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Un nuovo perbenismo oscurantista minaccia il 
mondo dell’arte.
Le denunce, sacrosante, di violenze e di ricatti 
sessuali (auspico il carcere duro ai responsabili) 
stanno causando un esagerato ed errato ricorso 
al “politically correct” in fatto di sesso e nudità 
anche nel mondo dell’arte.
Che sono sempre esistiti, perché già 
nell’antichità la ricerca del bello era legata alla 
rappresentazione di corpi femminili e maschili 
senza veli.
Fra tanti episodi allarmanti, cito la rimozione, 
alla Manchester Art Gallery di Londra, del quadro 
“Hyla e le ninfe” (1896) del pittore preraffaellita 
John William Waterhouse, che vi ha immortalato 
un gruppo di ninfe nude in estasi attorno a un 
aitante giovanottone (non ignudo).
Al posto del quadro la curatrice del museo 
(500mila visitatori l’anno) Clare Gannaway 
ha fatto affiggere il cartello “E’ per aprire una 
discussione. Siete d’accordo con la decisione?”.
Motivo della rimozione: “Il quadro è maschilista, 
con una forma d’arte che presenta il corpo 
femminile come una decorazione, corpi ad uso 
e consumo maschile”. 
Ben il 93% dei visitatori interpellati si è 
dichiarato contrario, e non sono mancati lazzi 
e proteste pesanti con bigliettini affissi sulla 
parete vuota.
Sperabile che il quadro venga rimesso al suo posto.
In America fortunatamente è successo l’opposto. 
Due ragazze (ahimè, una italiana) hanno chiesto 
con una petizione on line al Met, il Metropolitan 
Museum di New York, la rimozione del celebre 
quadro di Balthus “Thérèse Dreaming”, 
accusando il museo di “sostenere il voyerismo 
e l’oggettivazione dei bambini”. Traduzione: il 
riferimento è a un presunto incitamento verso 
la pedofilia. Il museo saggiamente si è rifiutato 
ma la vicenda ha aperto una accesa discussione 
internazionale perché, incredibilmente, non 
pochi la pensano come le due ragazze.
Il grande Balthus è sospettato di simpatie verso 
la pedofilia? Via i suoi quadri!
Quindi in pericolo, nei musei, anche centinaia 
di capolavori, dal Caravaggio al Parmigianino 
e, nelle chiese, tanti affreschi e statue con 
angioletti ignudi e sculettanti che potrebbero 
sollecitare a qualcuno cattivi pensieri.
Per non parlare di antichi e stupendi vasi greci, 
con evidenti scene di nudi e di pederastia.
Tutto bellissimo ma tutto sotto un bulldozer, 
ovviamente.
E di certi oscurantisti nemici del bello nell’arte, 
cosa ne facciamo? Ai bulldozer (in senso 
platonico, ovviamente) il compito di fare pulizia.

A new sanctimonious obscurantism threatens the art 
world. Recent cases of sexual abuse and blackmail 
(I wish the perpetrators to receive heavy prison 
sentences) are causing a wave of "politically correct" 
reactions to sex and nudity, even in the art world. 
Which is exaggerated, if not plain wrong. Nudity has 
always existed in art: since antiquity, the search for 
beauty has found expression in the representation of 
the nude body, whether male or female. Among many 
alarming episodes, I should mention the removal 
from the Manchester Art Gallery in London (500,000 
visitors a year) of John William Waterhouse’s "Hylas 
and the Nymphs" (1896), a pre-Raphaelite painting 
which shows a group of naked nymphs tempting a 
handsome (and clothed) young man.
The museum’s curator, Clare Gannaway, had 
the painting replaced with a notice explaining 
that a temporary space had been left “to prompt 
conversation. … What do you think? ". 
Reason for the removal: it’s a misogynistic painting, 
“presenting the female body as a passive decorative 
form, a body to be used by men”.
A stunning 93% of the visitors answered that 
they were against the removal, and many others 
stuck notes on the empty wall containing jokes or 
complaints.
Let’s hope that the painting will be put back up.
Fortunately, the opposite has happened in America. 
Two girls (one of them, alas, Italian) put together 
an online petition asking the Met (New York’s 
Metropolitan Museum of Art) to remove Balthus’s 
famous painting "Thérèse Dreaming". They accused 
the museum of "supporting voyeurism and the 
objectification of children. "
In other words: their allegation was that the museum 
was promoting paedophilia.
The Met wisely refused to remove the painting, 
but the story has triggered a heated international 
debate because, unbelievably, quite a few people 
share the girls’ view.
The great Balthus is suspected of a leaning towards 
paedophilia? Get rid of his paintings!
In danger, too, are hundreds of masterpieces housed 
in museums, from Caravaggio to Parmigianino, 
as well as many frescoes and statues found in 
churches (you know, those naked little angels, with 
their plump bottoms, might put nasty thoughts into 
your head). 
Not to mention wonderful ancient Greek vases, with 
their nudes and scenes of pederasty.
Oh yes, they’re all amazingly beautiful, but, please, 
let’s bulldoze them away!
Right. And what about some obscurantist enemies 
of beauty in art? What are we going to do with them?
We’ll leave it to bulldozers (in a Platonic sense, of 
course) to clean up the place.

by Ferruccio Gard

QUANDO SI 
CENSURANO IL 
NUDO E IL BELLO

CENSORING 
NUDES AND 
BEAUTY
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by Andrea M. Campo un libro, un quadro.
A book, A painting

il colibrì

Un mattino, al risveglio da sogni 
inquieti, Gregor Samsa si trovò 
trasformato in un enorme insetto. 

E questo, certamente, fu l’ultimo dei 
suoi problemi. In una lenta e allegorica 
discesa agli inferi, Gregor affronta i 
suoi demoni: l’emarginazione emotiva 
del contesto familiare, l’inadeguatezza 
e la colpa, il cappio sociale di uomo alla 
ricerca - non per sé- di una vita bor-
ghese, la bestialità dell’alienazione e 
l’incomunicabilità. Tra le più importanti 
e autorevoli voci della letteratura del XX 
secolo, Franz Kafka in La Metamorfosi 
offre una descrizione traslata del 
dedalo emotivo, psicologico e sociale 
dell’uomo contemporaneo attraverso 
una narrazione “cruda": personaggi, 
luogo e oggetti si animano quale 
metafora del nichilismo esistenziale di 
un uomo bestiale nella sua forma, e per 
questo emarginato dai suoi cari, quanto 
umano nella sua fragilità. La resa netta 
e minuziosa dei dettagli ha l’effetto 
straniante della dimensione onirica di 
Salvador Dalì in Sogno causato dal volo 
di un'ape intorno a una melagrana un 
attimo prima del risveglio (1944) dove i 
soggetti, investiti da una luce fredda si 
stagliano nel marmoreo simbolismo del 
piano irreale: un universo metaforico 
mostrato per quello che è, il racconto 
di un sogno. Gregor, invece, nella sua 
nuova forma d’insetto si rifiuta di cre-
dere al sogno; la sua realtà, per quanto 
inverosimile e grottesca, non ammette 
implicazioni simboliche preordinate ma 
è “allegoria di un trascendente nulla”. 
Se la rappresentazione per entrambi 
non è -e non vuole essere- mediata, 
il Sogno di Dalì è costruito attorno ai 
risvolti psicologici di un’impressione, 
in una continua ricerca del reale 

attraverso l’affermazione dell’Io; Kafka, 
invece, rifugge il lirismo per accedere 
a una spaventosa verità e mostrare ciò 
che di più vero c’è: le persone e le cose 
per come sono; anche nel caso in cui un 
mattino, al risveglio da sogni inquieti, 
si trovano trasformati in enormi insetti. 
Kafkiano, no?

As Gregor Samsa awoke one morning 
from uneasy dreams, he found himself 
transformed into a gigantic insect. And 
that, for sure, was the least of his pro-
blems. In a slow and allegorical descent 
into the underworld, Gregor faces his 
demons. One of the most authoritative 
voices of 20th-century literature, Franz 
Kafka in The Metamorphosis offers a 
figurative description of the emotional, 
psychological and social maze of con-
temporary life, a metaphor for a man’s 
existential nihilism. Kafka’s clear and 
meticulous depiction of details has the 
same alienating effect as the dreamlike 
atmosphere created by Salvador Dalì 
in Dream Caused by the Flight of a 
Bee Around a Pomegranate a Second 
Before Awakening (1944), where the 
subjects, bathed in a cold light, stand 
out in the marble-like symbolism of an 
unreal plane, of a universe shown for 
what it is: the story of a dream. In both 
cases, representation is unmediated. 
However, Dalì’s Dream is built around 
the psychological implications of an 
impression, while Kafka avoids lyricism 
in order to access a frightening truth 
and show people and things as they 
are – including when, one morning, awa-
kening from uneasy dreams, they find 
themselves transformed into gigantic 
insects. Pretty Kafkian, right?

BALTHUS, THÉRÈSE DREAMING (1938)

SALVADOR DALÌ
DREAM CAUSED BY THE FLIGHT OF 
A BEE AROUND A POMEGRANATE A 
SECOND BEFORE AWAKENING, 1944
OIL ON CANVAS

JOHN WILLIAM WATERHOUSE, HYLA E LE NINFE (1986)
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I primi partecipanti alla 16.Mostra 
Internazionale di Architettura, or-
ganizzata dalla Biennale di Venezia 

presieduta da Paolo Baratta, sono gli 
stessi edifici utilizzati per ospitar-
la: dalle Corderie alle Artiglierie, 
all’Arsenale, al Padiglione Centrale, 
ai Giardini di Castello.
Questa la formula, azzeccatissima, 
delle due curatrici Yvonne Farrell e 
Shelley McNamara, architetti irlande-
si, che hanno condizionato le scelte 
espositive in modo da valorizzare gli 
spazi, come ad esempio i 330 metri 
di lunghezza delle Corderie, tenute 
libere nell’ampia corsia centrale, af-
finché “la loro dimensione eroica, con 
la loro struttura ripetuta in mattone e 
la loro luce malinconica, contrastas-
se con la luminosità della luce allo 
zenit nel Padiglione Centrale”.
“Freespace”, spazio libero, è il titolo 
di questa Biennale alla quale le due 
curatrici hanno dedicato un Manife-
sto che, in otto punti, enuncia il loro 

pensiero sulla mostra che “invita a 
riesaminare il nostro modo di pensa-
re, stimolando nuovi modi di vedere 
il mondo, di inventare soluzioni in cui 
l’architettura provvede al benessere 
e alla dignità di ogni abitante di 
questo fragile pianeta”.
Insomma, la promozione di un 
“desiderio”di architettura, secondo il 
presidente Paolo Baratta, è l’obiettivo 
di questa edizione della mostra che 
“pone al centro dell’attenzione la 
questione dello spazio libero e gratu-
ito che può essere generato quando il 
progetto è ispirato da generosità”.
Imperdibile e stimolante la visita ai 
63 padiglioni nazionali e al Padiglio-
ne Centrale ai Giardini.
Fra i più importanti e intensi per la 
tematica sicuramente il Padiglione 
Italia, promosso dalla Direzione gene-
rale Arte e Architettura del MiBACT. Il 
curatore, l’architetto Mario Cucinella, 
ha allestito il Padiglione come un 
viaggio lungo “L’Arcipelago Italia” 

BIENNALE

by Ferruccio Gard

A VENEZIA 
“DESIDERIO” 
DI ARCHITETTURA

A “DESIRE” 
FOR ARCHITECTURE
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attraverso grandi pannelli fotografici 
e 5 enormi tavoli con ricostruzioni di 
legno in scala ridotta.
Una “ricerca-azione”, attraverso otto 
itinerari, sulle aree interne del Paese, 
dall’arco Alpino, lungo tutto l’Appen-
nino, sino alle isole, luoghi ricchi di 
piccoli paesi e borghi suggestivi ma 
con il problema dello spopolamento.
“Si tratta di un itinerario - ha detto 
Mario Cucinella - con un centinaio di 
tappe suggerite da piccole architet-
ture di qualità realizzate negli ultimi 
anni e frutto di una 'call' a cui hanno 
partecipato oltre 500 architetti, per 
un totale di 67 progetti selezionati. E' 
un viaggio verso il futuro, com-
piuto indagando lo stato di fatto e 
proponendo una riflessione su temi 
di attualità come le periferie, il post 
terremoto, le aree dismesse, gli scali 
ferroviari e la mobilità”.
Uno spazio significativo è dedicato al 
Progettoborca, mirante a un ulteriore 
rilancio dell’ex Villaggio Eni di Corte 
di Cadore, vicino a Cortina d’Am-
pezzo, iniziativa avviata nel 2014 da 
Dolomiti Contemporanee, fondata 
dall’architetto Gianluca D’Incà Levis 
e attuata in collaborazione con la 
Proprietà Minoter e il Comune di 
Borca di Cadore.
Prima volta del Vaticano (già pre-
sente a due edizioni della Biennale 
Arti Visive) che ha commissionato 
a dieci artisti di tutto il mondo 
altrettante cappelle, montate nel 
parco della Fondazione Cini, sull’isola 

di San Giorgio. Le “Vatican chapels” 
vogliono essere un momento di 
dialogo e spiritualità per tutti”, ha 
detto all’inaugurazione il cardinale 
Gianfranco Ravasi, presidente del 
Pontificio Consiglio alla Cultura. 
A curare il Padiglione l’architetto 
veneziano Francesco Dal Co.
Le “cappelle nel bosco” potrebbero 
rimanere definitivamente a San 
Giorgio, dono della Santa Sede.
E un bosco dall’alto (la pineta di 
sant’Elena) e un ampio panorama 
su varie isole della laguna e il Lido 
è possibile ammirarli dal…tetto di 
“Island”, il Padiglione della Gran 

Bretagna. Salirci su per non meno di 
50 gradini è un po’ dura, ma ne vale 
la pena. Ha ottenuto la menzione 
speciale della giuria che ha asse-
gnato il Leone d’oro per la migliore 
partecipazione nazionale allo Svizzero 
“House tour”. Un giro della casa da 
prendere alla lettera, fra pareti tutte 
bianche e stanze ora grandi, ora 
piccole, che costringono il visitatore 
a chinarsi per passare, quasi in un 
gioco.
“Una installazione architettonica 
piacevole e coinvolgente, ma che 
al contempo affronta le questioni 
chiave della scala costruttiva nello 

spazio domestico”, sottolinea la 
motivazione.
Leone d’oro per il miglior partecipan-
te al portoghese Eduardo Souto de 
Moura per l’installazione Arquitectos, 
all’Arsenale (ma anche autore di una 
delle dieci cappelle a San Giorgio).
E, infine, Leone d’oro alla carriera 
all’inglese Kenneth Frampton, sto-
rico dell’architettura alla Columbia 
University.
Da non perdere, ai Giardini, anche 
il Padiglione Venezia dove accoglie i 
visitatori una stupenda scultura di 
Helidon Xhixha. Anche qui l’ormai 
famoso scultore ricorre all’uso della 

1) SWISS PAVILION, YOU NEED TO 
BEND DOWN TO GO THROUGH IT

2) ARCHIPELAGO ITALIA

3) NETHERLANDS PAVILION

4) A PART OF VATICAN PAVILION
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luce e dei riflessi dei materiali, come 
metafora sulla riflessione della 
nostra condizione e sulla varietà delle 
nostre percezioni.
Ma la Biennale non è soltanto Venezia 
centro storico ma anche Mestre. La 
Biennale, per la terza volta è anche 
a Forte Marghera, una iniziativa 
fortemente voluta dal sindaco Luigi 
Brugnaro. Nel Forte restaurato a 
beneficio dei cittadini Sami Rintala 
e Dagur Eggertsson hanno proget-
tato una struttura in legno vicino 
all’acqua e che delimita un cortile 
circondato da una passerella coperta, 
che comprende un palco, un bar, 
spazi dove sedersi all’ombra per 
conversare, ballare, socializzare. 
L’accesso all’installazione Freespace 
è libero.
Il sindaco Brugnaro ha ribadito il 
significato della presenza della Bien-
nale “all’interno di Forte Marghera, 
che rappresenta il simbolo dell’u-
nione tra le due parti della città: di 
terra e d’acqua. Ritornare qui vuol 
dire raccontare cosa fosse effettiva-
mente la Repubblica di Venezia ed 
è importante che la Biennale possa, 
prima di altri, riscoprire ed insegnare 
questa storia”.

reveal the qualities of each site, such 
as the 330-metre-long space of the 
Corderie, whose wide nave has been left 
empty, so that “the heroic dimension 
of the Corderie, with its repeated brick 
structure and its moody light, contrasts 
with the luminous quality of the zeni-
thal light in the Central Pavilion”.
The theme of this year’s Biennale, “ 
Freespace”, has been defined in a Ma-
nifesto where the curators set out their 
vision for the exhibition, which “encou-
rages reviewing ways of thinking, new 
ways of seeing the world, of inventing 
solutions where architecture provides 
for the well being and dignity of each 
citizen of this fragile planet”.
As noted by President Paolo Baratta, 
the goal of this edition - which “focuses 
on the question on free space, the free 

space that can be generated when a 
project is inspired by generosity” - is 
“to promote a ‘desire’ for architecture”. 
The 63 national pavilions, like the 
Central Pavilion in the Giardini, are all 
fascinating and not to be missed.
The Italian Pavilion, promoted by the 
General Directorate-General for Con-
temporary Art and Architecture of the 
MiBACT (Ministry of Cultural Heritage 
and Activities and Tourism), is certainly 
among the most remarkable ones. 
Architect Mario Cucinella, the pavilion’s 
curator, has set up a journey across the 
“Arcipelago Italia” (Italian archipelago) 
through large photo boards and 5 
huge tables with small-scale wooden 
models.
A “research-action”, divided into eight 

itineraries, on the inner areas of the 
Country, from the Alpine ridge, along 
the Appennines, to the islands, places 
rich in small towns and picturesque 
villages but affected by depopulation.
 It is an itinerary, said Mario Cucinella, 
with “a hundred stages, suggested 
by small, high quality architectural 
projects realized in recent years” and 
the result of a call for submissions 
for which over 500 applications were 
received, with a total of 67 selected 
projects. It is “a journey into the futu-
re”, taken by “investigating the current 
situation and proposing a reflection on 
contemporary issues such as the urban 
periphery, the earthquake aftermath, 
brownfields, railways and mobility”.
Significant space is given to the Proget-

The participants in the 16th Internatio-
nal Architecture Exhibition, organized 
by the Venice Biennale chaired by 
Paolo Baratta, are first and foremost 
the buildings and venues used for the 
exhibition: from the Corderie to the 
Artiglierie, to the Arsenale, the Central 
Pavilion, and the Giardini di Castello.
This is the brilliant approach taken 
by the two curators, Irish architects 
Yvonne Farrell and Shelley McNamara, 
who wanted the exhibition layout to 

1

2
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toborca project, which aims to give new 
life to the large complex of the former 
ENI Village in Corte di Cadore, near Cor-
tina d’Ampezzo. The project was started 
in 2014 by Dolomiti Contemporanee 
(founded by architect Gianluca D’Incà 
Levis) in partnership with Minoter, the 
company that owns the site, and the 
Municipality of Borca di Cadore.
For its architecture biennale debut, the 
Holy See (which has already participa-
ted in two editions of the visual arts 
biennale) has commissioned ten archi-
tects from all over the globe to build ten 
chapels, now in a garden at the Cini 
Foundation on the island of San Giorgio. 
At the unveiling, Cardinal Gianfranco 
Ravasi, the Vatican’s culture minister, 
said he hoped “Vatican Chapels” would 
be “a moment of dialogue and spiritua-
lity for all”. The Pavilion is curated by 
Venetian architect Francesco Dal Co.
Rumour has it that the Holy See may 
eventually donate its ‘chapels in a 
forest’, which would thus remain on the 

island of San Giorgio.
And one can see a forest from above 
(the pine forest on the island of Sant’E-
lena) and enjoy a wide view of the 
lagoon, islands and the Lido from… 
the roof of “Island”, the British Pavilion. 
Climbing up over 50 steps is hard, but 
worth the effort. The Pavilion received 
the Jury’s special mention. 
The Golden Lion for Best National Parti-
cipation was awarded to Switzerland for 
“House tour” - quite literally a tour of 
a house: visitors go about surrounded 
by white walls, passing from large 
rooms to suddenly smaller ones that 
force them to bend down in order to 
pass, as if in a game. In its motivation, 
the Jury describes it as “a compelling 
architectural installation that is at once 
enjoyable while tackling the critical 
issues of scale in domestic space.” 
The Golden Lion for Best Participant 
went to Portuguese architect Eduardo 
Souto de Moura (who also designed one 
of the ten Vatican chapels) for the in-

stallation Arquitectos, at the Arsenale.
Finally, British architectural historian 
and Columbia University professor Ken-
neth Frampton is the recipient of the 
Golden Lion for lifetime achievement.
Another pavilion not to be missed is the 
Venice Pavilion, in the Giardini, where 
visitors are welcomed by a wonderful 
piece by renowned sculptor Helidon 
Xhixha. Here, as in other works, he uses 
the interplay of light and reflective 
surfaces as a metaphor to reflect on 
the condition of man and the variety of 
human perceptions.
For the third time, the Biennale extends 
beyond the centre of Venice, into Forte 
Marghera in Mestre - and this time, 
too, with the strong support of the 
Mayor of Venice, Luigi Brugnaro. Within 
the fortress, restored for the benefit of 
the local population, Sami Rintala e 
Dagur Eggertsson designed a wooden 
structure close to the water, delimiting 
a courtyard surrounded by a covered 
walkway and including a stage, a bar, 

and spaces for sitting in the shade to 
have a chat, dancing, or socializing. 
Entrance to the Freespace installation 
is free. 
Mayor Brugnaro has emphasized the 
importance of the Biennale’s presence 
“inside Forte Marghera, which is a 
symbol of the union of the two parts of 
the city: land and water. Coming back 
here means telling the real history of 
the Republic of Venice, and it is of great 
significance that the Biennale may, 
before others, rediscover and teach that 
history.”

