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colorato palcoscenico del Kitchen Debate, un vivace conflitto verbale fra il capitalismo di Richard Nixon 
e il socialismo reale di Nikita Chruš��ёv all’American National Exhibition (Mosca 1959). È in effetti uno 
scontro fra civiltà: l’americana tesa a dimostrare che alla democrazia del consumo corrispondono 
libertà di scelta e standard di vita elevati; la sovietica che propugna di essere all’opera per il bene della 
collettività piuttosto che per il profitto dei datori di lavoro. Se per Nixon la Miracle Kitchen rappresenta 
l’emancipazione per le donne, che hanno a propria disposizione un’ampia scelta di apparecchi, per 
Chruš��ёv sembra piuttosto una «voliera dorata» in cui rinchiuderle14 (fig. 20-21).
Una metafora espressiva quanto sociale si cela nel periodo che corre dagli inizi del Novecento e sino 
alla fine degli anni Sessanta: il modello efficientista della fabbrica illumina le ricerche di riformatori e 
architetti. È un’utopia connessa alla filosofia della produzione di tipo fordista, che non prevede mai il 
blocco della linea di montaggio. Il dispositivo foucaultiano – che comprende il disegno dello spazio, la 
dislocazione delle persone, le relazioni con gli altri – ne regola il sistema di autorità affinché il modello 
sia funzionante e congruo alle aspettative del profitto. Questo schema entrerà in crisi con i nuovi 
processi produttivi (il just-in-time, la delocalizzazione) e l’avvento della «società informazionale»15, 
ma durante parte del XX secolo il suo riflesso attraversa l’ambiente domestico: l’idea di progresso è 
infatti invariabilmente connessa a quella della produzione normata scientificamente. Nell’ambito della 
vita privata non si tratta però solo di un’adesione a un’utopia in nome dei fini produttivi, quanto della 
conferma – attraverso il progetto della cucina e, in senso lato, della casa – dello stereotipo di genere 
quale ulteriore dispositif disciplinante. All’interno dell’ideale domestico esso lega la donna al lavoro 
familiare, talora per rafforzare il sistema patriarcale di autorità, talaltra per immettere il ruolo femminile 
a servizio della produzione, finendo per regolarne l’esistenza nell’intimità forzata della famiglia 
borghese o nel ridente dovere consumistico. Rispetto alle utopie prospettate e parzialmente realizzate 
dagli architetti, le contro-utopie sono in parte assorbite e risemantizzate da una società in costante 
trasformazione.
La narrazione del progetto dell’abitazione non può fare a meno di addentellati storici e culturali, ma 
pure deve accogliere in sé la prospettiva di genere: non tanto come rivendicazione di un’“altra storia”, 
ma come sguardo critico su programma abitativo ed effettivi modi di abitare. Se, rammentando Franz 
Kafka, ogni essere umano porta in sé stesso una camera16, si può dire che ogni cucina reca in sé un 
essere umano, ma anche il racconto dell’utopia e dell’eterotopia della propria epoca, che comprende 
le relazioni di genere. L’attenzione di riformatori e progettisti alla cucina narra la sua importanza 
politico-sociale durante un periodo di cambiamenti, in cui l’utopia auspicata e immaginata si risolve 
sovente in contro-utopia: questa storia illumina così il luogo più quotidiano della casa, secondario se 
compreso nella consueta dizione di “area di servizio”,  principale se riscritto quale alter ego – forzoso o, 
al contrario, avvertito come proprio – di chi abita.

