è stata premiata ma 
il segreto del nostro successo è stato soltanto tanto 
sacrificio e tanta voglia di fare da parte di tutti, dalla mia 
famiglia ai miei collaboratori. Noi siamo una squadra, 
una piccola squadra in cui ognuno ha il proprio ruolo in 
ciò che facciamo e si tratta di un ruolo fondamentale, 
indipendentemente dalla mansione assegnata”.

Quali sono i vostri progetti per il futuro?

“Al momento stiamo costruendo due imbarcazioni 
per altrettanti clienti. Si tratta di uno yacht da 65 
metri, la Costruzione F74, la cui consegna è prevista 
per l’Estate 2019. Sarà uno yacht totalmente custom 
e caratterizzato da alti standard tecnici e qualitativi. 

Il progetto e le linee esterne sono stati sviluppati dal 
pool di progettisti dell’azienda. Per quanto riguarda gli 
interni, invece, saranno firmati dagli architetti scelti dalla 
Società Armatrice, che stanno già lavorando in sinergica 
collaborazione con i designer interni del cantiere. L’altro 
yacht in costruzione è un 55 metri, la Costruzione C123, 
la cui consegna è prevista per l’Estate 2020. Si tratta di 
uno yacht dislocante di 4 ponti, totalmente custom e 
caratterizzato da alti standard tecnici e qualitativi. Gli 
Esterni sono caratterizzati da linee rigorose ed essenziali, 
nel rispetto della migliore tradizione del cantiere e 
del “family feeling” degli yacht Codecasa. Lo Yacht, 
equipaggiato da 2 motori Caterpillar, raggiungerà la 
velocità massima di 17 nodi a dislocamento leggero.
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DIVENTA VISUAL 
MERCHANDISER

italiandesigninstitute.com

Per gli appassionati del settore del visual e fashion 
design Italian Design Institute organizza il corso 

di Visual Merchandising. Gli allievi imparano a 
progettare spazi espositivi, vetrine e concept store, 
organizzando le esposizioni e impreziosendole con 

giochi di luci e ombre, per evidenziare i punti di 
forza del brand. L’obiettivo del Visual Merchandiser 

è quello di orientare il comportamento d’acquisto 
del cliente finale, attraverso strategie di marketing 

e di comunicazione visiva e sensoriale, anticipando, 
gestendo e seguendo le tendenze del momento. 

Il percorso formativo prevede 248 ore tra parte in aula 
e stage, presso aziende partner IDI, e la realizzazione 

di vari project work con docenti di altissimo profilo. 

Il corso è rivolto ai diplomati, con un’ottima 
conoscenza della lingua inglese e con una buona 

predisposizione al contatto col pubblico.
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Gianfranco 
Giacoma 
Caire
Visual Merchandising: 
specchio e anima del 
punto vendita.
a cura di Italo Cinquepalmi 

È uno dei più grandi esperti in Italia di Visual design 
in tutte le sue sfaccettature. Gianfranco Giacoma Caire 
è tra i più famosi nel campo della comunicazione e 
del marketing, sostenitore del cambiamento, laddove 
l’immagine è capace di parlare tanto da “sostituire la 
parola scritta”, proprio perché in grado di dare maggior 
descrizione con il solo aiuto dello sguardo. La sua 
esperienza ha aiutato nella comunicazione grandi marchi 
italiani e internazionali, come L’Oreal, Apple, Corriere della 
Sera, Rinascente e tanti altri. La sua capacità di arrivare 
dritto all’obiettivo e trasmettere un singolo messaggio, 
chiaro e cristallino, lo ha reso famoso anche nel campo 
del Visual Merchandising, tanto da essersi messo a 
disposizione della collettività con la pubblicazione del 
suo libro “Visual Merchandising: specchio e anima del 
punto vendita”. Nonostante rivesta da tempo un ruolo 
fondamentale, di spunto per i neofiti di questo settore 
del design, con estrema semplicità è stato in grado di 
evolversi e di dare al proprio lavoro una connotazione 
sempre più attuale, adattandolo anche all’avvento dei 
social, rivoluzionari per il Visual.