1) ARGENTINIAN PAVILION

2) FORMER ENI VILLAGE IN CORTE DI 
CADORE, ITALIAN PAVILION

3) WOODLAND CHAPEL (VATICAN 
PAVILION), ISLAND OF SAN GIORGIO

4) SCULPTURE BY HELIDON XHIXHA, 
VENICE PAVILION
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Un museo trasformato in una 
specie di grande mercato. Dopo 
Coco Chanel, torna la grande 

moda a Ca’ Pesaro, la Galleria 
Internazionale d’Arte Moderna di 
Venezia, e lo fa con la mostra 
“L’epoca Fiorucci” allestita in modo 
anticonvenzionale, proprio per essere 
maggiormente in sintonia con la pi-
rotecnica carriera del grande stilista 
milanese, scomparso nel 2015, che 
ha cambiato le regole della moda e 
del mercato nell’Italia degli anni ’60. 
Ecco quindi, nei saloni del museo, 
un grande coloratissimo negozio che, 
con abiti, tantissimi, e manifesti e 
documentazione di eventi ricostrui-
sce il rapporto tra Elio Fiorucci e la 
moda, l’arte e l’architettura. Con le 

quali Fiorucci ebbe un rapporto di 
lavoro diretto e di altissimo livello, 
lui che nella Milano degli anni 1950 
del boom economico, ultimo di tre 
fi gli, incomincia a lavorare nella 
bottega del padre che produceva 
pantofole. 
Incredibilmente incominciò così 
la storia di uno dei protagonisti 
dell’imprenditoria italiana, che 
spiccò il volo per conquistare non 
solo Milano (il primo store lo inau-
gura il 31 maggio 1967 in Galleria 
Passarella), ma anche Londra (primo 
negozio nel 1975), New York e poi 
tutto il mondo, da Los Angeles a 
Tokyo, Sydney, Rio de Janeiro e Hong 
Kong. 
“Paladino della moda democratica - 
sottolinea in catalogo Mariacristina 
Gribaudi, Presidente della Fondazio-
ne Musei Civici di Venezia - Fiorucci 
è stato una personalità unica, capa-
ce di sovvertire la moda e il mercato 
e di formare il gusto di almeno due 
generazioni di giovani, captando in 
anticipo gusti e tendenze”. 
Minigonne, jeans, t-shirt sono i 

simboli del suo spirito libero e 
trasgressivo.
La passione per l’arte contempo-
ranea e l’architettura lo indusse a 
chiedere la collaborazione di famosi 
architetti, da Sottsass e Mendini a 
Branzi e De Lucchi e di artisti celebri 
quali Keith Haring, Jean-Michel 
Basquiat ed Andy Warhol.
Nel ’76 lo store aperto a New York 
sulla 59th Avenue diventa un punto 
d’incontro di tanti giovani, ma anche 
di personaggi quali appunto Andy 
Warhol, lo scrittore Truman Capote 
e una giovanissima Madonna che 
tenne il suo primo concerto nell’83 
allo Studio 54 proprio per i sedici 
anni di attività di Fiorucci.
“La mostra, come ha ricordato 
all’inaugurazione Gabriella Belli, 
direttore della Fondazione Musei 
Civici di Venezia, ha due obiettivi: 
la storicizzazione di Fiorucci e una 
indagine sulla società, della quale 
l’arte contemporanea è espressione”.
“Anche per questo la mostra è dedi-
cata al grande storico dell’arte Gillo 
Dorfl es che fu il primo a capire e a 

far capire - ha concluso Gabriella 
Belli - tutte le forme artistiche della 
contemporaneità”. 
E la ricostruzione di un negozio è l’u-
nico modo per ricostruire l’atmosfera 
che invitava le persone ad entrarvi, 
negozio che, per Fiorucci, è “una 
relazione tra sentimenti, pensieri, 
linguaggi, anime diverse”. 
La mostra, a cura di Gabriella Belli 
e Aldo Colonetti con la collabora-
zione di Floria Fiorucci e Elisabetta 
Barisoni, direttrice di Ca’ Pesaro, si 
è avvalsa di un originale, insolito 
e bellissimo allestimento, curato 
da Daniela Ferretti e dallo studio di 
architettura e design Baldessari e 
Baldessari, confermatosi di caratura 
internazionale d’alto livello.
Nel ponderoso catalogo testimo-
nianze dirette di coloro che hanno 
collaborato con Elio Fiorucci e un in-
tenso dialogo con grandi personaggi 
del mondo dell’arte che gli furono 
amici, come appunto Gillo Dorfl es, 
scomparso da poco, e Aldo Colonetti.
La mostra sarà visitabile sino al 6 
gennaio 2019.

CÀ PESARO: 
EPOCA FIORUCCI
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A museum transformed into a huge 
market. After Coco Chanel, great 
fashion is back at Ca’ Pesaro, Venice’s 
International Gallery of Modern Art, 
with “Epoca Fiorucci”, an unconven-
tional exhibition celebrating the equal-
ly unconventional personality and 
career of Elio Fiorucci (1935-2015), 
the great Milanese fashion designer 
who changed the rules of fashion and 
the fashion market in 1960s Italy. 
The rooms of the museum have been 
turned into a colourful store filled with 
clothes, posters and event documents 
to reconstruct Fiorucci’s relationship 
with fashion, art and architecture, 
three fields in which he was directly 
involved at top level, despite humble 
beginnings in the 1950s, when, the 
youngest son in his family, he started 
working in his father’s shoe shop in 
Milan. 
Incredible though it may seem, that 
is how it all began for one of the 
leading Italian businessmen, who 
then ‘conquered’ not only Milan (the 
first Fiorucci store was opened in 
Galleria Passerella on 31 May 1967), 

but London (where he opened his first 
UK store in 1975), New York and the 
rest of the world, from Los Angeles to 
Tokyo, Sydney, Rio de Janeiro and Hong 
Kong. 
“ The champion of democratic fashion 
- notes in the catalogue Mariacristina 
Gribaudi, President of Fondazione 
Musei Civici di Venezia - Fiorucci was 
a unique personality who managed to 
revolutionize fashion and shape the 
taste of at least two generations of 
young people, thanks to his ability to 
predict future trends and styles”. 
Mini skirts, jeans, and t-shirts are 
symbols of his free and unconventio-
nal spirit.
His passion for contemporary art and 
architecture led him to collaborate 
with famous starchitects, from 
Sottsass and Mendini to Branzi and De 
Lucchi, and famous artists like Keith 
Haring, Jean-Michel Basquiat and 
Andy Warhol.
In 1976 he opened a store on 59th 
Avenue in New York, which became 
a meeting point for young people, 
as well as for personalities like Andy 

Warhol, writer Truman Capote and a 
very young a Madonna, who held her 
first concert in 1983 at Studio 54 to 
celebrate Fiorucci’s first 16 years in 
business.
Gabriella Belli, Director of Fondazione 
Musei Civici di Venezia, noted at the 
opening that the exhibition has two 
goals: “putting Fiorucci’s work into a 
historical perspective, and investiga-
ting the society of which contemporary 
art is an expression”.
“That is also why the exhibition 
is dedicated to the memory of art 
historian Gillo Dorfles, who was the 
first to understand and help others 
understand - concluded Gabriella Belli 
- contemporary art forms”. 
Recreating a store was the only way to 
recreate the atmosphere that led pe-
ople to step inside, since, as Fiorucci 
often said, a store is “a relationship 
between feelings, thoughts, languages 
and different spirits.” 
The exhibition is curated by Gabriella 
Belli and Aldo Colonetti, in collabora-
tion with Floria Fiorucci and Elisabetta 
Barisoni, director of Ca’ Pesaro; the 

unusual but wonderful layout and 
design is by Daniela Ferretti and the 
internationally-renowned architectu-
re and design firm Baldessari & 
Baldessari.
The lavish catalogue features first-
hand accounts from people who 
collaborated with Elio Fiorucci and 
art world personalities who were his 
friends, like Aldo Colonnetti and the 
late Gillo Dorfles.
Running until 6 January 2019.

EPOCA FIORUCCI IN CA' PESARO (VENICE), 2018 - © RENATO CORPACI
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VEDOVA 
FOUNDATION: 
RENZO PIANO. 
WATER PROJECTS
Fondazione Vedova: 
Renzo Piano. Progetti d'acqua
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Il grande pittore veneziano Emilio 
Vedova e il celebre architetto 
genovese Renzo Piano avevano tre 

legami: l’amicizia, una stima recipro-
ca e..l’acqua, elemento indissolubile 
per entrambe le città natie.
In concomitanza con la Biennale 
Architettura la Fondazione Emilio e 
Annabianca Vedova, presieduta da 
Alfredo Bianchini, ha così organizzato 
una mostra semplicemente geniale e 
affascinante: "Renzo Piano. Progetti 
d'acqua", a cura di Fabrizio Gazzarri 
e con la messa in scena di Studio 

Azzurro.
Ai Magazzini del Sale, sede per-
manente del Museo Vedova, sono 
esposti, su grandi pannelli luminosi, 
sedici progetti di Renzo Piano, da 
lui stesso selezionati, che illustrano 
altrettante architetture accomunate 
dal rapporto con l'elemento acqua.
Grazie al lavoro di "messa in scena", 
progettato e realizzato da Studio Az-
zurro come su vari schermi cinemato-
grafici, il visitatore può immergersi in 
un ambiente visivo e sonoro, un vero 
e proprio viaggio nelle architetture di 

Renzo Piano.
Le “navette” del Magazzino del Sale 
progettate dallo stesso Piano per far 
rotare, appese a dei ganci, le grandi 
tele di Emilio Vedova, sorreggono ora 
otto grandi schermi sottilissimi.
Il percorso incomincia dal progetto 
realizzato per Prometeo del grande 
compositore veneziano Luigi Nono 
nella chiesa di San Lorenzo a Venezia 
nel 1984, al quale Emilio Vedova 
collaborò per i rapporti luce-spazio.
Da Venezia il viaggio continua ad 
Atene, Oslo, Londra, Genova, Parigi, 

New York per concludersi di nuovo a 
Venezia alla Fondazione Vedova.
La mostra è stata organizzata dalla 
Fondazione Vedova in occasione del 
decennale dei lavori di restauro al 
Magazzino del Sale, realizzati grazie 
al progetto di Renzo Piano nel 2008, 
poco dopo la scomparsa del suo 
amico Emilio.
La mostra rimarrà aperta sino al 25 
novembre.
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Famous Venetian painter Emilio Ve-
dova and Genoese starchitect Renzo 
Piano were bound by three things: 
friendship, mutual respect, and… 
water, an essential element of both of 
their hometowns.
The Fondazione Emilio e Annabianca 
Vedova, chaired by Alfredo Bianchini, 
has organized a brilliant and fasci-
nating exhibition at the Magazzini del 
Sale (Venice’s historic salt warehou-
ses, now the Emilio Vedova Museum): 
”Renzo Piano. Progetti d'acqua” 
(Renzo Piano. Water Projects), 
curated by Fabrizio Gazzarri and with 
a ‘mise-en-scène’ designed and 
mounted by Studio Azzurro.
Running in parallel with the 
Architecture Biennale, the exhibition 
features 16 projects by Renzo Piano 
conceived in relation to water, all 
selected by the architect himself and 
mounted on large lightboxes.
Thanks to the ‘mise-en-scène’ by 
Studio Azzurro, which resembles a 
series of movie screens, visitors are 
immersed in an audio-visual expe-
rience that takes them on a journey 
through Piano’s architectural works.

Eight ultra-thin, large screens are 
suspended from the “shuttles” of 
the Magazzini del Sale, designed by 
Piano himself in 2008 to hang and 
rotate Vedova’s large paintings.
The itinerary begins with a project 
created for composer Luigi Nono’s 
Prometeo, first performed in the chur-
ch of San Lorenzo in Venice in 1984, 
for which Emilio Vedova devised the 
lighting scheme. 
From Venice, the exhibition then takes 
us to Athens, Oslo, London, Genoa, 
Paris and New York, before coming 
back to Venice and the Vedova 
Foundation.
The exhibition also celebrates the 
tenth anniversary of the renovation 
of Venice’s historic salt warehouses, 
completed by Renzo Piano in 2008, 
shortly after the death of his friend 
Emilio.
Running until 25 November 2018.
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GUGGENHEIM: 
FROM PEGGY TO ALBERS

Due belle mostre al Palazzo 
Venier dei Leoni, sul Canal 
Grande: “Josef Albers in Messi-

co” e la ricostruzione, ovviamente in 
scala, del padiglione che la Biennale 
del 1948 dedicò all’eccentrica me-
cenate e scopritrice di talenti Peggy 
Guggenheim, trasferitasi a Venezia 
dopo la chiusura, l’anno prima, della 
sua galleria di New York.
La prima mostra, curata da Lauren 
Hinkson, vuole evidenziare il rapporto 
tra l’arte di Josef Albers (Bottrop, 
Germania, 1888 - New Haven, Con-
necticut, 1976) e le forme e il design 
dei monumenti precolombiani ai qua-
li l’artista tedesco si appassionò - e 
si ispirò - nei suoi numerosi viaggi in 
Messico. 
Alla Fondazione Peggy Guggenheim 
sono esposte una selezione di dipinti, 
tele iconiche appartenenti alle famo-
se serie “Variante/Adobe” (1947-
1952) e “Omaggio al quadrato” 
(1950-1976), oltre a opere su carta e 
una esauriente raccolta di fotografie 
e foto-collage, presentate per la 
prima volta al pubblico, e realizzate 
da Albers durante le sue numerose 

visite, sin dai primi anni ’30, ai siti 
archeologici messicani. Fra i pregi 
della mostra l’occasione di una nuo-
va e più approfondita lettura dei suoi 
capolavori astratti-geometrici grazie 
a lettere, studi, fotografie inedite e 
a numerosi dipinti provenienti dal 
Museo Solomon R. Guggenheim di 
New York e dalla Fondazione Anni e 
Josef Albers. 
Dai collage esposti appare evidente 
l’esistenza di un rapporto tra la geo-
metria di Albers e gli elementi formali 
dei monumenti precolombiani. E 
non a caso alcuni dipinti prendono il 
titolo da siti archeologici, dai quali 
emergono evidenti somiglianze con i 
suoi dipinti astratti.
Ad avvalorare questa connessione è 
lo stesso Maestro secondo il quale “Il 
Messico è senz’altro la terra promes-
sa dell’arte astratta”.
La mostra rimarrà aperta sino al 3 
settembre.
La seconda mostra celebra il 70° 
anniversario dell’esposizione della 
collezione di Peggy alla XXIV Bien-
nale di Venezia del 1948, allestita 
nell’ambito del padiglione greco. Un 

evento epocale che contribuì a far 
conoscere in Europa le avanguardie 
americane e che viene ricordato, 
negli spazi Project Rooms , con la 
mostra “1948: la Biennale di Peggy 

Guggenheim”.
L’ambiente del padiglione è stato 
ricreato in modo affascinante con 
documenti, fotografie, lettere e una 
maquette che per la prima volta 

1) PEGGY GUGGENHEIM IN THE 
GREEK PAVILION OF THE 24TH VENICE 
BIENNALE, WITH ALEXANDER CALDER’S 
PAINTING “ARC OF PETALS” (1941); 
1948. SOLOMON R. GUGGENHEIM 
FOUNDATION. PHOTO: ARCHIVIO 
CAMERAPHOTO EPOCHE.

2-3) JOSEF ALBERS 
HOMAGE TO THE SQUARE

4) LIONELLO VENTURI, CARLO SCARPA 
AND PEGGY GUGGENHEIM IN THE 
GREEK PAVILION OF THE 24TH VENICE 
BIENNALE, 1948.
COURTESY OF THE SOLOMON R. 
GUGGENHEIM MUSEUM ARCHIVES NEW 
YORK

5) JOSEF ALBERS 
STEPS, 1932

6) PEGGY GUGGENHEIM

1

2
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ricostruisce gli spazi e l’allestimento 
originario, progettato dal famoso ar-
chitetto veneziano Carlo Scarpa, che 
collaborò con la Biennale dal 1948 
al 1972. Esposte anche alcune delle 
opere allora in mostra, oggi parte 
della Collezione Peggy Guggenheim, 
insieme ad altre in seguito donate, 
quali Composizione n. 113 (1939) di 

Friedrich Vordemberge-Gildewart e 
Composizione (1936) di Jean Hélion 
( imprestato dal Museo d’arte di Tel 
Aviv) e che dagli anni ’50 non sono 
mai più state esposte a Venezia. 
Quello storico padiglione, la cui 
ricostruzione suscita commozione, 
fece da spartiacque nella carriera 
di Peggy e nella storia stessa della 

Biennale di Venezia. Perché offrì agli 
amanti europei dell’arte l’occasione 
di aggiornarsi sulle nuove avanguar-
die e conoscere gli artisti newyorkesi 
che avrebbero dominato la scena 
artistica internazionale degli anni 
’50.
“Fu una pietra miliare per l’arte del 
Vecchio Continente”, commenta Karo-

le Vail, direttrice della Guggenheim.
Vi furono esposte 136 opere di artisti 
quali Jean Arp, Brancusi, Calder, Max 
Ernst, Malevich, Pollock, Rothko e, fra 
gli italiani, Balla, Severini, De Chirico 
e Campigli.
“Il padiglione ebbe una risonanza 
enorme - commentò Peggy - e mi 
emozionò terribilmente, ma quel che 
mi piacque di più fu veder comparire 
sui cartelloni il nome Guggenheim 
accanto a quelli della Gran Bretagna, 
della Francia, dell’Olanda, dell’Au-
stria…Mi sembrava di essere un 
nuovo Paese europeo…”.
La mostra, curata da Grazina 
Subelyte, rimarrà aperta sino al 25 
novembre.
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There are two beautiful exhibitions 
at Palazzo Venier dei Leoni, on the 
Grand Canal: Josef Albers in Messico 
and a recreation, obviously on a 
small scale, of the Biennale pavilion 
where art supporter and talent scout 
Peggy Guggenheim, who had moved 
to Venice in 1947 after closing her 
gallery in New York, displayed her 
private collection in 1948.
The first exhibition, curated by Lauren 
Hinkson and running until 3 Sep-
tember 2018, aims to illuminate the 
relationship between the art of Josef 
Albers (Bottrop, Germany, 1888 - New 
Haven, Connecticut, 1976) and the 
forms and design of the pre-Colom-
bian monuments that the German 
artist became passionate about 
during his many trips to Mexico. 
On display at the Peggy Guggenheim 
Foundation is a selection of early 
paintings, iconic canvases from Al-
bers’s famous Variant/Adobe (1947-
1952) and Homage to the Square 
(1950-1976) series, as well as works 
on paper and a rich collection of 
photographs and photocollages whi-
ch are on view for the first time and 
were created by Albers in response to 
frequent visits to Mexican archaeo-
logical sites beginning in the 1930s. 

The exhibition offers the opportunity 
to gain a new insight into his most 
celebrated abstract works, thanks 
to letters, studies, unseen personal 
photographs and works drawn from 
the collections of Solomon R. Gug-
genheim Museum, New York, and the 
Josef and Anni Albers Foundation. 
The collages on display clearly show 
a relationship between Albers’s 
geometries and the formal characte-
ristics of pre-Colombian monuments. 
Indeed, it is not by chance that some 
of the early paintings are titled after 
the names of archaeological sites 
and reveal evident similarities with 
his abstract works.
This relationship is confirmed by the 
artist himself, who said that “Mexico 
is truly the promised land of abstract 
art.”
1948: The Biennale of Peggy 
Guggenheim , curated by Grazina 
Subelyte and installed in the Project 
Rooms until 25 November 2018, 
celebrates the 70th anniversary of 
the landmark exhibition of Peggy’s 
collection in the Greek Pavilion at the 
24th Venice Biennale. 
The setting of the pavilion has 
been beautifully recreated through 
documents, photographs, letters and 

a maquette that for the first time 
reproduces the original spaces and 
layout designed by famous Venetian 
architect Carlo Scarpa, who collabo-
rated with the Biennale from 1948 to 
1972. Selected works from the Peggy 
Guggenheim Collection will be on 
view in the exhibition together with 
others donated by Guggenheim, such 
as Composition No. 113 (1939) by 
Friedrich Vordemberge-Gildewart and 
Composition (1936) by Jean Hélion, 
now in the collection of the Tel Aviv 
Museum of Art, which have not been 
seen in Venice since the 1950s.
The 1948 Biennale Pavilion changed 
both Peggy’s career and the history of 
the Biennale forever. Featuring 136 
works by names like Jean Arp, Bran-
cusi, Calder, Max Ernst, Malevich, 
Pollock, Rothko and, among Italian 
artists, Balla, Severini, De Chirico 
and Campigli, it offered the European 
public the opportunity to catch up 
with the latest artistic developments 
and to see the New York artists who 
would dominate the art scene throu-
gh the 1950s.
According to Karole Vail, Director of 
the Peggy Guggenheim Collection and 
Foundation Director for Italy, it was 
a milestone event in the history of 

European art.
Peggy herself commented, “My 
exhibition had enormous publicity 
and the pavilion was one of the most 
popular of the Biennale. I was terribly 
excited by all this, but what I enjoyed 
most was seeing the name of Gug-
genheim appearing on the maps in 
the public gardens next to the names 
of Great Britain, France, Holland, 
Austria, Switzerland, Poland...I felt 
as though I were a new European 
country.”

