




Esempi di uso del tratteggio per realizzare studi tonali: Segantini (1 e 2), Rembrandt (3), Van Gogh (4).
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3. La Struttura delle Cose: Forme Pure e “Steel Life” 
Comprendere la struttura intima degli oggetti è essenziale. Per farlo, è necessario imparare a scomporre ciò che 
vediamo individuando le forme geometriche pure.

1.	 Inizieremo il nostro percorso lavorando su forme geometriche primarie come triangoli, quadrati, cerchi, ellissi e poi 
cubi, cilindri, coni e sfere. 

2.	 Una volta compresa l’interazione della luce e della prospettiva su queste forme pure passeremo alla natura morta 
composta da oggetti più semplici come frutta, foglie, pietre, pezzi di legno ma anche bottiglie, vasetti, libri, per poi 
evolvere verso composizioni più complesse.



4. Il Disegno dal Vero: La Scuola Principe  
Lavorare “copiando” dal vero è, storicamente e tecnicamente, la “scuola principe” per chiunque voglia imparare a 
disegnare. 

Sebbene l’uso di reference fotografiche sia utile e possa fornire ottimi spunti di ispirazione, è caldamente consigliato, 
quando possibile, allestire delle piccole composizioni a casa propria. 

Osservare la realtà dal vivo ci pone di fronte a problematiche spaziali e luminose che una fotografia (essendo 
bidimensionale) ha già in parte risolto per noi.

5. L’Occhio dell’Artista e il Superamento 
dei Simboli
 
Per disegnare bene, dobbiamo imparare a guardare 
il mondo in modo oggettivo, superando “l’occhio di 
tutti i giorni” che riconosce gli oggetti in una frazione di 
secondo attraverso una visione meramente simbolica.  
 
Sviluppare l’occhio dell’artista significa imparare a 
cogliere la forma pura, la direzione e il movimento 
intrinseco delle cose, anche in soggetti inanimati. 

Spesso, la parte analitica del nostro cervello (l’emisfero 
sinistro) ci fornisce delle scorciatoie visive, attingendo a 
stereotipi schematizzati fin dall’infanzia, come la classica 
forma della “casa” o dell’”occhio”. Questo meccanismo ci 
spinge a disegnare l’idea preconcetta che abbiamo in
mente di un oggetto, piuttosto che la sua forma reale 
che stiamo osservando. Il disegno richiede di combattere 
questa tendenza.

simbolo realtà



6. Proporzioni, Misurazioni e Prospettiva 
Per realizzare opere realistiche e convincenti, è fondamentale 
acquisire gli strumenti per misurare correttamente i soggetti.

I Metodi di Misurazione: 
Oltre ai sistemi classici (come l’uso della matita a braccio 
teso o l’uso del filo a piombo per misurare dal vero), 
utilizzeremo le misurazioni intrinseche alla composizione.  
Questo significa prendere un elemento del soggetto (ad 
esempio un chicco d’uva in un grappolo, o la grandezza di un 
occhio in un volto) e usarlo come “unità di misura” costante per 
calcolare e replicare le proporzioni di tutto il resto del disegno. 

La Prospettiva:
È lo strumento che regola la rappresentazione dello spazio. 
Non la affronteremo con le complesse formule matematiche 
dei geometri, ma cercheremo di introiettarne visivamente 
i concetti chiave. La prospettiva governa qualsiasi soggetto 
tridimensionale, che si tratti di un filare di alberi, di una mela, o 
di un volto umano.



7. Strumenti, Materiali e Soggetti di Studio 
Il percorso partirà dalle basi tecniche, ma esplorerà varie opzioni per stimolare un apprendimento completo. 

•	 GLI STRUMENTI: Inizieremo con la matita di grafite, per poi introdurre gradualmente materiali caldi come 
la sanguigna, il carboncino e la carta colorata (ideale per far risaltare le lumeggiature eseguite col bianco). 
Sperimenteremo anche strumenti di uso quotidiano ma estremamente versatili ed espressivi, come la penna a 
sfera. 

•	 I SOGGETTI: Oltre ai solidi geometrici primari, studieremo soggetti specifici che aiutano a scardinare gli stereotipi. 
La mela, ad esempio, non è una semplice sfera, ma possiede una complessa pianta pentagonale e richiede uno 
studio profondo della luce per essere resa tridimensionale.  
 
Un altro soggetto molto interessante da affrontare sarà il panneggio: essendo “pura forma” e non essendo legato 
a rigidi preconcetti visivi, ci costringerà a disegnare esclusivamente ciò che i nostri occhi vedono. Questo esercizio 
sarà un’ottima palestra anche in vista di cimentarsi con il paesaggio.



8. L’Impostazione e la Postura al Tavolo 
Anche se in casa non si dispone di un cavalletto professionale (che rimane lo strumento d’elezione per i pittori), è 
cruciale impostare in modo corretto la postazione di lavoro.
Disegnare tenendo il foglio in piano sul tavolo è un errore comune: questa posizione costringe a una visione inclinata 
che deforma la prospettiva e porta inevitabilmente l’allievo ad allungare le proporzioni del disegno. 

La superficie di lavoro deve essere mantenuta il più possibile frontale e parallela al nostro sguardo. 
La soluzione più pratica ed economica è utilizzare una tavoletta rigida di supporto da appoggiare contro il bordo del 
tavolo, inclinandola con l’aiuto di una semplice pila di libri sul retro.



9. L’Uso della Griglia e il Vero Significato del Disegno 
La griglia è uno strumento di misurazione storico (ampiamente utilizzato fin dal ‘400) molto utile se si deve 
ingrandire con precisione uno schizzo o riportare un soggetto su una tela prima di dipingere.