Note
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Notes from Underground
The interior of a house includes the microcosm of the human beings who inhabit this space. The 
value of the interior increases when the living space, in which the house is included, is enclosed 
inside the earth, becoming a hypogeal architecture. The layers that separate the interior from the 
outside have a thickness not only material, but also temporal, that refers to the original idea of 
shelter, the cave, obtained from excavation, an operation of subtraction that can metaphorically 
recall the will of a deep interiorization.
In this peculiar morphological and, at the same time, spiritual context, the Mexican studio 
Amezcua accepts the task of carrying out the expansion of a residence designed in the 60s by 
the architect Manuel Rocha Díaz with the sculptor Ernesto Paulsen. The intervention is part of a 
hilly western area of Mexico City, characterized by the presence of quarries. The client intended to 
obtain an underground shelter in a cavity placed under his home, demanding the configuration of 
a very intimate space where to gather but also to host, in continuity with the pre-existence.
The project therefore not only interprets the wishes and needs of the client, but is also measured 
by the compositional complexity of generating a real and figurative connection between two living 
spaces, separated by a 12-meter difference in altitude. The vertical connection takes place, in fact, 
along a staircase leading to the underground space: a precious treasure chest contained in the 
subsoil, in contact with the outside through two openings, the entrance door and a small terrace. 
The technical difficulties linked to structural and plant engineering reasons, to ensure adequate 
values of comfort, are solved through domed roofs, the use of passive technologies and specific 
materials.
Crossing the threshold, beyond the staircase, the internal environment is conceived as a 
continuous space, whose fluidity is given not only by the organic conformation of the reservoir and 
thanks to the absence of partition walls, but above all by a careful interior design, interpreting the 
furnishing systems as generators of spatial configurations that host different functions and uses. 
The different design intentions are clearly legible, overlapping in a precise order that involves all 
surfaces, from the floors, to the walls, to the internal ceilings.
The several stages in discovering the hypogeum are marked by architectural elements that 
give dynamism to the perception of space. The entrance is determined by the presence of a 
suspended plate, that indicates the access path from the ceiling and twists downwards, enfolding 
and hiding the pillar at the center of the cavity. This plastic element, made of a photocatalytic 
material, almost seems to be animated and goes beyond the door to capture natural light. The use 
of this element has strongly characterized the intervention, so much that it is called photocatalytic 
cave. From the entrance area the space can be easily crossed by the gaze; visual permeability 
is allowed by the absence of partitions while the horizontal margins, such as floors and roofs, 
highlight the contrast between the deliberately rough nature of the ceiling and the wooden, 
smooth covering of the walking surface. This passage also underlines the contrast between the 
primitive vocation of the cave and its contemporary interpretation using hi-tech technologies and 
materials.
The graphic sections underline the quality of the design of the edges, that act as furniture. The 
finishes of the walls, in fact, coincide, on the one hand, with the mirror surface of the container 
elements, which become real masonry also enclosing the access to the bathrooms and, on the 
other, they are configured through the arrangement of the furnishing elements that define the 
functional areas of the house, like the kitchen and the bar. Upon entering, the central space hosts 
a living area characterized by the presence of a semicircular leather seating system, perfectly 
adhering to the curvature of the perimeter wall that welcomes and defines the area, placing it in 
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relation with all the surrounding space. In succession there is a more reserved and less exposed 
corner, characterized by the arrangement of two armchairs next to the wall, fully expressing the 
theme of gathering in a condition of greater privacy, without resorting to dividing supports. The 
last area, placed at the other opening, again uses a photocatalytic structure that covers the top of 
the large circular table, extending outwards, and it is a luminous installation created by the artist 
Emilio García Plascencia.
In this project the role of furnishing equipment can be assimilated to the concept of «fodera»1 
– that is Italian for “lining” – expressed by Renato De Fusco as a strong characterization of the 
internal faces of the envelope, which coincides in many points with the envelope itself, articulating 
and giving an added value to the inhabited space.
The crossing and habitability of this interior are therefore marked by a succession of spaces that 
dialogue and participate in the compression in the living areas, up to the dilation of the opening on 
the bottom that re-establishes the contact between the outside world and the antrum. The house, 
therefore, is intended as the main and generative place of every expression, of interiority and as 
a privileged place of intimacy that becomes emblematic in order to experience the concept of 
extension and completion of a human being.