1) PEGGY GUGGENHEIM WITH 
ARTURO TOSI IN THE GREEK PAVILION 
OF THE 24TH VENICE BIENNALE, 
1948. © SOLOMON R. GUGGENHEIM 
FOUNDATION, PHOTO: ARCHIVIO 
CAMERAPHOTOEPOCHE, DONATED BY 
CASSA DI RISPARMIO DI VENEZIA, 2005

2) PEGGY GUGGENHEIM WITH A 
PAINTING BY PEGEEN AT THE VENICE 
BIENNALE, 1948
PHOTO BY DINO JARACH
PEGGY GUGGENHEIM COLLECTION 
ARCHIVES

3-5) JOSEF ALBERS IN MEXICO 
EXHIBITION AT THE GUGGENHEIM
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PALAZZO GRASSI: 
COWS BY THE WATER

Dopo lo spettacolare e bellissimo 
"naufragio" di Damien Hirst, 
la Pinault Collection torna alla 

doppia formula espositiva, con la col-
lettiva “Dancing with myself" a Punta 
della Dogana e la mostra monografica 
dedicata al grande artista tedesco 
Albert Oehlen, curata a Palazzo Grassi 
da Caroline Bourgeois. 
Che ha selezionato 85 dipinti, dai più 
noti ad altri meno conosciuti, prove-
nienti dalla Pinault Collection e da altre 
importanti collezioni private e musei 
internazionali, per ricostruirne il suo 
itinerario creativo dagli Anni Ottanta ai 
giorni nostri. 
Oehlen (Krefeld, 1954), è sempre 
stato contrario a una “etichettazione” 
stilistica della sua arte anche se, come 
tanti, si è guardato attorno, nel suo 
caso dal Surrealismo a Sigmar Polke 
(del quale è stato allievo), con opere 

che spaziano fra figurazione, geometria 
e astrazione. Tanto da autodefinirsi 
“artista post-non figurativo”.
Artista caleidoscopico, lo potremmo 
definire, sperimentatore di vari stili, 
ritratto, collage, astrazione gestuale e 
materiali vari, come talvolta i manifesti 
pubblicitari incollati sul fondo del 
dipinto e, recentemente, anche il 
computer.
Spesso nei suoi lavori vi è dell’ironia 
(famosissimo il ciclo delle cosiddette 
“messe in scena ironiche”) ed ironico 
è il titolo “Cows by the water”, mucche 
dall’acqua, di questa mostra allestita 
in un palazzo che si affaccia sul Canal 
Grande.
L’allestimento non è cronologico bensì 
articolato, secondo un ordine quasi 
“ritmato” musicalmente tra i diversi 
generi e periodi del maestro, visto che 
la musica riveste un ruolo importante 

1) GILBERT GEORGE AT PUNTA DELLA 
DOGANA, DANCING WITH MYSELF

2) ALIGHIERO BOETTI
SELF-PORTRAIT, 1993-1994
PUNTA DELLA DOGANA
DANCING WITH MYSELF

1

2
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nella sua produzione.
A Punta della Dogana sono esposte 
opere della collezione targata Pinault in 
dialogo con una serie di lavori in presti-
to dal Museum Folkwang di Essen.
La collettiva "Dancing with myself", 
ballando da solo, curata da Martin 
Bethenod, Florian Ebner e Anna Fricke, 
si propone di indagare l'importanza 
della rappresentazione di sé nella 
produzione artistica dagli anni '70 
a oggi e del ruolo dell'artista come 
protagonista e come oggetto stesso 
dell'opera.
Ampio il ventaglio dei linguaggi 
espressivi, da fotografia, video e 
pittura a scultura e installazioni.
Esposte un centinaio di opere, da 
Claude Cahun, LaToya Ruby Frazie, Urs 
Fischer e Cindy Sherman a Gilbert&-
George, Alighiero Boetti e Maurizio 
Cattelan.
Le due mostre rimarranno aperte sino 
al 6 gennaio 2019.

After Damien Hirst’s spectacular, won-
derful "shipwreck", the Pinault Collection 
goes back to its usual two-exhibition 
formula, hosting the group exhibition 
“ Dancing with myself" at Punta della 
Dogana and a personal exhibition de-
dicated to German artist Albert Oehlen, 
and curated by Caroline Bourgeois, at 
Palazzo Grassi. 
Caroline Bourgeois has selected 85 
famous and lesser-known works, from 
the Pinault Collection and other major 
private collections and international 
museums, in order to trace Ohelen’s 
creative development from the 1980s to 
the present. 
Oehlen (Krefeld, 1954) has always been 
against any labelling of his art, but of 
course, like any other artist, he has had 
his influences – which, in his case, ran-
ge from Surrealism to Sigmar Polke (with 
whom he studied) – and has produced 
works that combine figurative, geometric 
and abstract elements. He has described 

himself as a “post-non-figurative” artist. 
We may describe him as a multifaceted 
artist who has experimented with various 
styles, with portrait, collage, gestural 
abstraction, and with different media 
and materials, including glued-on 
advertising posters, and, more recently, 
computer art. 
Irony often characterizes his works 
(especially the famous series of so-cal-
led “ironic stagings”) and there is irony 
in the title of this exhibition, “Cows by 
the water”, held in a palace overlooking 
the Grand Canal. 
Rather than following a chronological 
order, the exhibition is organized based 
on a “rhythmical order” between the 
artist’s various genres and periods, given 
that music has a key role in his practice.
The group exhibition "Dancing with 
myself" at Punta della Dogana features 
works from the Pinault Collection alon-
gside a selection of works on loan from 
the Folkwang Museum in Essen. Curated 

by Martin Bethenod, Florian Ebner and 
Anna Fricke, it explores the importance of 
self-representation in art from the 1970s 
to today and the role of the artist as 
subject and material of his work.
Approximately 100 works are on display, 
from Claude Cahun to LaToya Ruby 
Frazie, Urs Fischer, Cindy Sherman, 
Gilbert&George, Alighiero Boetti and 
Maurizio Cattelan.
The exhibition brings together a broad 
range of media and forms of expression, 
among which photography, video, pain-
ting, sculpture, and installations.
Both exhibitions run until 6 January 
2019.
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3-4) ALBERT OEHLEN AT PALAZZO GRASSI
PHOTO BY IRENE FANIZZA

5-6) URS FISCHER
UNTITLED, 2011
© PALAZZO GRASSI
PHOTO BY MATTEO DE FINA
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Dopo la proclamazione di "Questo 
piccolo grande amore" la 
canzone italiana del secolo e 

dell'album "La vita è adesso" il più 
venduto nella discografia italiana, 
Claudio Baglioni pensava di aver 
raggiunto l'apice della sua carriera. 
Il cantautore non si sarebbe aspet-
tato che il suo Festival di Sanremo, 
innovativo e coraggioso nella formula 
solo con ospiti musicali e senza 
eliminazioni, diventasse uno dei più 
apprezzati e di qualità degli ultimi 
anni.
Il suo essere perfezionista, garbato 
ed elitario, le non scontate versatilità 

ed ironia, dimostrate sul palco, la 
scelta vincente di mettere la musica 
in primo piano a dispetto di tutto e 
tutti, hanno fatto la differenza.
E ora, dopo quasi quarant'anni di 
carriera, quel successo epocale non 
si è ancora arrestato e viene cele-
brato in un mega concerto all'Arena 
di Verona il 14, 15 e 16 settembre 
prossimi. 

Il suo eclettico talento 
non finisce mai di stupirci...
"E pensare che agli esordi, dopo 
essere stato travolto dal successo 
inaspettato di "Questo piccolo grande 

I DID IT MY WAY

CLAUDIO
BAGLIONI
UN FESTIVAL 
A MODO MIO

by Barbara Carrer

amore", pensavo che la mia carriera 
sarebbe finita subito."

Alla fine ha accettato di fare San-
remo...

"Solo dopo aver declinato diverse vol-
te l'invito. Alla fine mi sono concesso 
questo "lusso": ho accettato di fare 
il direttore artistico, anche se questa 
definizione non mi piace molto, 
preferisco architetto".

Un bilancio senz'altro positivo per un 
architetto.

"A conti fatti sono contento, non ho 
ricevuto pressioni e ho potuto fare 
le scelte che ritenevo opportune. 
Gran parte del merito va anche alla 
squadra molto affiatata che mi ha 
accompagnato in questo viaggio 
attraverso la musica".

Qual è stata la paura più grande?

"Il timore era di rappresentare un 
nome sotto cui ricadevano altre 
logiche. Non mi ritenevo all'altezza, 
il tempo era pochissimo e le cose da 
fare infinite. Tutto questo mi spaven-
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tava e quel palco... Poi ho pensato 
che, dopo 40 anni di questo mestiere, 
non potevo farmi impaurire da niente, 
dovevo mettermi in gioco".

È riuscito a realizzare il Sanremo che 
desiderava?

"Il mio modello erano i festival di 
cinema e letteratura con molte 
retrospettive: affiancare le canzoni in 
gara ad altre che le valorizzassero. 
Credo di esserci riuscito. La cosa 
fondamentale era riportare al centro 
la musica e le parole; i brani, in 
mezzo a star hollywoodiane, sportivi, 
astronauti, vengono messi in secondo 
piano e decontestualizzati senza ave-
re la dignità che meritano. Non penso 
al Festival come ad un contenitore in 
cui entra qualsiasi cosa".

Il suo è stato, per certi aspetti, un 
Sanremo rivoluzionario: niente val-
lette, versione integrale dei brani e, 
soprattutto, niente eliminazioni...

"È brutto dire ad un artista affermato 
di fare le valige e andare a casa a 
metà settimana. Le parole eliminare, 
rottamare, possono far male e urtare 
la sensibilità di chi, da anni, si dedi-
ca a questa nobile professione".

Un rimpianto?

"Se avessi avuto un po' più di tempo, 
avrei provato a invitare dei rapper 
proprio per quell'idea di Festival 
come telaio che intreccia eventi, 
diversi tra loro, ma uniti da un unico 
filo conduttore: la musica".

the Verona Arena in September (14, 15 
and 16 September 2018).

Your eclectic talent never fails to 
surprise…

“Ah, the irony of life! When I was 
starting out, after the huge success of 
Questo piccolo grande amore hit me, 
I thought my career was going to end 
like, the next day.”

You eventually accepted to be the 
artistic director of Sanremo…

“Only after declining the invitation a 
few times. But yes, I eventually gave 
myself this ‘luxury’ and accepted to 
be the artistic director, even though 
I don’t really like that title, I’d rather 
call myself an ‘architect’”.

A real success for an architect…

“Yes. At the end of the day, I’m 
satisfied. I wasn’t pressured by anyone 
and felt free to make my own choices. 
But much of the success of this 
edition is due to the great team that 
accompanied me along this journey 
through music.”

What was your worst fear?

“I was afraid of representing a brand 
governed by other logics. I thought I 
wasn’t up to it. There was little time 
and a thousand things to do. Then I 
began to think that, after 40 years in 
the business, I couldn’t let anything 

frighten me, I had to get in the game.”

Did you manage to deliver what you 
had in mind?

“My benchmarks were the film and 
literature festivals which include many 
retrospectives. I wanted to side the 
songs in the contest with others that 
could emphasize and enhance them. 
And I think I managed to do that. 
Putting music and lyrics back at the 
heart of the festival was essential to 
me. If you have Hollywood stars, sports 
people, astronauts, etc., music loses 
its importance. It loses the dignity it 
deserves. To me, Sanremo is not a box 
you can fill with anything you like.”

Your Sanremo was revolutionary, in a 
way. No TV showgirls, full versions of 
all songs and, most importantly, no 
elimination rounds.

“It’s really hard to tell a popular 
performer that he has to go home, 
especially during the first half of the 
competition (three days). ‘Eliminated’ 
are ‘scrapped’ are hurtful words for 
competitors. They can be offensive for 
people who have spent years in this 
noble profession.”

Any regrets?

“Had I had a bit more time, I would 
have invited a few rappers to reinforce 
my idea of the Festival/Contest as a 
‘loom’ where different events interlace, 
united by one common thread: music.”

Claudio Baglioni thought he had 
reached the apex of his career when 
his hit single Questo piccolo grande 
amore was acknowledged as Italian 
song of the century and La vita è 
adesso became the best selling album 
ever in Italy.
The songwriter didn’t expect that the 
edition of the Sanremo festival and 
song contest he courageously and 
innovatively directed would reveal the 
most appreciated one in the past few 
years, especially after he introduced 
a new format, with guests from the 
music industry only and no elimination 
rounds. 
An elitist and well-mannered 
perfectionist, ironical and versatile on 
stage, Baglioni really made a differen-
ce by resorting to all of his qualities 
and choosing to have music always in 
the foreground, no matter what. After 
almost 40 in the business, he is still 
going strong, and his success will be 
celebrated in a series of concerts at 
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Fotografia per il cinema e cinema 
per la fotografia. In occasione 
della 75. Mostra Internazionale 

d’Arte Cinematografica - La Biennale 
di Venezia, al Magazzino del Caffè, in 
Campo San Simeon Grando, andrà in 
scena ImageNation Venice: Cinematic 
Visions, mostra internazionale di 
fotografia. Si tratta di un progetto di 
ImageNation, il concept espositivo di 
DeFactory, l'associazione culturale no 
profit che ha come obiettivo la ricerca e 
la valorizzazione di talenti che operano 
nel campo della fotografia e che è 
approdata a Venezia grazie alla colla-

borazione con Ici Venice, l'associazione 
culturale no profit che ha per vocazione 
lo sviluppo di risonanze culturali fra 
Oriente e Occidente, fra arte etnografi-
ca ed elementi contemporanei.
ImageNation Venice si inserisce nel 
dialogo già avviato dalla Biennale sul 
tema cinematografico per decantarne 
le declinazioni, focalizzandosi sulla 
fotografia di cinema e sulla cinematic 
photography, ossia sulla fotografia che 
si ispira al cinema in termini tecnici 
ma anche scenografici ed emozionali. 
La scelta di portare ImageNation a 
Venezia, risponde alla volontà di far 

approdare un progetto artistico dal 
respiro già apertamente internazionale 
nel contesto di una città che è da 
sempre crocevia di scambi culturali
Fotografia per il cinema e cinema per 
la fotografia. Due percorsi opposti e 
complementari. Da una parte gli scatti 
di fotografia di cinema e di celebrità 
hollywoodiane dagli anni '50 ad oggi, e 
dall’altra una selezione di immagini di 
una nuova generazione di autori della 
fotografia contemporanea ispirati dalla 
magia del cinema, prendendo in pre-
stito le angolature, le tecniche di luce e 
la narrativa dalla cosiddetta "Settima 

Arte", come venne definita un secolo 
fa (Ricciotto Canudo, "La nascita della 
settima arte”, 1921), prevedendo che 
la cinematografia avrebbe unito in 
sintesi l'estensione dello spazio e la 
dimensione del tempo.
ImageNation Venice vede la partecipa-
zione di alcuni prestigiosi nomi della 
fotografia cinematografica internazio-
nale, tra cui Andrew Cooper, fotografo 
di scena per Quentin Tarantino e Mar-
tin Scorsese, gli italiani Gianni Fiorito 
e Paolo Ciriello, rispettivamente per la 
cinematografia di Paolo Sorrentino e 
Paolo Virzì. Non mancherà uno sguardo 

IMAGENATION 
VENICE
by Marco Rossi

1
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anche al cinema francese con le 
immagini di Bruno Calvo, fotografo di 
scena per il capolavoro di Jean-Pierre 
Jeunet “Il favoloso mondo di Amélie”. 
Tra le foto in esposizione, una sezione 
dedicate alle celebrities dell'epoca 
d'oro di Hollywood, dall'archivio 
Cameraphoto di Carlo Pescatori, e le 
star di oggi, immortalate dal fotografo 
francese Fabrice Dall’Anese, reporter 
per il festival di Cannes, il Tribeca Film 
Festival e Vanity Fair.
Nella loro ricerca fotografica, questi 
artisti non si accontentano di restituire 
l’immagine rappresentativa di un film 

o dell’idea di esso, ma cercano di trarre 
ed offrire una visione ulteriore che pos-
sa aggiungersi all'universo iconogra-
fico del grande schermo. Fotografare 
il cinema, per questi artisti, non è solo 
pura documentazione ma è anche un 
modo di condurre lo spettatore al senso 
chiaro o latente di un momento. Stare 
dietro e dentro ad un film significa 
stare in bilico tra realtà e finzione, 
tra realtà narrata e ricostruita. E nei 
lavori di questi fotografi si può leggere 
l’ibridazione tra verità e finzione, tra 
storia vissuta e storia inventata.

Photography for cinema and cinema 
for photography: on the occasion of 
the 75th Venice International Film 
Festival, ImageNation will present 
ImageNation Venice: Cinematic 
Visions, an international photography 
exhibition held at Il Magazzino del 
Caffè (Campo San Simeon Grando, 
Venice). ImageNation is an exhibition 
concept by DeFactory, a non-profit 
cultural association whose aim is to 
find and promote talents working in 
the field of photography. DeFactory’s 
project in Venice has been imple-
mented thanks to the collaboration 
with ICI Venice, a non-profit cultural 
association whose mission is to 
develop cultural interaction between 
East and West, on the basis of ethno-
graphic art as well as contemporary 
elements.
ImageNation Venice joins a dialogue 
started by Biennale on the theme 
of cinema, focusing on cinematic 
photography, that is, photography 
inspired by cinema not only in terms 
of technique, but also in terms of 
scenography and emotions. The idea 
of bringing ImageNation to Venice 
responds to the desire to integrate 
an artistic project of international 

reach within the context of a city that 
has always been at the crossroads of 
cultural exchanges.

1) KILL BILL VOL.1
PHOTO © ANDREW COOPER
MIRAMAX FILMS

2) LA GRANDE BELLEZZA
PHOTO © GIANNI FIORITO

3) LE FABULEUX DESTIN  
D'AMÉLIE POULAIN
PHOTO © BRUNO CALVO

4) TILDA SWINTON
PHOTO © FABRICE DALL'ANESE
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L’astrazione geometrica può 
caratterizzare l’iter artistico di un 
maestro contemporaneo? L’astratto 

oggi può fornire valide argomentazioni 
senza essere considerato semplice 
decorazione? Una possibile risposta a 
tali quesiti è attualmente fornita dal 
pittore romano Roberto Miniati che da 
anni esplora colti linguaggi e immagini 
sempre ricche di cromie, approfonden-
do le tematiche dell’arte all’interno di 
un approccio interdisciplinare. 
La ricerca di Miniati, al di là di una 
costruzione estetica, possiede una 
valenza tipicamente introspettiva, 
partendo dall’affermazione del filosofo 
francese Voltaire: “un punto geometrico 
è un’astrazione dello spirito”. Proprio 
da questo processo mentale Miniati ha 
interiorizzato una tematica guida, che 
dalle Avanguardie giunge fino ai nostri 
giorni. 
Dovendo trovare delle affinità, l’artista 

nato a Roma ha fatto proprie due 
ricerche artistiche simili per la loro ap-
partenenza al mondo astratto, ma sorte 
su contenuti diversi: da un lato il pittore 
francese Maurice Estève (1904 - 2001) 
per le cadenze cromatiche e le linearità 
interiorizzate grazie a elementi carpiti 
da Paul Cezanne e dal Cubismo, per 
giungere così alle personali e celebri 
astrazioni ricche di colore dell’artista 
russo Serge Poliakoff (1906 - 1969) ca-
ratterizzate da una continua interazione 
tra forme dialoganti in effetti tonali e 
armonici.
Bloccare però il percorso di Roberto 
Miniati a questi nobili rimandi è 
riduttivo, perché l’artista ha inserito 
sempre la propria sensibilità e cultura 
all’interno dei suoi mondi astratti dipin-
ti. Partendo da tale tesi, se visualizzas-
simo le sue opere potremmo avvertire 
lo sprigionarsi di una possibile forma 
comunicativa, determinata da molte-

ROBERTO 
MINIATI:
LYRICAL 

GEOMETRIES
by Alain Chivilò

1) S.T., 2016
ACRYLIC ON CANVAS

CM. 80 X 100

2) ORA ET LABORA, 2018
ACRYLIC ON CANVAS

CM. 130 X 160 

3) L'OSSERVATORE, 2016
ACRYLIC ON CANVAS-BACKED BOARD 

CM. 105 X 75

4) BEAUTIFUL WORLD, 2015
ACRYLIC ON BOARD 

CM.110 X 110

1

Liriche Geometrie
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plici codici geometrici e policromi. Nella 
loro intersezione e nella loro percezione, 
l’astrazione di ogni singola opera crea 
liriche vibrazioni. Dunque uno stato 
mentale, ricco di patos, sublima in arie 
tipicamente metafisiche grazie a mondi 
e visioni surreali.
Miniati ha la capacità di unire, 
ricordando i precedenti rimandi, il 
rigore russo a una visione francese 
maggiormente aperta alla poesia.
Nel corso della produzione artistica del 
maestro, l’universo delle astrazioni si è 
evoluto in sinergie con temi trattati da 
maestri storici suddivisi tra Avanguar-
die e arte moderna, senza tralasciare 
altre fasi della storia dell’arte a partire 
dal Rinascimento. Elementi pittorici 
di questi grandi coabitano nel mondo 

creativo di Miniati, testimoniando una 
sorta di passaggio generazionale tra 
artisti. Un esempio, è il manichino 
metafisico di de Chirico ritratto mentre 
sta dipingendo le sue forme astratte, 
per un continuo pittorico senza fine.
Roberto Miniati evidenzia così un’eclet-
ticità che viene alimentata cercando 
stimoli in progetti, sempre finalizzati 
all’arte, che sconfinano nel design e 
nell’architettura attraverso sculture, 
tappeti e vetrate spesso site specific. 
Partendo da quest’ottica, la sua futura 
terza partecipazione alla Biennale di 
Venezia, all’interno di un padiglione 
straniero nella 58. edizione del 2019, 
fungerà da dialogo utile ad attivare 
nuove disamine. 
L’iter artistico del maestro romano non 

passa inosservato in Italia e all’estero, 
infatti le collaborazioni negli Stati Uniti 
con Christopher Anthony Ltd di Palm 
Springs, California e in Italia con le gal-
lerie Mucciaccia (sedi a Roma, Cortina 
d’Ampezzo, Londra, Singapore), Volos 
(Roma) e Galleria F.lli Orler (Venezia) 
sono ulteriori conferme. A dimostrazione 
della solidità del percorso artistico del 
maestro Miniati, a breve è prevista l’u-
scita del suo primo catalogo ragionato 
contenente le opere fin qui dipinte.
In estrema sintesi, riprendendo un’af-
fermazione di Carlo Carrà, la pittura per 
Roberto Miniati nasce e si determina 
cogliendo “quel rapporto comprendente 
il bisogno di immedesimazione con le 
cose e il bisogno di astrazione”.

many years.
Beyond its aesthetic form, Miniati’s art 
has a typically introspective nature, in 
the sense that, as French philosopher 
Voltaire once stated, “a geometric point 
is an abstraction of the spirit”. Based 
on that mental process, Miniati has 
internalized a leading theme, which has 
made its way from the Avant-Gardes to 
our days.
The Rome-born artist has appro-
priated two artistic visions that are 
similar in their abstract form, but 
differ in their contents. On the one 
hand, that of French painter Maurice 
Estève (1904 - 2001), with his colour 
cadences and linearities internalized 
thanks to elements drawn from Paul 
Cezanne and Cubism, which lead to 
his famous colourful abstractions. On 
the other hand, that of Russian artist 
Serge Poliakoff (1906 - 1969), whose 
work is characterized by a continuous 
interaction between forms with tonal 
and harmonic effects.
However, confining Roberto Miniati’s art 
to these influences would be reductive, 
because the artist has always incor-
porated his own sensibility and culture 

Can geometric abstraction characterize 
the artistic process of a contemporary 
master? Can the abstract provide 
valid arguments today without being 
considered mere decoration? A possible 
answer to these questions can be found 
in the works of Roman painter Roberto 
Miniati, who has explored the langua-
ges of fine art ​​and colourful images for 
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into the abstract worlds of his pain-
tings. Thus, if we visualized his works 
we could feel the release of a possible 
communicative form, determined by 
multiple geometric and polychrome 
codes. As the latter intersect and are 
perceived, the abstraction of every 
single work creates lyrical vibrations. In 
this way, an emotionally charged men-
tal state is sublimated into typically 
metaphysical atmospheres thanks to 
surreal worlds and visions.
Miniati manages to combine Poliakoff’s 
Russian rigour and Estève’s more poetic 
vision.