Tuttavia, il suo utilizzo è sconsigliato a chi sta imparando a disegnare. Dividere un’immagine in piccoli quadratini e 
riempirli pedissequamente rischia di trasformare l’arte in un mero esercizio meccanico, come la composizione di un 
puzzle, tenendo l’artista mentalmente “fuori” dall’opera.

Il disegno non deve essere una fredda fotocopia, ma un’interpretazione della realtà. È una continua indagine: 
nasce dallo schizzo, cresce per passaggi, ed è il mezzo attraverso il quale l’artista capisce la forma e fa proprio il 
mondo che sta osservando dietro il suo cavalletto.

10. Le Matite di Grafite: Durezza e 
Morbidezza 
La scelta della matita non è un dettaglio secondario, 
poiché ogni grado di durezza risponde a una specifica 
esigenza tecnica. Le matite si dividono in due grandi 
famiglie:
•	 La Famiglia H (Hard): Sono matite dure. Contengono 

una minor quantità di grafite e una maggiore 
percentuale di legante argilloso. Rilasciano un segno 
molto tenue, preciso e sottile, ideale per schizzi 
preparatori leggeri che non devono “sporcare” il foglio. 
Più alto è il numero (2H, 3H, 4H...), più la mina è dura e il 
segno chiaro.

•	 La Famiglia B (Black/Soft): Sono matite morbide o 
“grasse”. Contengono molta grafite e poco legante. Il 
segno è intenso, scuro e facilmente sfumabile. Sono 
gli strumenti principali per lo studio delle ombre e dei 
volumi (chiaroscuro). Anche qui, il numero indica il 
grado: una 9B è estremamente morbida e scura, quasi 
simile a un carboncino, mentre una B è la più bilanciata 



11. Centrare la Composizione e l’Inquadratura 
Uno degli errori più comuni all’inizio è quello di iniziare a 
disegnare senza aver pianificato lo spazio. 
 
Spesso si finisce per “uscire dal foglio” o per realizzare un 
disegno troppo piccolo rispetto alla superficie a disposizione.

Prima di tracciare i dettagli, dobbiamo imparare a centrare la 
composizione. 
 
Questo significa analizzare l’ingombro totale del soggetto e 
riportarlo sul foglio cercando un equilibrio visivo, prendendo 
dei riferimenti dai bordi del foglio e identificando il baricentro 
della scena che stiamo osservando.



12. Il Mirino: Uno Strumento per  
“Prendere la Mira” 
Per facilitare il passaggio dalla realtà tridimensionale alla superficie bidimensionale del foglio, utilizzeremo uno 
strumento semplice ma molto efficace: il mirino. 

•	 Cos’è: Si tratta di una piccola cornice di cartoncino (spesso con un inserto in acetato trasparente) che simula 
l’obiettivo di una macchina fotografica.

•	 Le Diagonali: Tracciando le diagonali sul mirino, identifichiamo esattamente il suo centro.
•	 Questo ci permette di stabilire un punto di riferimento preciso: ad esempio, puntando il centro del mirino sul 

naso di un modello, sapremo esattamente dove posizionare quel volto sul nostro foglio.
•	 Il Rapporto di Scala: È fondamentale che il mirino sia un multiplo esatto del foglio che stiamo usando (ad 

esempio, se usiamo un foglio A4, il mirino deve avere le stesse proporzioni in scala ridotta). Questo garantisce 
che ciò che vediamo dentro la cornice corrisponda perfettamente a ciò che andremo a riportare sul piano di 
lavoro.

13. La Distanza ideale dal Soggetto  
Quando si disegna dal vero, la distanza dal soggetto è cruciale per una 
corretta resa visiva e per evitare deformazioni: 
 
Oggetti piccoli (es. una mela): Mantieniti a circa mezzo metro (50 cm) 
di distanza. 
 
Composizioni grandi (es. nature morte): Allontanati tra 1 e 1,5 metri. 
Nello studio a casa è sconsigliato superare questa misura, altrimenti 
diventerà difficile mettere a fuoco e riprodurre i dettagli. 
 
Nel disegno di paesaggio non c’è una distanza fisica ideale; lo 
spazio si definisce invece separando i piani visivi. Nel primo piano si 
concentrano i dettagli nitidi e i forti contrasti; nel secondo piano, o zona 
di transizione, le forme iniziano a semplificarsi; infine, nello sfondo, i 
dettagli svaniscono completamente.



Esercizio Pratico: Il Primo Approccio ai 
Volumi

Per chiudere questa parte introduttiva e prendere 
confidenza con gli strumenti, scegliamo un oggetto 
semplice e di uso quotidiano, come una mela o una 
bottiglia.

L’esercizio consiste nel realizzare due disegni distinti dello 
stesso soggetto:

1. Studio di Linea: Nel primo disegno, cerca di restituire 
il senso del volume, della luce e del peso dell’oggetto 
utilizzando esclusivamente la modulazione della linea.

2. Studio di Tratteggio: Nel secondo disegno, prova a 
inserire le ombre e i volumi utilizzando il tratteggio. Anche 
se non abbiamo ancora affrontato le regole tecniche del 
chiaroscuro, improvvisa seguendo il tuo istinto e le tue 
abitudini.

Questo test preliminare è un esperimento fondamentale 
per testare la tua intuizione visiva iniziale e preparare il 
terreno prima di addentrarci nello studio delle regole del 
chiaroscuro, così da arrivare preparati ai lavori veri e propri 
del corso