Notes
R. De Fusco, Trattato di Architettura, Altralinea edizioni, Florence 2018, p. 322-323.
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Memorie dal sottosuolo
Lo spazio interno di un’abitazione custodisce il microcosmo degli esseri umani che lo vivono. 
Quando l’invaso che lo contiene è a sua volta racchiuso nelle viscere della terra, traducendosi in 
architettura ipogea, il valore di internità aumenta, quasi come se gli strati che separano l’interno 
dall’esterno avessero uno spessore non solo materico, ma anche temporale che rimanda 
all’idea originaria di rifugio, di grotta, ricavata da operazioni di scavo, di sottrazione, che può 
metaforicamente richiamare la volontà di una profonda interiorizzazione. 
È in questo peculiare contesto morfologico e al contempo spirituale che lo studio messicano 
Amezcua accetta l’incarico di realizzare l’espansione di una residenza progettata negli anni 
Sessanta dall’architetto Manuel Rocha Díaz in collaborazione con lo scultore Ernesto Paulsen. 
L’intervento si inserisce in un’area collinare a ovest di Città del Messico, caratterizzata dalla 
presenza di numerose cave. Il committente intende ricavare un abitacolo sotterraneo in una cavità 
posta in corrispondenza della propria abitazione, richiedendo la configurazione di uno spazio molto 
intimo dove raccogliersi ma anche accogliere, in continuità con la preesistenza. 
Il progetto interpreta dunque non solo i desideri e le necessità della committenza, ma si misura 
con la complessità compositiva di generare una connessione reale e figurata tra due spazi abitativi 
separati da 12 metri di dislivello. Il collegamento verticale avviene, infatti, percorrendo una lunga 
scala che conduce allo spazio ipogeo: un prezioso scrigno contenuto nel sottosuolo, in contatto con 
l’esterno mediante due aperture, la porta di ingresso e una piccola terrazza. Le difficoltà tecniche, 
legate a ragioni strutturali e impiantistiche per garantire adeguati valori di comfort, vengono risolte 
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attraverso l’adozione di coperture a cupola, l’uso di tecnologie passive e specifici materiali. 
Varcata la soglia, oltre la scala, l’ambiente interno è concepito come uno spazio unico, la cui fluidità 
è determinata non solo dalla conformazione organica dell’invaso e dall’assenza di pareti divisorie, 
ma soprattutto da un attento progetto degli interni, interpretando i sistemi di arredo come generatori 
di ambiti spaziali che ospitano funzioni e usi differenti. Sono chiaramente leggibili le diverse 
intenzioni progettuali, che si sovrappongono in un preciso ordine coinvolgendo tutte le superfici, 
dalle pavimentazioni, alle pareti, alle coperture interne. 
Le fasi di scoperta dell’ipogeo sono scandite da elementi architettonici che conferiscono dinamismo 
alla percezione dello spazio. L’accogliere, all’ingresso, viene risolto dalla presenza di una piastra 
sospesa, che segnala dal soffitto il percorso di accesso e si snoda verso il basso, avvolgendo e 
nascondendo il pilastro posto al centro della cavità. Questo elemento plastico, realizzato con un 
materiale dalle proprietà fotocatalitiche, sembra quasi essere animato e si spinge oltre la porta 
per captare la luce naturale. L’utilizzo di questo elemento ha caratterizzato in maniera incisiva tutto 
l’intervento, tanto da essere denominato grotta fotocatalitica. Dall’area di ingresso lo spazio può 
essere facilmente attraversato dallo sguardo; la permeabilità visiva è consentita dall’assenza di 
partizioni, mentre i margini orizzontali, quali pavimento e coperture, evidenziano il contrasto tra la 
natura volutamente grezza e ruvida del soffitto e il rivestimento ligneo, levigato, del piano di calpestio. 
Questo passaggio esplicita anche la contrapposizione tra la vocazione primitiva della grotta e la sua 
interpretazione contemporanea, mediante l’adozione di tecnologie e materiali hi-tech. 
Dalle sezioni grafiche si manifesta la volontà progettuale di qualificare i bordi, attrezzandoli. Le 
finiture delle pareti, infatti, coincidono, da un lato, con la superficie a specchio degli elementi 
contenitori, che divengono vere e proprie propaggini murarie racchiudendo anche l’accesso ai 
servizi e, dall’altro, si configurano mediante la disposizione degli elementi di arredo che definiscono 
le aree funzionali dell’abitacolo, ovvero la cucina e il bar. Addentrandosi, lo spazio centrale 
ospita un’area living caratterizzata dalla presenza di un sistema semicircolare di sedute in pelle, 
perfettamente in aderenza con la curvatura del muro perimetrale che accoglie e definisce l’ambito, 
ponendolo in relazione con tutto lo spazio circostante. In successione vi è un angolo più riservato e 
meno esposto, caratterizzato dalla sistemazione di due poltrone accostate alla parete, che esprime 
appieno il tema del raccogliersi in una condizione di maggiore privacy, senza ricorrere a supporti 
divisori. L’ultimo ambito, posto in corrispondenza dell’altra apertura, si avvale nuovamente di una 
struttura fotocatalitica che riveste la copertura del grande tavolo circolare, estendendosi verso 
l’esterno, ed è un’installazione luminosa creata dall’artista Emilio García Plascencia. 
In questo progetto il ruolo delle attrezzature di arredo può essere assimilabile al concetto di 
«fodera»1 espresso da Renato De Fusco, ovvero una forte caratterizzazione delle facce interne 
dell’involucro che coincide in molti punti con l’involucro stesso, articolando e conferendo valore 
aggiunto allo spazio vissuto.
L’attraversamento e l’abitabilità di questo interno sono dunque scanditi da una successione di 
ambiti che dialogano e partecipano alla compressione nelle zone dello stare, fino alla dilatazione 
dell’apertura sul fondo che ristabilisce il contatto tra il mondo esterno e l’antro. La casa, dunque, 
viene intesa come luogo principe e generativo di ogni espressione, di interiorità e come luogo 
privilegiato dell’intimità, che diventa emblematico per esperire il concetto di estensione e di 
completamento dell’uomo. 