In the course of Miniati’s career, his 
universe of abstractions has developed 
in synergy with the themes treated by 
great masters of the Avant-Gardes and 
modern art, without neglecting other 
periods in art history since Renais-
sance. The pictorial elements used 
by these masters coexists in Miniati’s 
creative world, bearing witness to a 
sort of generational transition between 
artists. A case in point is the portrayal 
of de Chirico’s metaphysical mannequin 
painting abstract forms, which creates 
an endless pictorial continuum.
Roberto Miniati is an eclectic artist who 

engages in design- or architecture-o-
riented projects involving sculptures, 
carpets and glass windows, including 
site specific ones. In this light, his par-
ticipation in the 2019 Venice Biennale, 
in a foreign pavilion, will be a useful 
stimulus to embark on new projects.
Miniati’s work is highly sought after 
and has been featured in galleries in 
the United States and Italy, including 
Christopher Anthony Ltd of Palm 
Springs, California, Mucciaccia Modern 
and Contemporary Art (Rome, Cortina 
d’Ampezzo, London, Singapore), Volos 
(Rome), and F.lli Orler (Venice). The 
first catalogue raisonné of his works is 
forthcoming.
To sum up, borrowing Carlo Carrà’s 
words, we may say that for Roberto Mi-
niati painting is about grasping “that 
relationship which includes the need 
to identify with things and the need for 
abstraction”.

1) I MAESTRI DEL COLORE, GIORGIONE

2) MUSEUM, 2016
ACRYLIC ON PAPER IN WOODEN IN BOX 
AND SCREEN PRINTED PLEXIGLASS
CM. 46 X 65

3) VIVE LA FRANCE, 2016
ACRYLIC ON PAINTED CANVAS
CM. 90 X 120

4) MY VALENTINE, 2016
ACRYLIC ON CANVAS
CM. 100 X 100
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La Vetreria Bisanzio Gallery collabora con i più grandi maestri vetrai.
All’interno della fornace si possono trovare ancora i forni di fusione fatti nel 1960 dal Maestro Ermanno Nason.

La possibilità di differenziare le produzioni garantisce la creazione di oggetti d’arte sia contemporanea che classica,
ovvero, eseguiti con criteri antichi quanto la storia dell’isola di Murano.

La professionalità è il requisito principe con il quale qualsiasi ospite viene ricevuto e consigliato

Bisanzio Gallery S.r.l.
Calle Paradiso, 22 – Fondamenta Navagero - 30141 MURANO – VENEZIA

ITALY

Tel +39041739933 - +39041739222
www.bisanzioglass.com - bisanzioglass@hotmail.com



“Visions-47 #1. ConversAzioni 
dinamiche” è il nome di un 
progetto di sperimentazione 

intrapreso dai giovani designer Paolo 
Emanuele Nava e Luca Maria Arosio 
(fondatori di Nava + Arosio Studio). 
Un progetto, presentato la scorsa 
primavera nella suggestiva cornice 
della Rotonda dell'Appiani, alla Reggia 
di Monza in occasione di Milano 
Design Week 2018, che ha suscitato 
interesse notevole tra i cultori dell'arte 
e gli appassionati di design. Sì, perché 
“Visions-47 #1. ConversAzioni dinami-
che” è un progetto trasversale di arte 
applicata al design, un'iniziativa che 
vuole indagare su come un oggetto 
di design, nello specifico la seduta 
Pila-47 disegnata per l’azienda Rubelli 
Casa, possa diventare un’opera d’arte 
dinamica. Protagoniste le sedute 
Pila-47 ideata dal duo di designer 
italiani per “Rubelli Casa” nel 2015: 
poltroncine circolari, senza angoli, 
la cui particolarità risiede nel loro 
aspetto dinamico. In pratica le sedute 
diventano tali con il peso del corpo, 
mutando di continuo il loro aspetto. 
La poltroncina, che vede come vero 
protagonista il tessuto, si rinnova ogni 
anno attraverso l’introduzione di nuove 

combinazioni tessili e da quest’anno 
anche di un nuovo spirito di ricerca 
grazie all’introduzione del concept 
Visions-47 «Tutto è nato da una 
semplice riflessione: può un oggetto 
di design interpretare l'arte e l'arte 
interpretare un oggetto di design?» 
dicono Nava e Arosio. «Sì, soprattutto 
se, come in questo caso, riesce a 
coniugare comfort, funzionalità, estro 
creativo, raffinatezza estetica. Inevi-
tabile "scontrarsi" con l'aspetto mu-
tevole della poltrona e con il costante 
rapporto che essa ha con il corpo, suo 
vero creatore. Proprio questo tema ci 
ha portato a capire come un oggetto di 
design dinamico potesse, con la mano 
dell'artista, trasformarsi in un'opera 
d'arte dinamica».
A “interpretare” le poltroncine, realiz-
zate su tessuto bianco, è stato l'artista 
Vanni Cuoghi. «Usando il tessuto 
bianco come una tela, ho dipinto dei 
pappagalli che occupano lo spazio re-
clinabile della seduta» spiega Cuoghi. 
«L'immagine si offre come quella di 
un pennuto che finisce ... schiacciato 
sotto il peso dello spettatore, per dare 
all'arredo un tocco di giocosa ironia».
«Ho sempre pensato che l’arte 
contemporanea fosse il frutto di un 

dialogo continuo e costante con altre 
discipline che, con l’arte, hanno avuto 
poco a che fare in passato» prosegue 
l'artista. «La pittura stessa, che fino 
a una trentina d’anni fa guardava 
dall’alto in basso la decorazione, 
il design e la grafica, è diventata 
inclusiva e ha attinto, dalle cosiddette 
arti applicate, linfa rigenerante per 
rifondare il proprio linguaggio. Già 
il Futurismo aveva provveduto a 
rompere le barriere creando un dialogo 
solido e virale tra discipline diverse. Il 
postmoderno ha ribadito con forza il 

concetto, il Lowbrow americano lo ha 
declinato nella sua forma più vitale e 
il Newbrow Italiano lo ha connesso con 
la tradizione e la storia».
«Quando mi hanno proposto di 
intervenire su Pila 47» spiega ancora 
Cuoghi «ho pensato che fosse molto 
bello che la mia pittura dialogasse con 
l’oggetto pensato da Nava e Arosio e 
realizzato dall’azienda Rubelli. Seduti 
in poltrona si fa conversazione, ci si 
scambiano idee e storie».

www.navaarosiostudio.it

NAVA+AROSIO
S T U D I O PHOTO CREDITS BY COSTANTINA POZZI

by Ilario Tancon
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“Visions-47 #1. ConversAzioni dina-
miche” (Dynamic ConversActions) is 
the name of an experimental project 
started by young designers Paolo 
Emanuele Nava and Luca Maria 
Arosio (founders of Nava + Arosio 
Studio). Last spring, the project was 
presented in the evocative setting of 
the Rotonda of Appiani, at the Royal 
Villa of Monza, on the occasion of 
Milan Design Week 2018, creating 
remarkable interest among art lovers 
and design enthusiasts. Indeed,  
“Visions-47 #1. ConversAzioni dina-

miche” is a wide-ranging project that 
involves art applied to design, an 
initiative whose aim is to explore how 
a design object, specifically the Pila-
47 chair designed for Rubelli Casa, 
may become a dynamic artwork. The 
project focuses on the Pila-47 chairs 
created in 2015 for Rubelli Casa: 
little round armchairs, with no edges, 
whose distinctive quality is a dyna-
mic shape and look. In practice, the 
chairs become seats with the weight 
of the body, constantly changing their 
appearance.
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Sul palco dell'Ariston anche 
James Taylor, dopo Sting, 
rivolge un tributo alla musica 

italiana con una particolare versione 
chitarra-voce de "La donna è mobile" 
per poi eseguire uno dei suoi brani 
leggendari: "Fire and rain" e unirsi 
a Giorgia in un'esecuzione da brividi 
di "You've got a Friend", pezzo che 
aveva portato il musicista folk-rock 
in vetta alla classifica di «Billboard 
Hot». 
Dopo quasi cinquant'anni, molteplici 
riconoscimenti e oltre 100 milioni 
di dischi venduti nel mondo, questo 

mito degli anni '70, conquista 
ancora il pubblico con la sua voce 
calda e vellutata, i testi introspettivi 
e profondi, uno stile inconfondibile 
che ha influenzato i cantautori di 
tutti i tempi.
Il songwriting americano eredita la 
passione per la musica dalla madre 
soprano e la alimenta all'insegna del 
folk con il mito di Woody Guthrie. La 
sua vita è segnata da periodi bui (un 
grave incidente in moto che limita 
l'uso delle mani e problemi di de-
pressione poi sfociati nella tossicodi-
pendenza) le cui tracce emergono 

JAMES TAYLOR: 
THE MELANCHOLIC 
STORYTELLER 
STILL SURPRISES.

by Barbara Carrer

IL CANTASTORIE MALINCONICO 
SORPRENDE ANCORA

dal suo stile malinconico, dalla voce 
sussurrata e dai toni cupi di alcuni 
testi nettamente autobiografici.
Accompagnato dall'immancabile 
chitarra, James Taylor, ha inserito 
nel suo tour mondiale, per il mese di 
luglio, tre date italiane in città da 
sogno: Lucca, le Terme di Caracalla 
a Roma e l'Anfiteatro di Pompei, 
location ricche di suggestioni per 
un cantautore che sembra avere la 
facoltà, tipica delle grandi icone, di 
fermare il tempo. 

Fa il suo ingresso negli studi della 
Apple Records grazie ad un provino 
organizzato dalla fidanzata di allora 
di Paul McCartney... Cosa ricorda di 
quel giorno?

"Era il 1968 ed ero agitatissimo: 
da fans sfegatato dei Beatles, mi 
esibivo davanti a Paul McCartney e 
George Harrison. Era un sogno che si 
avverava. 
Nonostante l' ansia, eseguii un mio 
pezzo (Something in the way she mo-
ves) e l'audizione andò bene. Lì iniziò 
la mia carriera, il resto è storia".

Cosa pensa del Festival di Sanremo?

"Lo conosco dagli anni '60 e vorrei 
che, una kermesse del genere, ci 
fosse anche in America".

Sul palco dell'Ariston si è esibito con 
Giorgia, com'è stato duettare con lei?

"Giorgia ha una voce meravigliosa 
e sa dare grandi emozioni. Tra le 
mie canzoni ha scelto "You've got 
a friend", pezzo con cui lei ha un 
feeling particolare".

E con la blueswoman Bonnie Raitt 
con cui si esibisce durante il tour 
mondiale?

"Sono altrettanto entusiasta di 
dividere il palco con questa grande 
artista e di portare in Europa e in 
Italia la mia musica".

A proposito del tour italiano...Come 
location per i suoi concerti ha scelto 
dei luoghi molto particolari...

"L'Italia dispone di cornici fanta-
stiche nelle quali suonare, posti in 
cui il pubblico può avvertire grandi 
suggestioni. Cose del genere non 
accadono in America, al massimo 
abbiamo la Carnegie Hall e l'anfitea-
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tro Red Rocks nel Colorado. 
Per questo abbiamo scelto luoghi 
come Pompei o le Terme di Caracalla 
nei quali, anche noi, diventiamo 
turisti e avvertiamo la magia della 
storia".

Quali cantanti italiani ama e 
conosce?

"Ho lavorato con Zucchero ed Elio e 
le Storie Tese verso i quali nutro un 
grande affetto".

Il suo collega ed amico Paul Simon 
ha deciso di smettere di suonare dal 
vivo, salutando il suo pubblico con 
un ultimo tour... Condivide questa 
scelta?

"Le cose non durano per sempre e 
posso comprendere il suo pensiero, 
ma io non so fare altro nella vita e 
continuerò a suonare finchè sarò in 
grado di farlo".

Cosa le ha insegnato il trascorrere 
del tempo?

"Dalla vita ho imparato che tutto 
passa, sia i momenti brutti che 
quelli belli. Quando ero giovane le 
cose mi sembravano eterne, ma non 
è così".

singer Giorgia in an awe-inspiring 
performance of You’ve Got A Friend, 
a song that reached the top of the 
US Billboard Hot 100 chart in 1971.
Almost fifty years later, with 
numberless awards and over 100 
million records sold worldwide, the 
legendary singer-songwriter still 
captivates the audience with his 
velvety warm voice, his introspecti-
ve, profound lyrics, and a unique 
style that has influenced legions of 
songwriters over the years.
As a child, he inherited a passion for 
music from his mother, a soprano 
singer, and later developed a love 
for Woody Guthrie and folk music. 
His life has been punctuated with 
dark moments (he broke both hands 
in a terrible motorcycle accident 
and suffered from depression and 
drug addiction), traces of which 
are found in his melancholic style, 
his whispered singing, and the sad 
mood of some clearly autobiographi-
cal lyrics.
Last July, as part of his world tour, 
James Taylor, with his ever-present 
guitar, performed in three Italian 
cities: Lucca, Rome (at Caracalla’s 
Baths) and Pompei (at the Am-
phitheatre) – three extraordinarily 
evocative locations, especially when 
framed by the music of this songwri-
ter who, like all great icons, seems 
to have the magical ability to make 
time stop.

You accessed the Apple Records Stu-
dio thanks to an audition arranged 
by Paul McCartney’s fiancé. What do 
you remember about that day?

“The year was 1968 and I was 
extremely nervous. I was a huge fan 
of The Beatles, and I was going to 

perform before Paul McCartney and 
George Harrison. It was a dream 
come true. Despite my anxiety, I 
played one of my songs (Something 
in the Way She Moves). The audition 
went well. My career began there. 
The rest is history.”

What do you think of the Sanremo 
Music Festival?

“I’ve been acquainted with it since 
the ‘60s. I wish we had something 
similar in the US.”

You duetted with Giorgia. What did 
it feel like?

“She has a great voice and can 
convey great feelings. She chose 
You’ve Got A Friend, a song she loves 
very much.”

And what’s it like performing with 
blueswoman Bonnie Raitt, who 
accompanies you in your world tour?

"I’m thrilled that I can share the 
stage with this great artist and take 
my music to Europe and Italy.”

Speaking of which... you’ve chosen 
very special places for your concerts 
in Italy.

"Italy has spectacular settings, 

places that can exert a strong 
fascination on the audience. There’s 
no such thing in the US. At best we 
have the Carnegie Hall and the Red 
Rocks amphitheatre in Colorado.
That’s why we chose places like 
Pompei or Caracalla’s Baths, where 
we, too, become tourists and feel the 
magic of ancient history.”

What Italian singers do you know 
and love?

"I have worked with Zucchero and 
Elio e le Storie Tese. I feel very 
attached to them.” 

Your colleague and friend Paul 
Simon has given up playing live and 
said goodbye to his fans with a final 
tour… Would you do the same?

"Things don’t last forever and I can 
understand his decision, but there’s 
nothing else I’m good at, so I’ll carry 
on playing as long as I can.”

What have you learned with the 
passage of time?

“Life has taught me that everything 
passes, both the good moments and 
the bad ones. When I was young I 
thought things were eternal. I was 
wrong.”

On stage at Ariston Theatre, James 
Taylor, following in Sting’s footsteps, 
paid homage to Italian music with 
an acoustic version of La donna 
è mobile, before performing one 
of his legendary pieces, Fire and 
Rain, and then dueting with Italian 
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Nei recenti fatti di cronaca si 
apprendono sempre di più 
notizie inerenti a decessi che 

coinvolgono principalmente uomini 
e donne appartenenti alla terza e 
quarta età. 
Se il filosofo greco Erodoto affermava 
che “in pace i figli seppelliscono i 
padri, mentre in guerra sono i padri 
a seppellire i figli”, oggi sta acca-
dendo purtroppo l’incontrario. 
Partendo da tale considerazione, la 
fine dell’inverno 2018 ha segnato 
la prematura scomparsa di Jerka 
Valentina Eulisse: una delle figlie 
dell’artista veneziano Vincenzo (per 
gli amici Cencio). Una perdita im-
provvisa che ha privato i propri cari 
di un legame forte e profondo, anche 
se Jerka (classe 1987) ebbe, in fasi 
alterne, un rapporto difficile con la 
famiglia, le cui motivazioni entrano 
in quella sfera denominata privacy 
sempre da rispettare. 
Diversamente dalle sue sorelle è 
stata la figlia che maggiormente ha 
fatto proprio il credo dell’arte pater-
na, lavorando anche nel suo studio. 
Proprio per questo legame artistico 
Vincenzo Eulisse, dopo pochi mesi 
dal decesso, ha avvertito quella 
pulsione interiore tipica di un padre, 
atta ad aprire la mente attraverso 
un’azione che potesse ricordare, 

pittoricamente parlando, il breve iter 
della figlia.
Da tale motivazione, nacque la 
mostra personale postuma di Jerka 
Eulisse presso lo spazio Micromega 
Arte e Cultura di Venezia intitolata 
“L’arcipelago di Jerka”.
Una trentina circa di opere, esposte 
fino a giugno, ha permesso di ammi-
rare un iter che pur essendo breve, 
ha evidenziato spunti interessanti 
sempre legati ad ambiti di vita 
diversi, come del resto i rispettivi 
periodi trascorsi fuori Venezia, come 
per esempio in Svizzera e Germania. 
L’improvvisa scomparsa all’età di 
trent’anni ha congelato e bloccato 
per sempre la sua maturità pittorica, 
poiché ha precluso definitivamente 
quell’evoluzione che nella contem-
poraneità emerge di solito in una 
decade successiva.
La fase iniziale senza alcun dubbio 
risentì del rapporto padre/figlia e 
di conseguenza dell’impressum 
paterno: mondi surreali fantastici e 
complessi all’interno di rivisitazioni 
sempre sospese tra figurazione 
informale e scomposizioni cubiste. 
Ovviamente non mancano gli appro-
fondimenti artistici anche attraverso 
disamine pittoriche come avvenne 
con le opere di Armando Pizzinato.
Successivamente, la frequentazione 

JERKA’S 
ARCHIPELAGO
L’arcipelago di Jerka
by Armin R. Mengs
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di “una banda” (termine usato dal 
padre) di writers le permise di ap-
prendere la tecnica della bomboletta 
spray sostituendo pennello e matita. 
Tali ambienti aprirono in lei differenti 
indagini per proiezioni umane dalla 
valenza diversa.
La sintesi di questo breve percorso 
le permise di elaborare dal punto 
di vista artistico forme, cromie e 
collage in universi di vita diversi, 
richiamando espressioni della storia 
dell’arte pur tenendo sempre a men-
te le visioni artistiche del padre.
In questo modo Jerka spaziava 
tra opere concettuali giungendo 
a espressioni libere e felici grazie 
anche all’utilizzo di vivaci colori.
Vincenzo Eulisse omaggiando 
Jerka pittrice ha portato alla luce un 
percorso pittorico, rimasto sotto voce 
nei confronti della possibile ribalta 
mediatica, che merita comunque 
ulteriori disamine attraverso altre 
esposizioni. Infatti nei futuri progetti 
sono previste due personali a Forte 
Marghera (luogo creativo di Vincenzo 
e di altri interessanti artisti) e Urbino 
(storica città in cui vivevano), poiché 
nel rapporto padre e figlia come 
indicò Madre Teresa di Calcutta “...
in ogni volo, in ogni sogno e in ogni 
vita rimarrà per sempre l’impronta 
dell’insegnamento ricevuto”.

Deaths of people from the third and 
fourth age groups are increasin-
gly reported in the news. Greek 
philosopher Herodotus famously 
wrote that “in peace sons bury their 
fathers, in war fathers bury their 
sons”, but, sadly, it seems today 
the opposite is happening.
The end of last winter saw the 
untimely death of Jerka Valentina 
Eulisse, one of the daughters of 
Venetian artist Vincenzo (known to 
his friends as Cencio). Unlike her 
sisters, she embraced her father’s 
dedication to art and worked in his 
studio. Due to this strong artistic 
bond, Vincenzo Eulisse, a few 
months after his daughter’s death, 
felt the need to do something to 
commemorate her short career as 
a painter. 
This led to “Jerka’s Archipelago”, 
a posthumous solo show of Jerka 
Eulisse at the MAC (Micromega 
Arte e Cultura) exhibition space in ​​
Venice, where about thirty works 
were on display until last June. 
The exhibition enabled visitors to 
admire a journey that, albeit brief, 
brought together interesting ideas 
and influences from different areas 
of life, including periods spent 
outside Venice, for example in 
Switzerland and Germany. 