Qual è, ad oggi,  importante il ruolo 
dell’immagine?

“Da sempre il linguaggio dell’immagine ha contribuito in 
modo incisivo nella comunicazione in qualunque aspetto 
della vita, religiosa, politica e commerciale.

Nel periodo in cui viviamo, l’immagine, rispetto alla 
comunicazione scritta ha comunque una valenza 
molto più forte e incisiva ed ha il vantaggio di una più 
facile memorizzazione. Il linguaggio visuale è evocativo, 
diventando metafora e allegoria visiva. Le immagini 
possono essere informative, descrittive, espressive, 
emotive, estetiche, esortative.

Quelle informative e descrittive sono: usate per 
documentare fatti di cronaca.

Espressive, emotive ed estetiche fanno risaltare l’aspetto 
formale dell’immagine mettendo in luce la capacità 
dell’autore nella composizione, i colori, la luce, la 
sensibilità, i sentimenti, e aiutano l’immaginazione di chi 
osserva. 

L’immagine esortativa stimola l’osservatore a fare o 
partecipare ad una determinata cosa suscitando in esso 
emozioni, sensazioni, sogni, curiosità e ricordi.

Sicuramente le nuove tecnologie, il digitale ormai alla 
portata di tutti, ci propongono sempre più immagini 
e meno comunicati scritti, in quanto l’osservatore è 
distratto, non ha voglia di impegnarsi a leggere è più 
facile conquistarlo. (esempio quante volte avete trovato 
sulla porta la parola spingere e voi sicuramente avete 
tirato?)”

italiandesigninstitute.com

Iscriviti al corso in 
Visual Merchandising 
Milano
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Quale è la vera differenza? 

“Guardare significa prestare attenzione, ma ognuno di 
noi ha delle esperienze soggettive e personali perciò il 
gradimento ed il successo di ciò che gli comunichiamo 
dipende dal proprio vissuto, dalla cultura, dall’ambiente, 
dalla classe sociale di appartenenza.

La capacità del visual designer è di cercare di trasmettere 
un messaggio che giunga in modo semplice e chiaro al 

nostro pubblico di riferimento, cercando di trasmettere 
sensazioni, sogni, situazioni e pensieri. Spesso il nostro 
pubblico di riferimento non ha elaborato idee specifiche, 
in questo modo noi lo aiutiamo ha concretizzarle.”
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Quanto oggi l’immagine è contenuto e 
viceversa?

“Le immagini stanno sostituendo la parola scritta 
perché con esse immediatamente si può descrivere 
molto con un attimo di osservazione. Basta guardare i 
social, che propongono video e immagini con piccoli 
commenti. Non sempre le immagini hanno contenuto 
inteso come prodotto fine a se stesso, ma trasferiscono 
concetti, sensazioni, pensieri, fanno entrare in un mondo 
affascinante, ma anche ingannevole. Naturalmente 
informano, raccontano una storia. Questo bagaglio 
emozionale che vive il nostro pubblico diventa un 
richiamo ogni volta che rivedrà quell’immagine.

Alcuni studi avvalorano che la memoria visiva è 
più utilizzata dall’uomo durante la sua vita, perché 
contestualizza meglio un ricordo, ma soprattutto perché 
conferma che un dato fatto è avvenuto realmente. Spesso 
siamo ingannati da immagini non reali, ma costruite, 
bisogna prestare molta attenzione.”

Emozionare attraverso l’immagine per 
vendere...ma cosa compriamo oggi? Cosa 
ci emoziona davvero?

“Si compra per emozione, per appartenere, per 
dimostrare, per essere.