Note
R. De Fusco, Trattato di Architettura, Altralinea edizioni, Firenze 2018, pp. 322-323.
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A great protagonist of the Italian architectural panorama at the turn of the last two centuries has left 
us. Internationally known for his profession as a designer with assignments in the world at many 
different scales, Vittorio Gregotti was also, and above all, one of the most acute and sophisticated pens 
of Italian architecture. Theorist and critic, chronicler of a contemporary landscape and a profession, 
in the last decades, “swamped” in an undeniable crisis, a passionate university teacher, he had also 
been, memorably, for more than fifteen years, director of the iconic Casabella magazine, to which he 
gave a highly recognizable trait with his directional and almost “operational” choices. Just a few years 
ago the Pavilion of Contemporary Art in Milan, a jewel of post-war architecture and museography, had 
seen his works “dialogue” with the spaces created by the “maestro” Ignazio Gardella, in the exhibition 
Il Territorio dell’Architettura (The territory of architecture), curated by Guido Morpurgo and dedicated 
to the 90 years of the architect from Novara and to the 60 years of the Studio Gregotti & Associati, 
founded in 1974. Son of the good bourgeoisie, “provincial” by birth, Gregotti, after studying in Milan 
and having a sophisticated triptych debut with Giotto Stoppino and Lodovico Meneghetti (1951-69), 
not only became one of the most prolific “Milanese” designers, but also immediately looked at the 
international scene as a substantial point of reference for an intense and suggestive career. He dove 
into it with that exciting determination made of acute rationality and “Dionysian” impulse that became 
distinctive signs of his character, earning him the esteem of numerous fans (and followers) and the 
antagonism of as many critics, both in the design and academic fields. In 1966, in fact, he took part 
in the international debate with Il Territorio dell’Architettura for Feltrinelli, a programmatic declaration 
influenced by the Italian Gruppo 63 and the attendance of the philosopher Enzo Paci, one of the 
intellectuals involved (together with Aldo Rossi, Giancarlo De Carlo, Manfredo Tafuri, Franco Purini, 
Massimo Cacciari) in the Casabella directed by his teacher and mentor Ernesto Nathan Rogers, who, 
in 1951, had already made him attend the CIAM and meet the architects who belonged to it (in addition 
to the masters, also the “destabilizing” Smithson and Team Ten or the young Alvaro Siza). From Rogers, 
he will also inherit the aspiration to a figure of intellectual architect active in the widest design and 
theoretical scale, always international. These are the years of a series of projects that focus on the 
attempt to develop a syntax capable of placing architecture and territory in a deep relationship, or rather 
architecture and «a profound geographical context». These are the years of a fruitful collaboration with 
another great intellectual of architecture, the Roman Franco Purini, as demonstrated in primis by the 
visionary infrastructural sign of the University of Calabria (Cosenza) of 1973-79, anticipated by the 
plans for the headquarters of the University of Palermo (1969), Florence (1971) and Acilia. There will 
also be the high performances of economic-popular constructions, such as those of Cefalù (1976-79) 
or Cannaregio (1979-81), preceded by the Palermo ZEN district (1969-73), still with Purini, where the 
substantial relationship between the project and the historical/typological landscape is introduced. The 
1980s/1990s will be more “international” with projects sometimes iconic and sometimes not, some 
criticized and criticizable, others to be reevaluated and rethinked with today’s gaze: from the Cultural 
Centre of Belém in Lisbon (1988) to the architectural redevelopment of Bicocca area in Milan, to football 
stadiums and sport centers in Barcelona, Marrakech and Agadir, and so on. All these projects are 
however united by a fil rouge focused on overcoming the apparent dichotomy between architecture 
and urban planning, a theme still not fully resolved and carried on in a number of interventions of this 
century, such as that for the Aix-en-Provence Opera (2001) and, in particular, in the urban centers in 
China and Moscow, together with the writing that accompanied him up to these days.