Jerka’s sudden death at the age 
of thirty has forever frozen her 
development as a painter at a par-
ticular point in time, precluding her 
access to the significant evolution 
that contemporary artists usually 
go through in their forties. 
Her early works bear clear traces 
of her father’s influence, incorpo-
rating complex surreal worlds into 
reinterpretations poised between 
informal figurative art and cubist 
decomposition. Later on, Jerka 
made friends with a “gang” (a 
term used by her father) of graffiti 
writers and learned how to spray 
paint, substituting the paint brush 
and pencil for a spray can. This 
milieu led her to explore different 

subjects and project different mea-
nings. In her short career, she was 
able to develop shapes, colours and 
collages into different universes of 
life, making references to previous 
styles but always keeping in mind 
her father’s artistic visions. 
In this way, Jerka created an 
eclectic variety of conceptual 
works, achieving free and joyful ar-
tistic expression especially thanks 
to the use of bright colours. 
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Forma che è sostanza. La forma, 
la sostanza, di Poliform. Azienda 
lombarda punto di riferimento 

internazionale dell’arredamento. Una 
forma e una sostanza che da tempo 
sono state apprezzate nel mondo e 
che hanno ricevuto un riconoscimento 
di eccellenza assoluta. Lo scorso 
giugno, nella splendida cornice del 
Castello Sforzesco di Milano, i fonda-
tori di Poliform, Alberto Spinelli, Aldo 
Spinelli e Giovanni Anzani sono stati 
infatti premiati con il XXV Compasso 
d’Oro alla carriera ADI, il più antico 
e prestigioso premio di design al 
mondo.
Nato nel 1954 da un’idea di Giò Ponti 
per i grandi magazzini la Rinascente 
di Milano e per valorizzare l’allora 
nascente design italiano, nel 1958 
il premio è passato sotto l’egida di 
Adi - Associazione per il Disegno 
Industriale - realtà che da allora 
ne cura l’organizzazione e ne tutela 
l’integrità. A essere premiati con 
il Compasso d'Oro sono i migliori 
prodotti di design italiano che si di-
stinguono per originalità, innovazione 
funzionale e tipologica, per i processi 
di produzione adottati, per i materiali 

impiegati, per la sintesi forma-
le raggiunta. Non solo. Il Compasso 
d'Oro premia anche la storia delle 
aziende, riconoscendo la cultura del 
“saper fare” e una visione impren-
ditoriale ampia e definita. Proprio 
per la sua storia di imprenditorialità, 
innovazione, sperimentazione e 
qualità, è stata premiata Poliform. 
Un riconoscimento, dunque, non per 
un singolo prodotto ma per una storia 
aziendale. Per questo i fondatori 
dell'azienda hanno voluto condividere 

il prestigioso riconoscimento con 
tutte le persone che ogni giorno, con 
il loro lavoro, la loro passione, la loro 
professionalità, hanno permesso a 
Poliform di divenire un brand ricono-
sciuto in tutto il mondo e, appunto, 
un’azienda da Compasso d’Oro.
Il premio è stato assegnato da una 
giuria internazionale con la seguente 
motivazione: «Spesso si dice che per 
correre veloce devi correre da solo, 
ma per andare lontano devi correre 
con altri. Massima smentita nei fatti 

da questi amici, prima che soci, che 
hanno saputo correre velocemente 
andando lontano e in questa corsa 
sempre orientandosi attraverso la 
cultura del design. Un impegno 
imprenditoriale - hanno concluso i 
giudici - che nel tempo si è saputo 
unire a un non meno importante im-
pegno istituzionale per la diffusione e 
la difesa del made in Italy».
Poliform è infatti un brand italiano 
che è stato in grado di interpretare al 
meglio gli stili di vita e i trend con-

POLIFORM
FORM AND SUBSTANCE

Forma e sostanza
by Ilario Tancon
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A form that is substance: the form, 
and the substance, of Poliform, 
a company based in Lombardy 
that has become an international 
reference point for interior design; 
a form and a substance that 
have long been admired all over 
the world, being acknowledged 
as a standard of excellence. Last 
June, in the magnificent setting 
of Milan’s Castello Sforzesco, Po-
liform’s founders, Alberto Spinelli, 
Aldo Spinelli and Giovanni Anzani, 

received the ADI (Association for 
Industrial Design) Golden Compass 
Award for lifetime achievement at 
the 25th edition of the oldest and 
most prestigious design reward in 
the world.
Founded in 1954 by Giò Ponti 
(based on an idea for Milan’s 
Rinascente department store and 
to enhance Italian design, which at 
the time was only starting to take 
off), in 1958 the Golden Compass 
Award (Compasso d’Oro) was entru-

sted to ADI, which has managed 
and supervised it ever since. The 
Golden Compass is awarded to the 
best Italian design products, those 
that distinguish themselves for 
originality, functional and typolo-
gical innovation, the production 
processes adopted, the materials 
employed, and their formal design. 
Last but not least, the award is 
also recognition of the history, 
know-how, and business vision of 
a company.

temporanei traducendoli in un design 
elegante e raffinato, divenendo una 
realtà industriale tra le più signifi-
cative nel settore dell’arredamento 
internazionale.
La collezione Poliform, che si avvale 
dell’apporto creativo di designer pre-
stigiosi come Jean-Marie Massaud, 
Emmanuel Gallina, Carlo Colombo e 
Marcel Wanders, si basa su una scel-
ta ampia e diversificata e comprende 
sistemi e complementi d’arredo 
adatti a ogni zona della casa.

THE FOUNDERS
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La storica Città di Feltre, con i suoi 
ammirevoli palazzi rinascimentali 
affrescati, per mezzo di varie ap-

prezzate manifestazioni culturali valo-
rizza il suo patrimonio e lo fa conoscere 
ai suoi ospiti nell'ottica di un turismo 
di qualità. Fra i vari eventi con cadenza 
annuale si distingue la "Mostra dell'Ar-
tigianato" che aprendo le dimore ad 
operatori del settore si ricollega alle 
case-bottega medievali per incentivare 
una rivivitalizzazione dell'intero centro. 
Nell'ottica di ció, alla ricerca di nuovi 
spazi espositivi, qualche decennio fa si 
propose di riaprire l'abbandonato gran-
de palazzo vescovile di via Paradiso. 
E quale fu la sorpresa, ad una prima 
visita, di entrare in un enorme androne 
che pareva da subito l'impareggiabile 
scenografia d'un mercato antico. Da 
quel primo approccio é nata una virtuo-
sa operazione di recupero che é sfociata 
questa primavera con la realizzazione 
dello splendido Museo Diocesano.
L'infaticabile colto direttore degli 
uffici diocesani per i beni culturali 
don Giacomo Mazzorana valutò che si 
poteva esser in grado di raccogliere 
in un unico complesso architettonico 
il vasto patrimonio di Opere Sacre 
custodite in diversi luoghi e ,stu-
diandole, valorizzarle mettendole a 
disposizione della Comunità. L'attento 
approccio dell'architetto Gloria Manera 
coadiuvata dall'ing. Siro Andrich e le 

THE ANCIENT 
BISHOP’S 
PALACE IN FELTRE
L'Antico Vescovado di Feltre
by Dario Dall'Olio

1) BISHOP’S PALACE AND GARDEN

2) MEDIEVAL EMBLEM OF THE TOWN OF 
FELTRE, FRESCOES BY MARCO DA MEL 
(1496-1583)

3) A WALL IN THE MAIN HALL  
OF THE MUSEUM

4) SCULPURE BY ANDREA BRUSTOLON

2

1

migliori maestranze del territorio han 
consentito la scoperta di affreschi e 
particolari architettonici, in taluni casi 
ignoti, celati da intonaco e scomparsi 
dalla memoria. Come l'interessante 
identificazione delle architetture me-
dievali collocate su un solido sperone 
di arenaria rossa a volte rettificata, 
scavata come nella parte delle cantine 
ove é stata opportunamente collocata 
la parte lapidea dell'esposizione: 
bassorilievi con simboli longobardi a 
dimostrazione di una lunga tradizione 
religiosa sparsa nell'intero territorio.
L'allestimento delle 25 sale - ci precisa 
la conservatrice Tiziana Conte- ha 
considerato in maniera intelligente il 
connubio fra le superfici espositive, le 
Opere di scultura e pittura e il contesto 
delle stanze ricche di particolari unici e 
diversificati. Pavimenti alla venezia-
na di varie tipologie, soffitti dipinti, 
travature, finestrature con visione sui 
tetti della Città e i monti circostanti, 
preziosi intonaci dipinti in varie epoche 
ed occasioni. Tutto il periodo di restauro 
é stata una quotidiana emozionante 
scoperta ed altrettanto importante 
ed attenta ricerca della soluzione 
piú idonea a conservare e proporre 
le soluzioni piú idonee. Oggi la visita 
emoziona proprio per questo perché il 
colto pensiero che ha sostenuto tutta 
l'operazione é perfettamente percepibile 
ed emozionante. I preziosi "oggetti" 
esposti son la massima valorizzazione 
di un vasto territorio e la sua profonda 
Cultura espressa in maniera mirabile 
dal calice del diacono Orso risalente 
al VI secolo, alle pale d'altare salvate 
dalle inquietudini delle vicende storiche 
dell'intero bellunese, le sue profonde 
valli, la collocazione lungo i fiumi Piave, 
Cismon, Cordevole, che han da sempre 
contraddistinto il continuo passaggio di 
popoli, migrazioni, eserciti e non é stato 
certo facile difendere questi importanti 
segni della cultura locale che oggi 
costituiscono un unicum di consapevole 
privilegiato approccio con opere d'arte 
e coscienza di un intero popolo dolo-
mitico. Sculture dai conventi, pitture 
dai Santuari, Oggetti Sacri di alta 
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oreficeria impreziosiscono una visita al 
museo lasciandone un mistico ricordo. 
Gli affreschi restaurati rimandano a 
rappresentazioni d'un territorio ricco di 
picchi montuosi, verdi colline, castelli, 
borghi fortificati, dimore e mulini di 
un popolo che si muove con fardelli ed 
animali su agresti viabilità, attraverso 
fiumi e ponticelli, tipica opera dalla 
loquace vitalità parlante dell'artista 
rinascimentale Marco da Mel. Tale 
recente scoperta rivaluta ulteriormente 
la figura di quest'artista peraltro nota 
in ambito feltrino e a Belluno a Palazzo 
Doglioni e nell'intero territorio della 
sua cittadina d'origine Mel, dove oltre 
ad innumerevoli chiesette campestri 
realizza nel 1545 il grande ciclo 
pittorico del Municipio, ma anche sulle 
colline asolane con l'antica San Martino 
di Castelcies e le recenti scoperte in 
Asolo. La Fondazione Cariverona e la 
Regione Veneto, che hanno sostenuto 
il progetto, da oggi possono veramente 
esser fiere del loro operato nei confronti 
di un risultato veramente positivo ed 
apprezzato.

streets to craftsmen from all over Italy 
in order to encourage the revitalization 
of the entire town centre.
A few decades ago, when the use of 
new exhibition spaces was being consi-
dered, a proposal was made to re-open 
the abandoned large bishop's palace 
located in Via Paradiso. And what a joy 
it was to discover, upon first visiting 
the place, a huge hall that looked like 
the setting of an ancient market. That 
first visit was followed by a remarkable 
restoration project that resulted last 
spring in the completion of the splendid 
Diocesan Museum.
The indefatigable, cultured director 
of the Diocesan Offices for Cultural 
Heritage, Don Giacomo Mazzorana, 
estimated that it was possible to gather 
in a single architectural complex the 
extraordinary wealth of Sacred Works 
that were kept in different places, 
so as to study and eventually utilize 
them by making them available to the 
Community.
The accurate approach of architect 
Gloria Manera, assisted by engineer 
Siro Andrich and the best workers in 
the area, enabled the rehabilitation and 
restoration of the palace, which were 
punctuated by constant research and 
by the discovery of unrecorded frescoes 
and architectural details hidden by pla-
ster, including a number of bas-reliefs 
with Lombard symbols, which confirm 
the existence of a long-standing 
religious tradition in the territory.
The 25 rooms of the museum - explains 
curator Tiziana Conte – were set up 
taking careful account of the exhibition 
surfaces, the sculptures and paintings 
to be displayed and the architectural 
and decorative elements of each room 
(different types of Venetian-style floors, 

painted ceilings, ceiling beams and 
woodwork, windows overlooking the 
town and surrounding mountains, and 
precious plasters from various periods 
in history).
Exciting discoveries were made throu-
ghout the restoration process, which 
was constantly focused on ensuring 
that the best possible solutions were 
preserved or adopted. And that is why 
visiting the museum today is so exci-
ting, because the enlightened, cultured 
approach underlying the entire project 
can be clearly perceived. 
The precious "objects" on display are 
the greatest enhancement of a vast 
territory and its profound culture, which 
finds its superb expression in the cha-
lice of the Diacono Orso (6th century), 
in the altarpieces that have survived 
the troubled historical events of the 
Belluno area, in the deep surrounding 
valleys and the rivers Pave, Cismon and 
Cordevole, which have always marked 
the continuous passage of people, 
migrations and armies – certainly not 
an easy task to protect and preserve 
these important signs of local culture 
that today provide a unique, privileged 
insight into the consciousness of an en-
tire people, the people of the Dolomites. 

Sculptures from convents, paintings 
from sanctuaries, and sacred objects 
made by skilled goldsmiths make your 
visit to the museum a rich, almost my-
stical experience. The restored frescoes 
depict a landscape of mountainous 
peaks, green hills, castles, fortified 
villages, but also mills and people 
travelling with burdens and animals on 
agricultural roads, crossing rivers and 
little bridges, like in the typical lively 
scenes painted by Renaissance artist 
Marco da Mel.
The recent discovery of these frescoes 
further emphasizes the importance of 
Marco da Mel, an artist whose works 
are present not only in the Feltre area, 
but also in the town of Belluno (at 
Palazzo Doglioni), in the territory of his 
native town Mel (where, in addition 
to countless small country churches, 
he completed an important cycle of 
paintings in the Town Hall), and also 
on the Asolo hills, in the ancient San 
Martino di Castelcies and, as confirmed 
by recent discoveries, in Asolo.
The Cariverona Foundation and the 
Veneto Region, which supported the 
project, can truly be proud of what they 
have done, considering this incredibly 
positive and successful result.

The historic town of Feltre, with its 
beautiful frescoed Renaissance pala-
ces, enhances its heritage assets and 
promotes them to its visitors through 
various cultural events that are part of 
a larger quality tourism strategy.
Especially worthy of note among the an-
nual events in the town’s calendar, the 
"Mostra dell'Artigianato" (crafts exhi-
bition) revives the medieval tradition of 
house workshops, opening houses and 
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Due persone apparentemente diffe-
renti: equilibrato e rifl essivo l'uno 
(Ermal), impulsivo e determinato 

l'altro (Fabrizio) eppure tanto affi ni e 
complementari.
A legarli la comune passione per la 
musica, un indiscusso talento e l'essere 
"sopravvissuti" a un'esistenza diffi cile, 
alla gavetta, all'incomprensione.
Proprio questo passato tumultuoso, che 
profuma di riscatto, ha aiutato Fabrizio 
Moro ed Ermal Meta a conquistare il 
palco più importante d'Italia con un 
pezzo tormentato, ma pieno di speranza. 
"Non mi avete fatto niente" è un antidoto 
alla paura in cui la struggente richiesta 
d'aiuto di Ermal si fonde sapientemente 
con la rabbia indignata di Fabrizio per 
un mondo dilaniato dall'ingiustizia e da 
"inutili guerre".
A valorizzare il brano di due autori 
credibili (hanno scritto entrambi per 
grandi nomi quali Vasco Rossi, Fiorella 
Mannoia, Emma, Noemi, Marco Mengoni) 
e musicisti di talento, il dream team, 
nella sera dei duetti, con Simone 
Cristicchi e un videoclip d'autore diretto 
da Michele Placido.
Intanto, questi due poeti, continuano a 
raccontarsi con i rispettivi album ("Pa-
role Rumori ed anni" e "Non abbiamo 

armi") e un grande tour che inizierà, per 
Meta, il 28 aprile al Forum di Assago 
e, per Moro, il 16 giugno con un mega 
concerto allo Stadio Olimpico di Roma, 
la sua città.

Qual è la genesi di "Non mi avete fatto 
niente"?

(Ermal) "Non è un brano contro qualco-
sa, come molti erroneamente pensano, 
ma a favore di qualcosa: la serenità, la 
bellezza, l'amore per la vita. 
(Fabrizio) «"L'idea, su cui ho lavorato un 
anno con la collaborazione dell'amico 
Andrea Febo, era quella di scrivere un 
pezzo sulla paura che, in questi anni 
devastati dal terrorismo, pervade tutti 
noi. Mi aveva colpito una lettera, scritta 
da Antoine Leiris ai terroristi dell'attenta-
to al Bataclan del 2015, in cui la moglie 
aveva perso la vita. Quel testo fi niva pro-
prio con la frase "Non avrete nemmeno il 
mio odio, non ci avete fatto niente".

E Sanremo?

(Fabrizio) "Non era nei nostri piani. Il pro-
getto è arrivato all'orecchio di Baglioni e 
ha voluto ascoltarlo".
(Ermal) "Al Festival non si va per 

ottenere visibilità, sarebbe una 
mancanza di rispetto verso un evento 
che ha un'importanza anche culturale 
nel nostro Paese, si partecipa solo se si 
ha qualcosa da dire e noi avevamo un 
messaggio forte. Se poi, un mostro sacro 
della canzone come Baglioni mi invita io 
accetto, non me la tiro...".

Qual è, per voi, l'antidoto alla paura?

(Fabrizio). "Il non darle ascolto e, come 
sempre, la musica".
(Ermal) "Pensare che tutto quello che 
stiamo vivendo è già alle spalle".

Siete due persone apparentemente 
diverse, ma con delle forti affi nità...

(Ermal) "Abbiamo le stesse radici, venia-
mo dal medesimo humus musicale e ci 
accomunano la scrittura e una forte sen-
sibilità, ma ognuno di noi sta cercando 
la propria strada. E' importante essere in 
sintonia senza sentirsi omologati"
(Fabrizio) "Le affi nità molto spesso si 
avvertono a pelle. Quando due persone 
hanno alcune cose negli occhi non 
c’è bisogno che se le raccontino, le 
percepiscono. In uno dei nostri primi 
incontri, Ermal mi ha detto “Siamo due 

sopravvissuti”. Con questo termine così 
eloquente abbiamo capito di essere sulla 
stessa lunghezza d'onda".

Tre caratteristiche dell'altro.

(Ermal) "Fabrizio è un bravo musicista, 
molto "a fuoco" nel lavoro e, in sala 
d'incisione, per lui è sempre "buona la 
prima": odia ripetere le esecuzioni tante 
volte".
(Fabrizio) "Collaborativo, in sintonia 
con le mie idee, testardo, ritardatario e 
(ridendo) ha bellissimi capelli".

Nessuna diffi coltà di adattamento 
artistico?

(Fabrizio) "Inizialmente l'idea di 
collaborare con un altro musicista un 
pò mi spaventava, nel lavoro sono un pò 
"integralista" e mediare non è sempre 
facile, ma ho avvertito subito affi nità e 
spirito di collaborazione"
(Ermal) "Da anni seguivo la musica di 
Fabrizio, quindi non mi era estraneo; 
considerato, poi, che si defi niva "integra-
lista" (sorride divertito) le mie proposte 
prevedevano sempre un piano B".

Qualche sentimento di rivalsa, dopo la 

ERMAL META,
FABRIZIO MORO:
POETRY AGAINST FEAR

by Barbara Carrer

POETI DELLE EMOZIONI CONTRO LA PAURA
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vittoria a Sanremo verso chi vi aveva 
accusato ingiustamente di auto-plagio?

(Ermal)"Tutti sanno che siamo dei 
cantautori, scriviamo canzoni non solo 
per noi, ma anche per altri. I brani non ci 
mancano: ne abbiamo abbastanza per 
fare altri tre dischi. Studiamo musica 
nel nome della bellezza e dell'integrità 
artistica, quindi non avrebbe avuto alcun 
senso fare quello di cui eravamo stati 
accusati. Non abbiamo partecipato al 
Festival per fregare le persone, ma per 
abbracciarle".
(Fabrizio) "La parola "plagio" mi ha 
ferito particolarmente perchè l'ho sentita 
profondamente ingiusta. La canzone 
da cui avremmo "copiato" l'ho scritta 
io insieme ad Andrea Febo due anni fa, 
cercando di dare a quel pezzo una forma 
che non è mai arrivata. Si tratta quindi 
di farina del mio sacco insieme ad Ermal 
e Andrea".

Come nasce la collaborazione con Miche-
le Placido, regista del vostro video?

(Fabrizio) "Un giorno eravamo in studio 
e pensavamo che, per rappresentare il 
messaggio espresso dal nostro brano, 
ci sarebbe voluto un regista di cinema. 
Ad un tratto ci siamo guardati e detti : 
Michele Placido!".
(Ermal) "Il regista pugliese ha reso i 
bambini protagonisti assoluti di una 
sorta di danza liberatoria che scaccia 
il male".

Cosa vi è rimasto da questa esperienza?

(Ermal) "La gioia che il nostro messaggio 
sia arrivato dritto a tutti".
(Fabrizio) "La vittoria più grande è aver 
trovato un nuovo amico”. 

the help request by Ermal is wisely 
mingled with Fabrizio’s indignant anger 
at a world torn apart by injustice and 
“useless wars”. 
To intensify the performance by these 
incredible authors (both have written 
for great names such as Vasco Rossi, 
Fiorella Mannoia, Emma, Noemi, Marco 
Mengoni), Simone Cristicchi will join the 
dream team during the night devoted to 
duets and Michele Placido will shoot a 
videoclip of their song.
In the meantime, these two ‘poets’ keep 
narrating themselves not only through 
their respective albums (Parole, rumori 
e anni and Non abbiamo armi), but 
also through their tours. Meta will begin 
his on April 28 at Forum di Assago, 
while on June 16 it will be Moro’s turn 
at the Olympic Stadium in Rome, his 
hometown.