Ogni persona vorrebbe possedere qualità che non 
possiede, se non a costo di fatica e impegno. Qualità 
come sicurezza, importanza, cultura, virilità, fascino, 
successo. La scorciatoia per illudersi di averle è comprare 
oggetti che sembrano contenere queste qualità, pertanto 
il denaro che spenderà sarà sempre inferiore al valore che 
otterrà, quindi il più delle volte comprerà solo immagine e 
appartenenza, il prodotto diventa solo il fine.

È importante quindi creare l’immagine giusta. E per 
questo non ci sono regole codificate, ma dovremmo 
cercare di comporre immagini equilibrate di lettura 
immediata.

Ci possono essere: immagini d’impatto: che scatenano un 
forte impatto emotivo, allusive, provocatorie per attirare 
l’attenzione; immagini originali, che catturano l’attenzione 
suscitando positività, serenità, successo. E ci sono le storie, 
che raccontano l’azienda con testimonial.”

Quali sono gli ultimi trend del visual 
design?

“Il video in live streaming è una tendenza di oggi. Le 
persone preferiscono essere coinvolte direttamente 
piuttosto che guardare contenuti pre registrati. 
Naturalmente questo sta influenzando anche i video 
commerciali. La realtà aumentata è un’altra tendenza, 
è possibile modificare immagini, aggiungendo o 
nascondendo a nostro piacimento. Il futuro è questo, 
la realtà virtuale, la realtà aumentata e l’intelligenza 



artificiale, che oggi coinvolgono moltissimi settori e 
influenzano la nostra vita. 

Il visual dovrà tenere conto nel progettare i nuovi punti 
vendita, nel ricreare il più possibile un mondo che s’ispiri 
ai social e interagisca con i prodotti da proporre ai 
consumatori.”

Quanto è importante la formazione nel suo 
settore e qual è la prima cosa che insegna 
ai suoi allievi durante i corsi che tiene per 
Italian Design Institute?

“La formazione dovrebbe essere fatta a tutti i livelli, anche 
a coloro che alla fine prenderanno le decisioni, e che 
spesso non sono a conoscenza dei vantaggi del nostro 
lavoro. 

Ho notato con rammarico che non sempre c’è interazione 
fra le persone che devono impostare una nuova strategia 
di vendita: architetto, direttore commerciale, buyer, chi 
si occupa di comunicazione, responsabili di reparto e in 
ultimo il visual designer.

Se ci fosse una partecipazione collegiale, ognuno 
apporterebbe le proprie competenze, si raggiungerebbe 
più velocemente l’obiettivo e con un risultato migliore.”



LE FIERE DEL DESIGN 
DEL 2018  

London Design Biennale 2018 
[Fiera di design] 
London, Uk, Settembre 04 – 23, 2018, biennale

The London Design Festival 2018 
[Fiera di design] 
London, Great Britain, Settembre 15 – 23, 2018, annuale 

100%design London 2018 
[Design] 
London, Great Britain, Settembre 19 – 22, 2018, annuale

London Design Fair 2018 
[Fiera di design] 
London, Great Britain, annuale 

36th Cersaie 2018 
[Ceramics, Stone, Bathroom] 
Bologna, Italy, Settembre 24 – 28, 2018, annuale 

Monaco Yacht Show 2018 
[Yacht] 
Monaco, Settembre 27 – 30, 2017, annuale 

Decorex International 2018 
[Design] 
London, Great Britain, annuale 

Biennale Interieur 2018 
[Fiera] 
Kortrijk, Belgium, Ottobre, biennale

Helsinki Design Week 2018 
[Fiera di design] 
Helsinki, Finland, annuale 

Furniture China 2018 
[Arredamento, Design] 
Shanghai, China, annuale  

Design & Decor 2018 
[Design, Decorazioni di interni] 
St. Petersburg, Russia, annuale
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“Il contenuto 
viene prima del 
design. Il design, 
senza contenuti, 
non è design, è 
decorazione.”
Jeffrey Zeldman