Vittorio Gregotti,
a cultured international vocation

[in memoriam]

Maria Vittoria Capitanucci
Politecnico di Milano

1 Vittorio Gregotti (1927-2020).
2 Architettura come modificazione, 
«Casabella» issue no. 498-499, February 
1984, front cover.
3 V. Gregotti, ll territorio dell’architettura, 
Feltrinelli, Milan 1966, front cover.
4 F. Amoroso, S. Bisogni, V. Gregotti, F. Purini, 
H. Matsui, ZEN district, Palermo, view from 
mount Pellegrino, 1969-73 / Quartiere ZEN, 
Palermo, prospettiva dal monte Pellegrino.
5 Gregotti Associati, G14 Progettazione,
Studio GPI, Project Cadorna-Pagano, 
Milan, 1982-85.
6 Gregotti Associati, Redevelopment of 
Bicocca area in Milan, 1988 / 
Trasformazione dell’area Bicocca a Milano.
7 Gregotti Associati International, Grand 
Théâtre de Provence, Aix-en-Provence, 2003-
07 (photo: Tomaso Macchi Cassia).1

2

3
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Ci ha lasciato un grande protagonista del panorama architettonico italiano a cavallo tra questi ultimi due secoli. Noto internazionalmente per la professione 
di progettista con incarichi nel mondo alle scale più disparate, Vittorio Gregotti è stato anche, e soprattutto, una delle penne più acute e sofisticate 
dell’architettura italiana. Teorico e critico, cronista di un paesaggio contemporaneo e di una professione negli ultimi decenni “impaludati” in una innegabile 
crisi, appassionato docente universitario, è stato anche, cosa memorabile, per più di un quindicennio (1986-92), direttore dell’iconica rivista Casabella, cui 
ha dato un tratto di forte riconoscibilità con scelte direzionate e quasi “operative”. Solo pochi anni fa il Padiglione d’Arte Contemporanea di Milano, gioiello 
d’architettura e museografia postbellica, aveva visto “dialogare” le sue opere con gli spazi ideati dal maestro Ignazio Gardella, nella mostra Il territorio 
dell’architettura, curata da Guido Morpurgo e dedicata ai novant’anni dell’architetto novarese e ai sessant’anni dello Studio Gregotti & Associati, fondato nel 
1974. Figlio della buona borghesia, “provinciale” di nascita, Gregotti, dopo gli studi a Milano e un sofisticato esordio in trittico con Giotto Stoppino e Lodovico 
Meneghetti (1951-69), non solo diventerà uno dei più prolifici progettisti “milanesi”, ma guarderà da subito al panorama internazionale come sostanziale 
referente per una carriera intensa e ricca di suggestioni. Ci si tufferà con quella entusiasmante determinazione fatta di acuta razionalità e impulso 
“dionisiaco”, che diventeranno segni distintivi del suo carattere, facendogli guadagnare la stima di numerosi appassionati (e seguaci) e l’antagonismo 
di altrettanti critici, sia in campo progettuale sia sul piano pubblicistico. Nel 1966 interviene, infatti, con Il territorio dell’architettura per Feltrinelli, una 
dichiarazione programmatica che risente dell’influenza del Gruppo 63 e della frequentazione del filosofo Enzo Paci, uno degli intellettuali (insieme ad Aldo 
Rossi, Giancarlo De Carlo, Manfredo Tafuri, Franco Purini, Massimo Cacciari) coinvolti nel Casabella diretto dal suo maestro e mentore Ernesto Nathan 
Rogers, il quale lo porterà già nel 1951 a frequentare il CIAM e gli architetti che vi afferivano – oltre ai maestri, anche i “destabilizzanti” Smithson e Team 
Ten o il giovane Alvaro Siza – e dal quale erediterà anche l’aspirazione a una figura di architetto intellettuale attivo nella più ampia scala progettuale e 
teorica, sempre internazionale. Sono gli anni di una serie di progetti che hanno al centro il tentativo di declinare una sintassi in grado di porre in profonda 
relazione architettura e territorio, o meglio l’architettura e «un contesto geografico profondo». Ma anche quelli della proficua collaborazione con un altro 
grande intellettuale dell’architettura, il romano Franco Purini, come dimostra in primis il visionario segno infrastrutturale dell’Università della Calabria 
(Cosenza) del 1973-79, anticipato dai progetti per le sedi dell’Università degli Studi di Palermo (1969), di Firenze (1971) e di Acilia. Ci saranno anche le alte 
performance di edilizia economico-popolare, come quelle di Cefalù (1976-79) o di Cannaregio (1979-81), precedute dal palermitano Quartiere ZEN (1969-
73), ancora con Purini, dove viene introdotta anche la relazione sostanziale tra progetto e paesaggio storico/tipologico. Gli anni Ottanta/Novanta saranno 
più “internazionali” con progetti iconici e altri meno, alcuni criticati e criticabili, altri da rivalutare e ripensare con lo sguardo di oggi, dal Centro Culturale 
di Belém a Lisbona (1988) alla trasformazione dell’area Bicocca a Milano, passando per stadi e centri sportivi a Barcellona e poi a Marrakech e Agadir, 
solo per citarne alcuni, tutti accomunati comunque da un fil rouge incentrato sul superamento dell’apparente dicotomia tra architettura e urbanistica, un 
tema ancora oggi non completamente risolto e proseguito nei grandi interventi di questo secolo come nel caso dell’Opera di Aix-en-Provence (2001) e in 
particolare nei centri urbani in Cina e a Mosca, insieme alla scrittura che lo ha accompagnato fino a questi giorni.