Can you illustrate the genesis of Non mi 
avete fatto niente?

(Ermal) “ It’s not a song against 
something, as a few people believe. 
Rather, it’s in favour of something 
things: of serenity, of beauty, of the love 
for life.”
( Fabrizio) “I began to work on the 
idea of fear, so common in the years of 
terrorism, together with my friend An-
drea Febo. I was impressed by a letter 
written by Antoine Leiris to the terrorists 
who attacked the Bataclan in 2015. His 
wife had been killed during the attack. 
The letter ended with the sentence “you 
won’t even have my hatred; you didn’t 
hurt us”.

And Sanremo?

(Fabrizio) “It was not in our plans. 
However, Baglioni heard about our 
project and wanted to listen to it.” 
(Ermal) “You don’t go to Sanremo to 
get exposure, it would be disrespectful, 
because it’s not only a musical contest, 
it’s also a very important cultural event. 
You participate only if you have so-
mething to say, and we had a powerful 
message to convey. Besides, when so-
meone like Baglioni invites me, I don’t 
play hard to get. I simply accept.”

What’s the antidote to fear, in your 
opinion?

(Fabrizio). “There are two: ignoring it, 
and music.”
(Ermal) “Thinking that whatever is hap-
pening, is already behind us.”

At first sight, two different people: one, 
Ermal, is level-headed and thoughtful; 
the other, Fabrizio, is impulsive and 
determined. And yet, they are similar. 
And they complement each other.
They share a passion for music and an 
undisputed talent. Also, they are both 
‘survivors’ - the their first years in the 
business were hard, and they were both 
misunderstood.
This troubled past has helped Fabrizio 
Moro and Ermal Meta conquer the most 
important stage in Italy, interpreting 
a tormented yet hopeful song. Non mi 
avete fatto niente (You Did Not Hurt 
Me), is an antidote to fear in which 

You come across as two different people 
with remarkable affinities…

(Ermal) “We share the same roots and 
the same musical background. We 
both have a thing for writing and a 
deep sensitivity, yet each of us is trying 
to find his own path. It’s important 
to be on the same page while being 
different.”
(Fabrizio) “Affinities are recognised 
instinctively. When two people have 
something in their eyes they don’t need 
to express it verbally, they perceive it. 
During one of our first meetings, Ermal 
told me: “We’re both survivors”. Thanks 
to this eloquent expression we realised 
we actually were on the same page.” 

Three traits about each other…

(Ermal) “Fabrizio is a good musician, 
very focussed while working or in the 
recording studio, he likes first takes. He 
hates repeating things many times.”
 (Fabrizio) "Collaborative, in tune 
with my ideas, stubborn, late, and… 
sporting beautiful hair (laughs).” 

Was adapting to each other difficult?

(Fabrizio) “At the beginning the idea 
of collaborating with another musician 
scared me. I tend to be a ‘fundamen-
talist’ while I am working. Negotiation 
is not really easy for me, but I have an 
affinity with Ermal and I immediately 
perceived his spirit of collaboration.”
(Ermal) “I had been following Fabrizio’s 
music for a few years. I know he thinks 
of himself as a fundamentalist (smiles 
amused), therefore all my suggestions 
and ideas always included a plan B”.

Any anomosity against those who 

accused you of self-plagiarism?

(Ermal) “Everybody knows that as 
songwriters we do not write only for 
ourselves but also for other singers. 
We have written thousands of songs 
– we’ve got enough for three more albu-
ms. In addition, we study music to pur-
sue beauty and in the name of artistic 
integrity. Plagiarism would have been 
crazy and senseless. We participated in 
the competition to embrace people, not 
to swindle them.” 
(Fabrizio) “The word plagiarism hurt 
me. It sounded profoundly unfair. The 
authors of the song we supposedly pla-
giarised are Antonio Febo and myself. 
We wrote the supposedly plagiarised 
song two years ago but never brought 
it to completion. It’s my music, and 
Ermal’s, and Andrea’s.

How did you start the collaboration with 
Michele Placido, the director of your 
videoclip?

(Fabrizio) “One day we were in a 
recording studio and we thought that, 
in order to better convey the message in 
our song, we needed a movie director. 
We abruptly looked at each other 
and said at the same time “Michele 
Placido”.
(Ermal) “The Apulian movie director 
has made children the protagonists 
of a liberating dance that chases evil 
away.”

What do you take from your experience 
at the Sanremo Music Festival?

(Ermal) “The joy that our message has 
reached everybody”
(Fabrizio) “The greatest victory is 
having found a new friend.”
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Fa uno strano effetto passare 
dalla categoria "esclusi" da 
Sanremo a quella di attesissimi 

super ospiti. 
E' accaduto ai Negramaro, eliminati 
dalle giurie demoscopiche nel 2005 
con il brano "Tutto scorre", che poi 
li consacrò al grande pubblico, e 
protagonisti sul palco dell'Ariston 
nel 2018 con una versione inedita 
e suggestiva di "Poster", accanto 
a Claudio Baglioni. Oltre a questo 
successo del passato, Sangiorgi e il 
gruppo, hanno presentato il singolo 
"La prima volta", tratto dall'album 
"Amore che torni", loro settima fatica 
in studio.
Si tratta di un disco dal sound più 
elettronico, ma vintage, analogico. 
Per la band salentina, rappresenta 
un nuovo inizio dopo lo scongiu-
rato pericolo di scioglimento, un 
messaggio di speranza rivolto a 
tutto il pianeta che, quest'estate, 
risuonerà negli stadi delle principali 
città italiane a partire da Lignano 
Sabbiadoro, il 24 giugno.

Perchè, a Sanremo, avete scelto di 
eseguire "Poster"? 

(Risponde Giuliano Sangiorgi, voce 
della band)

"Mio padre amava particolarmente 
questa canzone e, i miei, si sono 
innamorati ascoltando un 45 giri 
di Baglioni. Il pezzo ha qualcosa di 
epico, rappresenta un'istantanea, un 
desiderio di fuga dalla realtà. Ovvia-
mente, essendo una band, l'abbiamo 
riarrangiato. L'apporto di Claudio 
Baglioni, poi, ha fatto la differenza".

Amate reinterpretare brani della 
tradizione melodica italiana...

"Siamo sempre pronti a rendere 
omaggio alla grande musica del 
nostro paese e ci piace stravolgere un 
po' i classici. Il valore delle canzoni 
datate è proprio quello di non avere 
una data, di essere senza tempo 
come "Meraviglioso" di Modugno, 
un pezzo ancora molto attuale che 
ricanterei mille volte".

Cosa ricordate di quel 2005 al 
Festival?

"Un problema tecnico che ci ha 
impedito di realizzare appieno quello 
che stava accadendo e, dopo l'eli-
minazione, l'emozione incredibile di 
essere sostenuti dalla stampa e dalle 
radio. Tutto questo ci ha permesso 
di trovare un punto di riferimento 

ancestrale tra di noi".

L'album "Amore che torni" è il frutto 
del superamento di una crisi all'in-
terno del vostro gruppo.

"Per questo lo consideriamo un nuovo 
inizio che ci ha permesso di riflettere 
e ripartire in maniera più consape-
vole. 
Dopo il debutto e il grande suc-
cesso di pubblico, non ci eravamo 
mai fermati per fare il punto della 
situazione mentre rimaneva nascosto 
in noi il timore che il fuoco degli inizi 
si spegnesse.
Prima che le cose cominciassero 
ad andare male, abbiamo deciso di 
prendere una pausa, ma l’abbiamo 
fatto nella maniera più difficile: stan-
do lontani e senza comunicare".

Che caratteristiche ha il vostro 
settimo lavoro?

"E' un disco di rinnovamento anche 
dal punto di vista musicale: più 
elettronico dei precedenti, ma di 
un'elettronica analogica. Non abbia-
mo usato molti strumenti virtuali, 
le batterie sono suonate, le chitarre 
presentano una "semplicità più com-
plessa". Dal punto di vista dei testi, 

abbiamo fatto, invece, un complesso 
lavoro di selezione tra circa 80 brani 
che avevo scritto. 
L'intento era individuare delle tracce 
che esprimessero il nostro cambia-
mento. Abbiamo tratto ispirazione da 
alcune band che stanno nascendo, 
soprattutto nel nord Europa, la cui 
caratteristica è produrre un suono 
che sembra virtuale ed è, invece, 
suonato in modo tradizionale".

Da pugliesi cosa pensate del proble-
ma Ilva?

"E'ora di rendere vivibili, per i 
bambini, le strutture del futuro. 
Auspichiamo pulizia, onestà, salute 
per il popolo del mondo, non solo 
del sud perchè quello dell'Ilva è un 
problema di tutti, non solo dell'Italia 
meridionale".

A giugno è partito il vostro tour, che 
emozione suscita riempire gli stadi?

"Nel nostro inizio c'era solo la voglia 
di fare un ottimo inizio senza mai 
sperare in grandi numeri o chissà 
quali mete, oggi c'è il desiderio di 
divertirci e dare voce alla nostra 
verità".

NEGRAMARO:
PER ASPERA AD ASTRA
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Going from eliminated contestants 
to eagerly expected super guests 
is a bit weird. Yet this is what 
happened to Negramaro, the band 
eliminated by the opinion poll in 
2005, when they presented the 
song Tutto scorre, which later on 
became a great hit. This year, on 
stage at the Ariston theatre, they 
performed a cover version of Poster, 
a song written and recorded by 
festival presenter and artistic di-
rector Claudio Baglioni. In addition, 
singer Giuliano Sangiorgi and his 
band presented the single La prima 
volta (The First Time), from their 
seventh album Amore che torni.
The sound of the new album is 
more electronic than in previous 
releases, while still maintaining 
a vintage quality. This is a new 

beginning for the Apulian band, 
who were recently on the verge of 
breaking up; it is a message of 
hope that this summer will resound 
in the main stadiums of Italian 
cities, during a tour starting on 24 
June in Lignano Sabbiadoro.

Why did you choose Poster for your 
Sanremo debut this year? 

(Giuliano Sangiorgi, lead singer of 
the band)
“My father loved this song very 
much, my folks fell in love with 
each other while listening to a 
hit single by Baglioni. There’s so-
mething epic to this piece, it comes 
across as a snapshot, a desire to 
run away from reality. Since we are 
a band, we re-arranged the piece. 

Baglioni gave us his input, and 
that really made a difference.”

You love to cover songs belonging 
to the Italian melodic tradition…

“We are always ready to pay 
homage to the great music from our 
country and we like to reinterpret 
the classics. The value of old 
songs lies in the fact that they are 
timeless, just like Meraviglioso by 
Domenico Modugno, still a very 
topical song that I could sing over 
and over again.”

What do you remember of the 
contest held in 2005?

“A technical issue kept us from 
fully understanding what was really 
going on. After our elimination, we 
experienced the incredibly pleasant 
sensation of being supported by 
the press and radio stations. This 
made us stronger and more deeply 
connected as a band.”

Amore che torni, your latest album, 
was born after your band overcame 
a crisis.

“The album is a new beginning. 
It allowed us to ponder things 
and start over again with greater 
awareness. After our debut and our 
great success, we never stopped 
to take stock of the situation. At 
the same time we were afraid that 
our initial luck might disappear. 
We decided to take a break before 
things started going wrong, but we 
did that in the most difficult way: 
interrupting communication with 
one another and staying distant.”

What are the main characteristics 
of your seventh album?

“It’s a new beginning also in 
terms of the music, which is more 
electronic here, but analogically 
electronic. We did not use many 
virtual instruments. We actually 
played the drums; and the guitars 
show a more ‘complex simplicity’. 
As for the lyrics, we selected them 
from amongst about 80 songs I 
had written. We wanted to identify 
the ones that better expressed our 
transformation. We drew inspiration 
from bands that are just starting 
out, especially from the north 
of Europe, whose music sounds 
virtual even though it is played in a 
traditional way.”

As Apulians, what do you think 
about the ILVA issue?

“It is high time we made our kids’ 
future more liveable. We hope 
for cleanness, honesty and good 
health. Not only for the people in 
the South, but for the whole world. 
ILVA is everybody’s problem, not 
only Southern Italy’s.”

Your new tour starts in June. How 
does it feel selling out stadiums?

“At the beginning we only wanted 
to do well and didn’t hope for large 
numbers or incredible results. 
Today we just want to have fun and 
voice our truth.”
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Nel suo nuovo album da solista 
“Testimone del tempo”, che 
contiene anche il singolo 

“Ognuno ha il suo racconto”, in gara 
al 68° Festival di Sanremo, Red 
Canzian, dichiara di voler ritornare 
alle origini.
Lo storico membro dei Pooh, nonchè 
musicista, compositore e produttore 
discografico originario di Quinto di 
Treviso, intraprenderà un viaggio 

musicale in tutti i generi che hanno 
accompagnato la sua vita, iniziando 
dal rock ‘n roll, per passare al beat, 
al prog, alla grande canzone d’auto-
re, agli anni nella famosa band fino 
alla rinascita come solista.
A rappresentare questo suggestivo 
amarcord, oltre al nuovo album, al 
quale hanno collaborato grandi nomi 
della musica italiana quali Renato 
Zero, Enrico Ruggeri, Ivano Fossati, 

RED CANZIAN:
BACK TO MY ROOTS
RICOMINCIO DA ME

Ermal Meta, ci sarà un tour che 
toccherà le principali città italiane, 
tra cui Torino, Napoli, Firenze, Roma, 
Bari, Milano e Udine. Insieme a 
lui, sul palco, i figli Chiara e Phil 
Mer (batteria, percussioni, piano e 
direzione musicale), validi musi-
cisti come Alberto Milani e Daniel 
Bestonzo e tanti amici desiderosi di 
condividere con Red questo nuovo 
percorso artistico e di vita.

Il distacco dai Pooh è stato indolore?

"Questa storica band ha concluso un 
capitolo bellissimo, irripetibile e me-
ritava un gran finale. Il fatto, tutta-
via, di rimanere fedeli ad un progetto 
per cinquant'anni non impedisce, 
una volta terminato, di rimettersi in 
gioco con grande volontà".

E' quello che ha fatto lei?

"Certo, con un entusiasmo naturale. 
Ora oneri, ma anche onori, sono 
solo miei. Sono felice e animato 
da un rinnovato amore per la vita, 

che ho apprezzato particolarmente 
rischiando di perderla, tre anni fa, in 
seguito ad un infarto e un'operazione 
a cuore aperto".

Da dove ha iniziato a ritrovare se 
stesso?

"Ripartendo dalle origini e, infatti, 
nel disco, sono presenti molte 
tracce appartenenti al mio passato 
musicale: flauti, sitar, melodie care 
alla memoria di quegli anni e molte 
influenze rock, il mio primo amore.
C'è tutto un mondo musicale, non so 
se chiamarla cultura".

Come è riuscito ad armonizzare 
questo background con le nuove 
tendenze?

"Usando mezzi moderni per racconta-
re il passato".

Voltare pagina e riproporsi sotto una 
nuova veste non è così facile...

"Ripartire da zero e guardare verso 

PHOTO BY SABRINA MACCI
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un orizzonte diverso richiede corag-
gio, ma solo ritrovare le passioni 
dell’inizio e quella musica che ci 
faceva sognare un futuro da rock 
star, può darci la forza per guardare 
al futuro".

Che effetto le ha fatto esibirsi sullo 
stesso palco con Riccardo Fogli e 
Roby Facchinetti?

"La stessa sensazione che cantare 
con altri colleghi come Enrico Ruggeri 
ed Ermal Meta. Da oggi voglio far 
sapere che esisto come solista".

I suoi figli collaborano al progetto 
musicale "Testimone del tempo". Che 
cosa ha insegnato loro e cosa, invece, 
ha appreso da Chiara e Phil?

"Chiara è una consigliera atten-
ta, non credo di averle insegnato 
nulla, ma solo trasmesso un grande 
amore per la musica. Phil è un ottimo 
batterista e ha suonato con grandi 
nomi come Francesco Renga e Malika 
Ayane".

the many genres he has explored 
throughout his life, from rock, beat, 
prog, and singer-songwriter song to 
his years with Pooh and his rebirth as 
a solo artist.
To celebrate this stroll down memory 
lane, the new album – which features 
collaborations with great Italian 
artists such as Renato Zero, Enrico 
Ruggeri, Ivano Fossati and Ermal 
Meta – will be accompanied by 
an Italian tour with dates in Turin, 
Naples, Florence, Rome, Bari, Milan 
and Udine. With him on stage will be 
his children, Chiara and Phil Mer (dru-
ms, percussions, piano and musical 
direction), excellent musicians like 
Alberto Milani and Daniel Bestonzo, 
and many friends willing to support 
him in this new phase of his career. 

Was breaking up with Pooh painless?

“Our epoch-making band brought 
to completion a wonderful, unique 
chapter. It deserved a grand finale. 
The fact of being loyal to a project for 
over 50 years, however, shouldn’t keep 
anyone, once that project is over, to 
get in the game again and fly solo.”

Is that what you did?

“Absolutely. And with great enthusia-
sm. Honours and obligations are only 
mine, now. I’m happy and inspired by 
a renewed love of life, which I’ve come 
to really appreciate after surviving 
a heart attack and an open-heart 
surgery three years ago.” 

What did you do to find yourself 
again?

“I went back to my roots. And that’s 

why the new album bears traces of my 
musical past: recorders, sitars, melo-
dies and sounds that are embedded 
in my memory, and the influence of 
rock, my first love. It’s a whole musical 
world, possibly a musical culture.”

How did you manage to harmonize 
this background with current music 
trends?

“I used modern tools to narrate the 
past.”

Making a fresh start and presenting 
a new version of yourself is not that 
easy…

“Starting from scratch and moving 
towards a different horizon requires 
courage. But it’s only by getting back 
to my beginnings, to the passion and 
the music that made me dream about 
becoming a rock star, that I can I find 
the strength to look to the future.”

What was it like to perform with Ric-
cardo Fogli and Roby Facchinetti?

"The same as singing with other col-
leagues like Enrico Ruggeri and Ermal 
Meta. From now on I want people to 
know that I exist as a solo artist.”

Your children are involved in the 
project Testimone del tempo. 
What have you taught them and 
learned from them?

“Chiara gives me great advice. I don’t 
think I taught her much, I only handed 
down to her a great love for music. 
Phil is a very good drummer and has 
played with big artists like Francesco 
Renga and Malika Ayane.”

Red Canzian is going back to his roots 
with a new solo album, Testimone 
del tempo (A Witness of Time), which 
contains the song presented at the 
68th Sanremo Festival, Ognuno ha il 
suo racconto (Everybody has his tale). 
A musician, composer, record 
producer and founding member of 
popular Italian band Pooh, Canzian, 
who was born in Quinto di Treviso, will 
set out on a musical journey through 
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La Street Art è un termine che 
raccoglie diverse espressioni arti-
stiche. Fin dalle ere antiche il di-

segno su un supporto, principalmente 
naturale, ha testimoniato sequenze 
di vita. Nella contemporaneità, dagli 
anni Settanta/Ottanta in Europa e 
negli Stati Uniti diversi artisti operano 
attraverso un approccio sinergico alla 
nozione di gusto estetico tipicamente 
associata all’opera d’arte. Partendo 
dall’affermazione di Keith Haring che 
indicava come un muro fosse “fatto 
per essere disegnato …”, la Street 
Art è stata assimilata finalmente 
all’interno delle arti visive.
Sorta inizialmente come forma di 
protesta elaborata per lo più in clan-
destinità, negli ultimi quarant’anni 
ha generato e continua a fornire 
talenti, che hanno saputo unire con 
stile tecnica e contenuti. Ognuno, con 
la rispettiva sensibilità, cerca di “… 
attivare una superficie per diffondere 
energia, trasformando e dando a uno 
spazio neutro e anonimo, personalità” 
(Keith Haring).
Dagli anni 2000 l’interesse mediatico 
per la Street Art è ritornato in auge 
grazie alla tecnica degli stencil 
elaborati da artisti quali per esempio 
Banksy. Da qui in avanti, a livello 
globale, svariate sensibilità artistiche 
hanno unito tematiche della società 
contemporanea con ideazioni 

personali.
Tra i talenti più importanti della scena 
Urban londinese, Endless è oggi l’ar-
tista che meglio rappresenta a livello 
creativo le pulsioni e le tensioni della 
collettività. I suoi esordi avvengono 
dipingendo nell’ombra i muri della 
capitale del Regno Unito, infrangendo 
i divieti delle autorità. In questo 
modo, opera dopo opera, l’attenzione 
degli appassionati residenti e di tu-
risti attenti è cresciuta sempre di più 
arrivando fino ai media. Il successivo 
passaggio alle gallerie d’arte e alle 
collaborazioni internazionali è stata 
una logica conseguenza.
La motivazione del successo esula 
dalla semplice capacità di porsi pro-
attivamente alla contemporaneità, in 
quanto il gusto espressivo elaborato 
ha raggiunto una società oramai 
sinergica e simbiotica alle immagini. 
In tale ambito, la celebre doppia C in-
crociata di Chanel cambia denomina-
zione in una serie denominata Chapel 
London e la storica bottiglietta eau 
de parfum (ora pardun), ridisegnata 
da Endless, si moltiplica in differenti 
colori pop, reinterpretando artistica-
mente un must di fashion e classe. Lo 
stesso concetto vale per altri marchi 
multinazionali che vengono reinseriti 
in contesti militari e sociali con forte 
ironia.
Brand e simboli dello star system 

ENDLESS
IRONIC ICONS

by Alain Chivilò
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sono ulteriori elementi che possono 
arricchire ulteriormente ritratti di 
celebrità quali per esempio la regina 
Elisabetta II, il principe Carlo, Kate 
Moss, Rita Ora, Winnie Harlow, Naomi 
Campbell, Karl Largerfeld, David 
Hayes, Frankie Dettori, i duchi di 
Cambridge Kate e William.
Numerose sono anche le contamina-
zioni artistiche esplorate dall’artista 
come nella bomba fashion abbinata 
al tessuto di Dolce e Gabbana, ma 
soprattutto con riproposizioni della 
pubblicità anni ’90, tra cui la posa 
del testimonial Marky Mark per Calvin 
Klein rielaborata in stile urban da 
Endless e successivamente riutilizza-
ta anche per fini di sensibilizzazione 
sociale.
L’artista londinese non tocca solo 
temi legati al mondo della moda, ma 
spazia su più tematiche, approfon-
dendo anche la religione e l’erotismo, 
sempre attraverso un’unione di 
composizioni simboliche ricche di 

cromie e d’ironia.
Rappresentando icone del nostro 
tempo, Endless diviene testimonial 
naturale e appetibile per numerose 
iniziative e collaborazioni, quali per 
esempio Liberty London e la coppia 
d’arte Gilbert & George.
Il suo futuro non può che essere 
radioso, in quanto ha diversi progetti 
in cantiere, inclusi alcuni ritratti com-
missionati da personaggi famosi del 
mondo della moda, dell'arte e dello 
sport. Inoltre, sarà coinvolto nella 
parodia di una famosa e controversa 
pubblicità nei cartelloni di Londra.
Endless, con il volto sempre coperto 
per un legame alla clandestinità 
iniziale, crea una pittura ormai 
parte effettiva delle città. Proprio per 
questo, confermerà l’attuale successo 
anche in futuro, divenendo uno tra i 
massimi esponenti della street art e 
della scena Urban mondiale. 

info@continicontemporary.com

1) ENDLESS - VENICE STREET ART 
(ARTEMEA AND G' ART) - PHOTO CREDIT 
STEFANO CERETTI - FEEL PEOPLE

2) ENDLESS - VENICE LIQUID IDENTITY 
EXHIBITION (ARTEMEA AND G' ART)

3) G&G CROTCH GRAB PAINTING BY 
ENDLESS

4) SHOCK LONDON - FOCUS17 DESIGN 
CENTRE CHELSEA HARBOUR - (ARTEMEA 
AND MAISON AD)

5) ENDLESS WORKING ON MURAL 
IN WEST LONDON. PHOTO BY NOEL 
SHELLEY
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“Street Art” encompasses a variety 
of artistic expressions. Since ancient 
times, drawing onto a surface, 
especially a natural one, has been a 
method for recording life experiences. 
In contemporary times, beginning 
in the 1970s/80s in Europe and the 
United States, various artists have 
developed their practice by taking a 
synergetic approach to the notion of 
aesthetic taste typically associated to 
works of art. Keith Haring’s statement 
that “a wall is meant to be drawn on” 
started a process that has led to the 
recognition of Street Art as a form of 
visual art.
Originally emerged as a semi-clande-
stine form of protest about forty years 
ago, the Street Art movement has 
produced, and continues to produce, 
talents capable of combining techni-
que, expressive content and personal 
style. These artists, each with their 
own sensibility, try to “activate a 
surface and spread energy” and 
“transform a neutral anonymous 
surface by giving it personality” 
(Keith Haring). 
Since the 2000s, there has been a 
resurgence of media interest in Street 
Art, thanks to the stencil technique 
developed by artists such as Banksy. 
From then on, many artists all over 
the globe have combined contem-
porary social issues and personal 
compositions.
One of the leading talents in the 
London Urban Art scene, Endless is 

the artist who best gives expres-
sion to the drives and tensions of 
society today. He started out under 
the radar, painting London’s walls 
illegally. Work after work, he has 
increasingly captured the attention 
of passionate residents, attentive 
tourists, and even the media. This 
has led, as a natural consequence, to 
his transition to art galleries, and to 
international collaborations. 
Endless’ success is not merely due to 
the ability to take a proactive approa-
ch to the contemporary world, for his 
distinctive, expressive style speaks to 
a society that by now has developed 
a synergistic, symbiotic relationship 
with images.
In this sense, Chanel’s logo (the 
famous crossed Cs) is used in a 
series called “Chapel London” where 
Endless turns the brand’s iconic 
eau de parfum bottle into an eau de 
pardun bottle, each time redesigned 
in different pop colours, and thus 
provides an artistic re-interpretation 
of a symbol of fashion and class. 
The same approach is used also 
with other multinational brands, 
which, with great irony, are placed in 
military and social contexts.
Brands and icons of the star system 
are, moreover, additional elements 
enriching portraits of celebrities such 
as Queen Elizabeth II, Prince Charles, 
Kate Moss, Rita Ora, Winnie Harlow, 
Naomi Campbell, Karl Largerfeld, 
David Hayes, Frankie Dettori, and the 

Duke and Duchess of Cambridge, 
William and Kate.
Endless has also explored the 
interaction between different 
creative fi elds, such as fashion (he 
has combined, for instance, a bomb 
and a Dolce and Gabbana fabric) 
and, in particular, advertising, one 
of his best-known pieces being an 
urban art rework of the famous 1990s 
Calvin Klein advert featuring Marky 
Mark (among other things, his rework 
has been used for a social awareness 
campaign).

Rather than confi ning himself to the-
mes related to the world of fashion, 
however, the London-based artist 
has explored a wide range of topics, 
including religion and eroticism, 
and always by means of symbolic 
compositions that are colourful and 
infused with irony. 
The fact that Endless depicts icons 
of our time makes him a natural and 
attractive endorser for numerous 
initiatives and collaborations, such 
as with Liberty London and the art 
couple Gilbert & George.
He certainly has a bright future 
waiting for him, considering the 
many projects he has in the pipeline, 
including portraits commissioned 
by celebrities from the fashion, art, 
and sports worlds and the parody of 
a famous and controversial advert to 
be shown on billboards in London.
With his face always covered to signi-
fy his connection with his clandestine 
beginnings, Endless creates art that 
becomes an actual part of the city. 
For this very reason, he will continue 
his success into the future, becoming 
one of the world’s greatest exponents 
of Street and Urban Art.

info@continicontemporary.com

1) ENDLESS VENICE CHAPEL (ARTEMEA 
AND G' ART). PHOTO BY STEFANO 
CERETTI - FEEL PEOPLE

2) ENDLESS WITH GILBERT & GEORGE 
AT OPERA GALLERY FOR THE PREVIEW 
OF THE G&G CROTCH GRAB PAINTING. 
PHOTO BY ALEX WINN 
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CARLOS MARTORELL
RAJASTHAN

by A.C.

RAJASTHAN, 1974
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L’India è un subcontinente che 
fin dall’antichità ha suscitato 
magia e mistero. Un paese che 

tra anacronismi contemporanei 
affascina sempre il visitatore. Lo 
scrittore italiano Alberto Moravia 
indicò come questa nazione abbia 
“una concezione della vita secondo 
la quale tutto ciò che sembra reale 
non è reale e tutto ciò che non 
sembra reale è reale”. Tra le regioni 
più coinvolgenti il Rajasthan ha 
sempre unito insieme contamina-
zioni culturali per la sua posizione 
geografica. Di conseguenza il 
costante interscambio ha permesso 
l’assimilazione di stili diversi nella 
musica, nell’artigianato, nell’ar-
chitettura, nel commercio e nella 
conoscenza.
Carlo Martorell, considerato a 
livello internazionale uno tra i più 
celebri P. R. della Spagna avendo 
collaborato con i più importanti 
marchi e personaggi di rilevanza 
mondiale, nel 1974 trascorse 

due mesi in Rajasthan: una terra 
sempre da lui apprezzata e amata. 
Durante questo soggiorno scattò 
diverse foto che oggi, a distanza di 
quarantaquattro anni, sono esposte 
al centro polivalente Club Diario 
de Ibiza nella mostra “Rajasthan 
1974, India. Foto sobre lienzo 
de Carlos Martorell”, dal 17 al 
31/7/2018.
Trenta foto su tela testimoniano 
la sua passione per quest’area geo-
grafica attraverso scorci, paesaggi, 
persone anziane, architetture, 
scene e istanti di vita quotidiana 
in momenti che oggi ci evidenziano 
un’India passata ma viva ancora 
oggi.
Le fotografie di Martorell non 
essendo turistiche dimostrano una 
sensibilità artistica, perché ha 
cercato di evidenziare e carpire in 
esse una spiritualità autoctona. 
Dal passato al presente si 
percepisce come il tempo vissuto, 
impresso nella pellicola, sia uno 

strumento intimo e trascendentale 
atto a unire periodi diversi della 
sua vita. Una documentazione 
dedicata a una terra sempre ricca 
di contrasti, che all’epoca era meno 
globalizzata di oggi pur evidenzian-
do anacronismi visibili ancora oggi.
Le foto di Carlos Martorell 

intellettualmente indicano nelle 
loro sequenze d’immagini, quanto 
approfondito dallo scrittore italiano 
Tiziano Terzani: “in India ci si 
adatta, si accetta e presto si entra 
in quella logica per cui niente 
è davvero drammatico, niente è 
terribilmente importante”.
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India has been associated to magic 
and mystery since ancient times, 
and today it still charms visitors 
with its anachronisms. Italian writer 
Alberto Moravia once summarized 
India’s conception of life as follows: 
“what seems real is unreal and what 
seems unreal is real”. One of the 
country’s most fascinating regions, 
Rajasthan has always been a 
mixture of cultural influences due to 
its geographical position. Constant 
cultural interchange has enabled 

the assimilation of different styles 
and forms of music, handicrafts, 
architecture, trade and knowledge.
In 1974, Carlos Martorell, interna-
tionally recognized as one of the 
leading Spanish PR specialists (he 
has collaborated with top global 
brands and personalities), spent two 
months in Rajasthan, a place he has 
always cherished and loved. During 
his stay, he took several photos that 
now, forty-four years later, are on 
display in the exhibition “Rajasthan 
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1974, India. Foto sobre lienzo de 
Carlos Martorell”, at the multipur-
pose centre Club Diario de Ibiza 
from 17 to 31 July 2018. The thirty 
photographs on canvas included in 
the exhibition show his passion for 
this part of the world through views, 
landscapes, old people, architectu-
res and scenes of everyday life, in 
images that bring us back to the 
past, but a past that is still alive in 
today’s India. 
Unlike tourist snapshots, Marto-

rell’s photographs are infused with 
artistic sensibility: he tried, and 
managed, to emphasize and capture 
the spirituality of the place. 
Moving from past to present, one 
feels that to Martorell the experien-
ced moment, impressed on film, is 
an intimate, transcendental tool for 
connecting different periods of his 
life. His photography is a documen-
tation of a land full of contrasts 
and, even though India was less glo-
balized then, it highlighs anachroni-

sms that still exist today. 
Martorell’s photographs, especially 
the sequence of images, point our 
minds to what Italian writer Tiziano 
Terzani described so well when 
he wrote, “in India, you adapt, 
you accept, and you soon start 
applying the logic that nothing is 
really dramatic, nothing is terribly 
important”.

RAJASTHAN, 1974
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Londra tra i mesi di giugno e luglio 
2018 ha ospitato una delle più 
importanti e prestigiose fiere 

d’arte al mondo presso il Royal Ho-
spital Chelsea. “Masterpiece, London 
2018” con centocinquanta selezionati 
espositori, di cui trentuno presenti per 
la prima volta, ha riscosso molto inte-
resse soprattutto per la qualità delle 
opere suddivise in dipinti, sculture, 
gioielleria, libri antichi e oggetti di 
design e antiquariato. 
Ad accogliere i visitatori l’installa-
zione “Five stages of Maya Dance” di 
Marina Abramovic che eleva subito il 
livello, evidenziando riflessioni visive e 
mentali, grazie al dosaggio della luce 
atta a risaltare volti e stati dell’anima.
Addentrandoci fra i diversi espositori, 
ogni opera ha attirato l’attenzione del 
pubblico sempre in base ai rispettivi 
gusti personali. Tra queste spiccavano 
un “Ritratto di Berthe Morisot” dipinto 
da Édouard Manet (stima 4 millioni di 
sterline), un tardo Picasso, un Renè 
Magritte, un Modigliani e per il con-
temporaneo un lavoro di Jean-Michel 
Basquiat.

Tra i top lots senza dubbio il raro 
tavolo rinascimentale in pietre dure 
e marmo risalente alla collezione di 
Francesco I de Medici è stato uno dei 
pezzi maggiormente apprezzati.
Entrando nei singoli stand sono 
da evidenziare un’installazione 
dell’artista giapponese Chiharau 
Shiota (BlainSouthern), una selezione 
di lavori astratti di Paul Feiler (The 
Redfern Gallery) e la celebrazione dei 
trecento anni dalla nascita di Thomas 
Chippendale con venti mobili storici 
(Ronald Phillips). Ulteriori menzioni 
sono i gioielli museali presso lo spazio 
di Cindy Chao e un Mobile di Alexander 
Calder della galleria Hauser & Wirth.
Tra un infinito palinsesto di fiere mon-
diali e nazionali, Masterpiece a Londra 
permette ai visitatori e agli appas-
sionati d’arte di ammirare un’ampia 
collezione di opere dall’alta qualità e 
con una variegata gamma di prezzi.
E a Londra gli organizzatori sono già 
al lavoro per l'edizione 2019 con in 
mostra nuovi capolavori di artisti 
internazionali.

MASTERPIECE 
LONDON 2018

by Richard B. Browner
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Between June and July 2018, 
London’s Royal Chelsea Hospital 
hosted “Masterpiece London”, one of 
the most prestigious art fairs in the 
world. With some 150 selected exhi-
bitors, 31 of which were newcomers, 
this year’s edition attracted great 
interest, especially for the quality of 
the works on display, which included 
paintings, sculptures, jewellery, 
rare books, objects of design and 
antiques.
Welcoming visitors at the fair’s 
entrance was “Five stages of Maya 
Dance” by Marina Abramovic, a 
phenomenal installation that imme-
diately set the quality standard for 
the fair, combining elements of light, 
psychology, and performance. 
Among the works showcased by the 
different exhibitors, highlights in-

cluded a “Portrait of Berthe Morisot” 
by Édouard Manet (on sale for an 
estimated £4 million), a late Picasso, 
a Renè Magritte, a Modigliani, and a 
portrait of Jean-Michel Basquiat.
Top lots included a rare Renaissance 
hardstone and marble tabletop, 
originating from the collection of 
Francesco I de Medici – one of the 
most appreciated pieces in the fair.
Notable individual booths included 
an installation of the Japanese artist 
Chiharau Shiota (BlainSouthern), a 
selection of abstract works by Paul 
Feiler (The Redfern Gallery), and a 
celebration of the three hundredth 
anniversary of Thomas Chippendale’s 
birth, with twenty pieces of historic 
furniture (Ronald Phillips). Also 
worthy of mention are Cindy Chao’s 
museum-calibre collections of fine 

national and international art fairs 
that take place each year, Master-
piece London offers visitors and 
art enthusiasts a wide selection of 
high-quality artworks, for different 
budgets.
We are already looking forward to 
next year’s edition and the master-
pieces it will showcase.

jewels and an Alexander Calder mo-
bile from the Hauser & Wirth gallery. 
Amid the endless schedule of 
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ARTROOMS FAIR 
OPENS ITS DOORS 
IN KOREA
Artrooms Fair apre 
le sue porte alla Corea

Dopo Londra e Roma, Artrooms 
Fairs apre una nuova edizione a 
Seoul, Corea del Sud, dal 26 al 28 

ottobre 2018. La fiera verrà organizzata 
in collaborazione con IACO Korea e avrà 
luogo al Riviera Hotel, nella nota area 
di Gangnam District.
Ciò che rende questa Fiera così inte-
ressante è la diversità degli artisti e 
delle loro opere. Lontano dall’ideologia 
dalle sterili pareti bianche del cubo 
espositivo che caratterizza lo spazio 
della galleria, visitatori e artisti amano 
la dimensione della camera d'albergo. 
Si sentono maggiormente a loro agio 
nel coinvolgimento reciproco e ciò 
permette agli artisti di vendere le pro-
prie opere e di condividere la propria 
visione e tecnica in un modo diretto, 
senza intermediari. Gli artisti passano 
attraverso un processo di selezione 
estremamente selettivo che ogni anno 
vede una giuria composta da esperti 
del settore che comprende alcuni nomi 
tra i più importanti nel mondo dell’Arte. 

Nelle scorse edizioni annoveriamo 
Fru Tholstrup Direttore della Galleria 
Sotheby's S2, Arturo Galansino Diretto-
re di Palazzo Strozzi, l'architetto Marco 
Piva, Victoria Wolcough di Christies', 
Tabish Khan di The Londonist, solo per 
citarne alcuni.
Su circa 2,000 artisti candidati, meno 
di 100 passano la selezione; Artrooms 
Fair si conferma così un terreno fertile 
di nuovi talenti per gallerie d’arte, 
curatori e collezionisti che interagisco-
no in un ambiente intimo e scoprono 
nuovi trend e artisti talentuosi non 
ancora rappresentati. Da quest’anno 
gli organizzatori hanno lanciato il Pro-
gramma di Affiliazione per le Gallerie 
offrendo loro la possibilità di interagire 
con un nuovo network e scoprire nuovi 
artisti; tra i nuovi affiliati abbiamo 
Contini Contemporary, Mucciaccia 
Contemporary, Ransom Art and Bel Air 
Fine Art, 11[HellHeaven] Art Gallery, 
Ufofabrik, Zari Gallery. Per la nuova 
edizione Artrooms Fairs si apre anche a 

by Mirko Cassani
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Partners Culturali, coinvolgendo musei 
e fondazioni che potranno offrire agli 
artisti nuove fantastiche opportunità.
La Fiera è unica nel suo genere: “Una 
stanza a costo zero per l’artista”. È 
ambientata in hotel di lusso a 4 stelle 
dove ogni stanza viene trasformata in 
uno spazio espositivo. È anche l'unica 
fiera che invita artisti indipendenti a 
esporre e vendere le loro opere senza 
pagare lo spazio espositivo. Le sedi 
sono la Meliá White House a Londra, il 
Church Palace a Roma e l'Hotel Riviera 
a Seoul.
Artrooms Fairs offre agli artisti una 
straordinaria piattaforma a supporto 
e consolidamento della loro carriera e 
ai visitatori un vasto programma con 
workshops, interviste come “A letto con 
l’artista”, la sezione “Focus on” dedi-
cata a una specifica area geografica, 
Progetti d’Arte e installazioni, il Parco 
delle Scultore e la sezione di Video Arte. 
Per ulteriori informazioni visita 
www.artroomsfairs.com

After London and Rome, the Artrooms 
Fairs open a new edition in Seoul, 
South Korea, from the 26th to the 
28th of October 2018. The fair will 
be organised in collaboration with 
IACO Korea and will take place at the 
Riviera Hotel, in the very famous area 
of the Gangnam District.
What makes this fair so interesting is 
the diversity of the artists and their 
work. Away from the daunting walls 
of the white cube ideology of the gal-
lery space, both visitors and artists 
feel more comfortable in engaging 
with one another, which enables 
artists to not only sell their work but 
to share their vision and practice in a 
very distinctive way.
Artists go through a very hard 
selection process and each year they 
face a different Selection Committee, 
whose members are experts of the 
Industry, comprising some of the 
most relevant names in the art world. 
These have included in the past 

editions Sotheby's S2 Gallery Director 
Fru Tholstrup, Palazzo Strozzi's 
Director Arturo Galansino, Star-Archi-
tect Marco Piva, Christies' Victoria 
Wolcough and Tabish Khan from The 
Londonist, just to name a few.
Less than 100 out of approx. 2000 
artists pass the selections, turning 
the Artrooms Fair into an hunting 
ground for art galleries, curators, and 
collectors to interact in an intimate 
setting and discover new trends and 
unrepresented talented artists. Since 
this year, the Organisers have been 
launching a new Gallery Affiliation 
Programme offering art galleries 
the opportunity to liaise to a new 
network and scout for artists; among 
new affiliated Contini Contemporary, 
Mucciaccia Gallery, Ransom Art and 
Bel Air. For the new editions, Artrooms 
Fairs will also open to Cultural 
Partners, involving Museums and 
Foundations to give artists new exci-
ting opportunities. The fair is unique 

in its kind: “One room at no cost to 
the artist”. It is set on 4-star luxury 
hotels where every room is turned into 
an exhibition space, and it is also 
the only fair inviting independent 
artists to exhibit and sell their works 
without paying a fee. The venues are 
the Meliá White House in London, 
The Church Palace in Rome and the 
Riviera Hotel in Seoul. 
The Artrooms Fairs offer an extra-
ordinary platform to support and 
nurture the artist’s career and an 
extensive programme to all visitors, 
with workshops, interviews such as 
“In bed with the artists”, the Focus 
on Section dedicated to a Country, Art 
Projects and installations, Sculpture 
Park and Video Art. 
For further information, visit
www.artroomsfairs.com
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RENATO 
MENEGHETTI
X-RAY: 
PAINTING AND 
OTHER ARTS

by Alain Chivilò

X-Ray: pittura 
ed altre arti

1
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Renato Meneghetti nasce a Rosà 
(VI) nel 1947. Inizia a dipingere 
giovanissimo e la sua opera di 

artista si compie ora nella fortezza 
dell'Ezzelino da Romano dove è vis-
suto in giovinezza, ora nelle diverse 
ville palladiane che ha restaurato 
e abitato. Dopo le prime esperienze 
giovanili, inizia una intensa attività 
espositiva, presentata negli anni 
Sessanta da amici e artisti tra i 
quali Lucio Fontana e Roberto Gui-
ducci. Successivamente le sue opere 
saranno presenti nelle più importan-
ti sedi museali nazionali ed interna-
zionali. Dal 1979 inizia una inedita 
ricerca nell’uso delle più avanzate 
tecnologie della comunicazione e 
della produzione di immagini virtuali 
che indagano corpi e oggetti: crea il 
ciclo “Radiografie” nel quale pitture 
e proiezioni visive fanno percepire 
con più esattezza il messaggio che 
evoca la luce come potere e energia. 
Predilige la pittura, strumento 
visibile della capacità rivoluzionaria 
dell’arte e ne difende la destinazio-
ne sociale. Per avvicinare i giovani 
alla storia dell'Arte, dal 2008 con il 
ciclo “Grandi Maestri” crea un ponte 
tra l'antico e il contemporaneo inse-
rendo un'area a “raggi x” dipinta di 
sua mano, in riproduzioni monocro-
me di capolavori dei grandi Maestri 
del passato: da Giotto a Caravaggio, 
da Picasso a Magritte...
Oltre a grandi critici come tra gli 
altri Gillo Dorfles e Achille Bonito 
Oliva, anche studiosi e storici 
dell’arte come F. Zeri, Sir D. Mahon, 
U. Kultermann, hanno dichiarato 
l’interesse per la sua opera. Si 
è impegnato senza regolarità in 
altre espressioni, come: la musica 