Vittorio Gregotti, una colta vocazione internazionale
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New layouts for Scavolini’s Carattere kitchen: 
the contemporary classic

Carattere is Scavolini’s project, distinguished by 
aesthetics of the first order, where beauty, class and 
design blend to enhance the kitchen environment. Its 
striking elegance is now embellished with new elements 
with the aim of satisfying a market that is increasingly 
attentive to detail and demanding in its search for finishes 
and versatility of styles. 
The signature feature of this model is the frame door 
that brings together the balance of classical proportions 
and clean-cut shapes. Today, the more contemporary 
appeal of Carattere is expressed in the new range of www.scavolini.com

[ideas and trends]it

glossy lacquered finishes that joins the range of matt 
lacquered finishes to enhance its cosmopolitan appeal. 
The veneered door, which bestows the model with the 
warmth and charm of country homes, also has four new 
shades: Cashmere Pinstripe Ash, Cloud Pinstripe Ash, 
Capri Pinstripe Ash and Iris Pinstripe Ash.
All of the Carattere restyling elements stand out for 
their ability to respond to the needs of new lifestyles 
and to the continuous evolution of living trends: a highly 
modular proposal capable of shining with its allure to 
enhance both limited spaces and extensive areas.

Carattere:
the pleasure of 
meticulous aesthetics.



Carattere di Scavolini:
il classico 
contemporaneo
e internazionale
Carattere è il progetto di Scavolini contraddistinto 
da un alto livello estetico in cui bellezza, classe 
e design si fondono per valorizzare l’ambiente 
cucina. La sua eleganza rigorosa si arricchisce ora 
di elementi inediti con l’obiettivo di soddisfare un 
pubblico sempre più attento ai dettagli ed esigente 
in termini di ricerca delle finiture e versatilità di stili.
Cifra stilistica del modello è l’anta telaio che 
riunisce in sé l’equilibrio delle proporzioni classiche 
e la pulizia delle forme proprie della proposta. 
Oggi, il volto più contemporaneo di Carattere si 
esprime attraverso la nuova gamma di laccati 
lucidi che si aggiunge alla gamma degli opachi 
ideali per potenziarne l’appeal cosmopolita. L’anta 
impiallacciata, che conferisce al modello il calore 
e il fascino delle residenze di campagna, propone 
inoltre quattro nuove nuance: Frassino Gessato 
Cashmere, Frassino Gessato Nuvola, Frassino 
Gessato Capri e Frassino Gessato Iris. 
Tutti gli elementi del restyling di Carattere spiccano 
per la capacità di rispondere alle esigenze dei 
nuovi stili di vita e alla continua evoluzione delle 
tendenze dell’abitare: una proposta altamente 
modulare capace di distinguersi con la sua allure 
per valorizzare sia spazi ridotti sia ambienti di 
grandi dimensioni.

Carattere: 
il piacere di un’estetica rigorosa.
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