(La Biennale di Venezia, 1982), il 
cinema (XL Mostra Internazionale 
del Cinema, La Biennale di Venezia, 
1983), il multimediale (50esima 
Esposizione Internazionale d’Arte, 
La Biennale di Venezia, 2003), le 
grandi installazioni (La Biennale 
Architettura 2010), la pittura ed 
una evoluzione della stessa in 
grandi installazioni (54° Esposizione 
Internazionale d’Arte La Biennale di 
Venezia 2011 in tre sezioni).
Figura eclettica e poliedrica che 
da oltre sessant'anni continua 
a sperimentare non precludendo 
nulla all’apprendimento, e' stato un 
pubblicitario di grande successo e 
involontariamente ha continuato ad 
esserlo perche' la sua espressione 
artistica delle x-ray ha influenzato 
finanche il mondo della pubblicità: 
sono moltissimi i brand multina-
zionali che hanno usato le x-ray in 
chiave estetica per promuovere i 
loro prodotti sui mass-media. La 
bibliografia a lui dedicata spazia 
in tutte le Arti ed è impossibile da 
citare anche se puntigliosamente 
catalogata, come del resto le sue 
opere, tutte certificate. 
Meneghetti vive a ridosso del mondo 
dell’arte e del suo “Sistema” dosan-
do, puntualmente, con discrezione le 
forme e i tempi della sua presenza 
pubblica. Questo modo di sottrarsi e 
di essere presente riassume il senso 
poetico di chi ama guardare ben 
oltre il basso profilo della attuale 
decadenza, con una posizione 
tutt’altro che cinica, perché ricca 
di vita e di speranza fin dentro la 
linea della “non speranza”. Ed è 
l’originalità di un simile sguardo, 
così isolato e così comunicante, a 

indicarci la presenza rara e preziosa 
di un autentico stile. 
 Le esposizioni di Meneghetti sono 
veri e propri spettacoli multime-
diali spesso in più sedi in con-
temporanea: la pittura coinvolge 
la fotografia, il cinema e il video 
vengono coinvolti dalla musica, 

1) RENATO MENEGHETTI 
IN THE ACT OF PAINTING 
PHOTO: BASSIANO ZONTA

2) FROM THE ‘X-RAYS’ SERIES: 
PORTRAIT OF KING PHILIP
ALCOHOL ON PIGMENTED CANVAS
CM. 147 X 116

3) FROM THE ‘ANIMA DELLA FORESTA’ 
SERIES: ANIMA DELLA FORESTA 7: 
DUBLINO 7 A.M.
ALCOHOL ON PIGMENTED CANVAS
CM. 89 X 210,5

2

3
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la scultura dalle installazioni, il 
pubblico dalla chiamata interattiva. 
Inevitabilmente gli allestimenti sono 
scenografici ed invasivi coinvol-
gendo le architetture dei luoghi che 
ospitano l'evento. Proprio per questo 
motivo tutte le sue mostre sono 
ospitate in aree pubbliche e musei. 
Non mancano però le collaborazioni 
con Gallerie private attraverso 
esposizioni tematiche o con ristrette 
selezioni di opere per rappresentare 
di volta in volta cicli delle varie 
espressioni artistiche. 
L'estate 2018 lo vede partecipe 
nella mostra collettiva “Humain” 
dal 25/7 al 25/9 presso la Terrasse 
du Port della località francese Saint 
Jean Cap Ferrat. Il Maestro esporrà 
una selezione di opere scultoree che 
interagiscono con l'ambiente, modi-
ficando artisiticamente la percezione 
del luogo ospitante, tra cui i celebri 
“Paralleli Vertebrali”. 

info@continicontemporary.com

painting, which in his eyes has an 
important social role, being a visible 
instrument of art’s revolutionary 
power. To bring young people closer 
to art history, in 2008 he started 
the series “Great Masters”, where 
he creates a bridge between the 
ancient and the contemporary by 
inserting an X-ray area painted by 
hand in monochrome reproductions 
of masterpieces by Great Masters of 
the past, from Giotto to Caravaggio, 
and from Picasso to Magritte.

Scholars and art historians like F. 
Zeri, Sir D. Mahon and U. Kulter-
mann have shown explicit interest in 
his work. Meneghetti has occa-
sionally explored other art forms, 
such as music (Venice Biennale 
1982), film (40th International Film 
Festival, Venice Biennale, 1983), 
multimedia (50th International Art 
Exhibition, Venice Biennale, 2003), 
large installations (Architecture 
Biennale 2010), painting and its 
development into large installations 

4) THE ARTIST’S STUDIO

5) FROM THE ‘GREAT MASTERS’ SERIES:
GREAT MASTERS: MICHELANGELO, 
CREATION OF ADAM
 ALCOHOL ON PIGMENTED CANVAS
CM. 60 X 99

6) FROM THE ‘GREAT MASTERS’ SERIES: 
GREAT MASTERS: MAGRITTE, HEGEL’S 
HOLIDAY
ALCOHOL AND RESIN ON PIGMENTED 
CANVAS
CM. 100 X 90

4

6

5

7) RENATO MENEGHETTI AT WORK
PHOTO: WALESKY NEGRELLO

8) PARALLELI VERTEBRALI
GRES CERAMICO
VARIOUS SIZES, MAX. HEIGHT 380 CM.

9) VEDERE OLTRE, AL DI LÀ DEL MARE:
RX, RITRATTO DI PESCE PERSICO E 
SARDINA IN BIANCO
ALCOHOL AND RESIN ON PIGMENTED 
CANVAS
CM. 84 X 110

Renato Meneghetti was born in 
Rosà (province of Vicenza) in 1947. 
He began painting at a very young 
age and produced his early work 
place in the fortress of Ezzelino da 
Romano, where he lived during his 
youth, and later in several Palladian 
villas that he restored and lived in. 
Following his juvenile experiences, 
he has increasingly exhibitied his 
works, which in the 1960s were 
presented by friends and artists like 
Lucio Fontana and Roberto Guiducci, 
eventually showing in major national 
and international museums.
In 1979 he started an unprecedented 
research into the use of advanced 
communication and virtual image 
technologies for exploring bodies 
and objects. The outcome of this 
research is “X-Ray” series, in which 
paintings and visual projections 
enchance the perception of the 
message evoked by light as a source 
of power and energy. 
Meneghetti’s favourite medium is 
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(54th Venice Biennale Art Exhibition 
2011, in three sections).
An eclectic and multifaceted figure 
who has been experimenting for over 
sixty years, Meneghetti used to be a 
very successfully advertiser, and in 
a way he has continued to be, since 
his X-ray pieces have influenced the 
advertising world: many multinatio-
nal brands have used X-ray effects 
to promote their products in the 
media. The literature about him 
encompasses all the arts and is too 
rich to be listed in full, even though 
it has been meticulously catalogued, 
like his works, which are all certified.
Meneghetti keeps a certain distance 
from the art world and its “system”, 
choosing very carefully when and 
how to appear in public. His way of 
being present while avoiding the 
public eye is the sign of a poetic 
sensibility, typical of those who love 
to look way beyond today’s decaden-
ce, taking an approach that is not 
cynical, but full of life and hope, 

even when there seems to be no 
hope left. And the originality of this 
attitude, at once so secluded and so 
communicative, indicates the rare, 
precious presence of a style that is 
authentic.
 Meneghetti’s exhibitions are multi-
media shows, often held in multiple 
venues at the same time, where 
painting is combined with photo-
graphy, music with film and video, 
sculpture with installations, and the 
audience is involved in interactive 
calls. Their setting is inevitably 
spectacular and ‘invasive’, since 
it makes use of the architecture 
of the venues hosting the event. 
Precisely for this reason, all of 

Meneghetti’s exhibitions have taken 
place in public areas and museums. 
However, he has collaborated with 
private galleries, holding thematic 
exhibitions or showcasing limited 
selections of works from specific 
cycles or series.
This summer, Meneghetti is par-
ticipating in the group exhibition 
“Humain” at the Terrasse du Port of 
Saint Jean Cap Ferrat, France, from 
25 July to 25 September 2018, with a 
selection of sculptures that interact 
with the surrounding landscape, 
including his famous “Paralleli 
Vertebrali” (Vertebral Parallels).

info@continicontemporary.com
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CONTEMPORARY 
JOURNEYS
Percorsi Contemporanei
by Tobia Donà

L’elegante e sovversivo segno nelle 
tele di Carla Accardi, l’immedia-
tezza materica e dannatamente 

comunicativa di Jannis Kounellis, 
le superfici trattate come un luogo 
nell’opera di Agostino Bonalumi. 
Sono solo alcuni dei punti di vista 
privilegiati offerti ai visitatori della 
mostra “Percorsi Contemporanei”, 
allestita presso la Galleria Mucciac-
cia di Cortina d’Ampezzo. Riflessioni 
e moniti, ancor prima che opere, 
create da grandi artisti del panorama 
internazionale, che indagano l’evolu-

zione delle correnti più importanti del 
novecento, dall’Astrattismo di Carla 
Accardi all’Arte povera di Kounellis, 
in rapporto con il nostro tempo e 
più ampliamente con il presente. Le 
opere demarcano un percorso espo-
sitivo straordinario, fatto di segni e 
gesti disperatamente autentici che 
non smetteranno mai di interrogarci 
e suscitare in noi esperienze tanto 
arcaiche quanto potenti. Un viaggio 
nel nuovo millennio quindi, con gli 
occhi di artisti quali Tano Festa e 
Piero Pizzi Cannella, che con le loro 

opere hanno rivoluzionato il modo di 
intendere e di fare arte grazie a capo-
lavori che sono icone prepotentemen-
te attuali del contemporaneo. E non 
mancano i temi politici o religiosi, 
le pop star americane che popolano 
l’immaginario di Cristiano Pintaldi, 
il più giovane degli artisti in mostra. 
Pintaldi rappresenta elementi reali 
e simbolici della nostra epoca con la 
sua speciale tecnica, puntino dopo 
puntino, con uno sforzo di ricerca, di 
comprensione e conoscenza. E in una 
mostra tanto puntuale nel tracciare 

un ritratto della contemporaneità non 
poteva mancare lo sguardo rarefatto 
e disincantato di Massimo Gian-
noni, pittore raffinato, capace più 
di ogni altro di palesare il presente 
rappresentando con pennellate 
veloci vibranti, luoghi che divengono 
metafora della precarietà del nostro 
tempo. La mostra è visitabile per 
tutto il periodo estivo tutti i giorni 
dalle 10.00 alle 13.00 e dalle 16.00 
alle 20.00.

PIERO PIZZI CANNELLA
SOSPESO D’AMORE D’AGOSTO, 2016

OIL ON CANVAS
CM. 175 X 100

TANO FESTA
UNTITLED, 1979
PHOTO EMULSION AND ENAMEL ON BOARD
CM. 175 X 119
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Carla Accardi’s elegant brush stroke, 
Jannis Kounellis’s material immediacy, 
and Agostino Bonalumi’s surfaces are 
among the incarnations of contem-
porary art on display in the exhibition 
“Percorsi Contemporanei” (Contem-
porary Journeys), at the Mucciaccia 

Gallery in Cortina d’Ampezzo. The 
exhibition brings together the works of 
great national and international artists 
who have explored the development 
of 20th-century movements, from 
Abstract Art to Arte Povera, taking us on 
a journey made of authentic gestures 

that interrogate and provoke an 
experience in the viewer. It is a journey 
that extends into the new millennium 
with artists like Tano Festa e Piero Pizzi 
Cannella, and which encompasses 
political and religious themes, such 
as those that populate the imagery of 

1) MASSIMO GIANNONI
LIBRERIA, 2016
OIL ON LINEN CANVAS
CM. 110 X 160

2) KOUNELLIS JANNIS
UNTITLED, 2002
SHEET-IRON, LEAD, HAMMER, JUTE BAG, 
WIRE ROPE, WIRE MESH AND DRAWINGS
CM. 70 X 100

3) CRISTIANO PINTALDI
UNTITLED, 2014
ACRYLIC ON CANVAS
CM. 40 X 60

4) CARLA ACCARDI
VIOLETTO PERMANENTE, 2005
VINYL COLOUR ON CANVAS
CM. 50 X 70

5) AGOSTINO BONALUMI
BIANCO, 2007
EXTROFLEXED CANVAS AND VINYL 
TEMPERA
CM. 95 X 101

1

2 3

5

4

Cristiano Pintaldi. Of course, an exhibi-
tion painting such an accurate picture 
of the contemporary had to include the 
ethereal gaze of Massimo Giannoni, 
who shows us the present by depicting 
places that become a metaphor for 
the precariousness of our times. The 
exhibition will be open to the public 
throughout the summer.
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Fu in Francia, a Parigi, presso 
la galleria diretta da Ileana 
Sonnabend, ex moglie di Leo Ca-

stelli, che nel 1967 Tom Wesselmann 
ricevette il battesimo europeo. A New 
York aveva già da tempo conquistato 
la fama e il suo ingresso nel Vecchio 
Continente non poteva che essere 
accompagnato dal successo. 
La fortuna aveva arriso presto al 
giovane di Cincinnati che, giunto 
nella Grande Mela negli anni ’50, era 
divenuto in breve, insieme a Lichten-
stein, Oldenburg, Rosenquist, Warhol, 
uno dei più interessanti interpreti 
newyorkesi di quella tendenza inter-
nazionale del secondo dopoguerra, 
denominata Pop Art, che attingeva 
al mondo dei consumi, al fumetto, al 
cinema, alla pubblicità. Già nel 1958 
Wesselmann aveva esposto con Jim 
Dine alla Judson Gallery, nei pressi 
di Washington Square, proponendo 
collage “a ritratto” e nel ‘60 i suoi 
nudi femminili avevano suscitato 
sconcerto e plausi presso la Tanager 
Gallery, sulla 10th Street, all’East 
Village. Tra il 1962 e il 1964 i Great 
American Nude, imponenti con gli 
oltre due metri di altezza, avevano 
stupito alla Green Gallery, 57th 
Street, per l’inserimento, grazie alla 
tecnica del collage e dell’assembla-
ge, di ritagli da manifesti pubblicitari 
o cinematografici, di foto da riviste di 
moda, o, addirittura, di oggetti reali, 
estrapolati dalle scene domestiche: 
radio, telefoni, finestre, ventilatori. 
Ecco oggi Wesselmann ritornare in 
Europa con alcune delle opere che lo 
resero celebre e approdare in quello 
stato cosmopolita, e assai vicino alla 
Francia per cultura e storia, che è il 
Principato di Monaco con la rassegna 

“Tom Wesselmann. La promesse du 
bonheur”. Realizzata in collabo-
razione con The Tom Wesselmann 
Estate di New York, che ha prestato 
la maggior parte delle opere, e curata 
da Chris Sharp, con il coordinamento 
scientifico di Cristiano Raimondi, 
è allestita a Villa Paloma, Nouveau 
Musée National de Monaco (fino al 
6/1/2019).
Quale fu dunque il contesto artistico 
in cui Wesselmann mosse i suoi primi 
passi a New York? Certamente si re-
spirava, qui come nel resto del mon-
do, il senso di benessere e di fiducia 
in un roseo futuro che la ripresa 
economica stimolava. Negli Stati Uni-
ti gli artisti intendevano prendere le 
distanze dall’Espressionismo Astratto 
americano, sia da quello di tipo 
“gestuale” - i cui empiti neoroman-
tici non erano consoni ai tempi del 
consumismo in piena ascesa - sia da 
quello “freddo”, sviluppato da Rothko 
o Barnett Newman. Jasper Johns era 
stato maestro in questa loro “eman-
cipazione”, quanto a ironia e gusto 
per la provocazione. Il loro sguardo, 
fra neodada e post-surrealismo, si 
appuntava sulla quotidianità per dar 
vita a un nuovo repertorio iconogra-
fico figurativo giocato sull’imme-
diatezza visiva e sull’appropriazione 
simbolica dei segni del benessere 
tipici della società dei consumi. Gli 
oggetti ritratti, o inseriti, nelle loro 
composizioni apparivano volutamente 
privi di tracce del vissuto individuale. 
Ogni lattina di zuppa, barattolo di 
maionese, sigaretta o lipstick erano 
intonsi, caratterizzati da un’indefetti-
bile conformità seriale. 
Molti degli artisti intrattenevano, o 
avevano intrattenuto, rapporti con 

by Alessandra Quattordio

TOM 
WESSELMANN, 
LIBERATING 
THE BODY
CORPI IN LIBERTÀ

PHOTO COURTESY OF THE ESTATE OF 
TOM WESSELMANN, LICENSED BY VAGA, 
NEW YORK

1) GREAT AMERICAN NUDE #53, 1964
OIL AND COLLAGE ON CANVAS
CM. 304,8 X 243,84

2) DROPPED BRA (BIG MAQUETTE), 
1978-80
LIQUITEX ON CARDBOARD
CM. 71,1 X 147,2 X 55,9
AS DISPLAYED IN THE EXHIBITION

3) TOM WESSELMANN, 1962

4) STILL LIFE #48, 1964
ACRYLIC ON BOARD
CM. 121,9 X 152,4 X 20,3
ON THE RIGHT
BEDROOM PAINTING #4, 1968
OIL ON CANVAS
CM. 91,5 X 152,4
AS DISPLAYED IN THE EXHIBITION

5) BIG STUDY FOR GREAT AMERICAN 
NUDE #75, 1965
PENCIL ON PAPER
CM. 119,38 X 134,62

1

2
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il mondo della pubblicità e della 
comunicazione di massa e dovevano 
anche alle esperienze professionali 
il loro interesse per oggetti divenuti 
feticcio nell’immaginario colletti-
vo. Wesselmann non fu da meno, 
essendosi in prima battuta dedicato 
assiduamente al fumetto. Ma, come 
riportò la storica dell’arte Pop Lucy 
Lippard, l’artista nel ’63 annotava: 
“Si comincia a sentire una specie di 
culto nostalgico, la gente adora dav-
vero Marylin Monroe o la Coca-Cola. 
L’importanza data alle cose usate 
dall’artista non conta… Io adopero 
l’illustrazione di un cartellone perché 
è la rappresentazione reale e parti-
colare di qualcosa, non perché viene 
da un cartellone. Le immagini della 
pubblicità mi eccitano soprattutto 
per quello che posso cavare da loro”.
Nella mostra a Villa Paloma le ven-
ticinque opere esposte, databili dal 
1963 al 1992, illustrano l’evoluzione 

stilistica della produzione di Wessel-
mann. Si va dal Great American Nude 
#53 (olio e collage su tela, 1964) con 
relativo disegno preliminare (1963), 
al Bedroom Face with Lichtenstein/
Artist’s Variation (olio su alluminio 
cut-out, 1988-1992). 
La varietà di materiali e tecniche fu 
applicata da Wesselmann soprat-
tutto in funzione plastica. Plexiglas, 
alluminio, acciaio, cartone, dipinti 
a olio o ad acrilico, concorrono alla 
formulazione di opere aggettanti, mo-
dellate, sagomate, spesso disposte 
su più piani, dagli effetti spettacolari 
e magnetici. L’appeal erotico delle 
figure femminili, veri compendi di 
pura joy de vivre (la moglie Claire 
Selley, sposata nel ’63, è uno dei 
suoi soggetti preferiti, nuda, il corpo 
abbronzato e i segni del bikini ben in 
vista, a dimostrazione della perenne 
vacanza spensierata trascorsa sotto 
il sole dell’Atlantico), e la loro linea 

sinuosa da odalische contemporanee 
parlano il linguaggio delle modelle 
matissiane, “arabeschi” di voluttuo-
sa sensualità che qui, in Côte d’Azur, 
rivestono un significato del tutto 
speciale. In particolare, Chris Sharp 
parla di “pornotopia” - rifacendosi 
agli studi sui rapporti fra sessualità 
ed economia condotti dal critico 
statunitense Steven Marcus - là dove 
l’ostentazione di parti anatomiche 
femminili e maschili entra nel campo 
visivo insieme a quella di turgide 
arance, fiori carnosi, o patinati 
flaconi cosmetici, come in Bedroom 
painting #4 (1968). In una sorta di 
mercificazione degli attributi sessua-
li, ripresi in close-up e assimilati, al 
pari di oggetti, a promessa di eterna 
felicità.

It was in France, in Paris, at the art 
gallery directed by Ileana Sonna-
bend, Leo Castelli’s former wife, that 
Tom Wesselmann had his European 
initiation. It was 1967 and he had long 
been famous in New York, so his debut 
on the Old Continent was bound to be 
a success. 
Fortune smiled early on this Cincinnati 
native who, having arrived in the Big 
Apple in the 1950s, soon became, 
together with Lichtenstein, Oldenburg, 
Rosenquist and Warhol, one of the 
most interesting New York exponents 
of the post-World War II international 
trend known as Pop Art, which drew 
on imagery from consumer culture, 
comics, film and advertising. In 1958 
Wesselmann exhibited together with 
Jim Dine at the Judson Gallery near 
Washington Square, where he showed 
his “portrait collages”, and in 1960 
his female nudes on display at the 
Tanager Gallery on 10th Street, in the 
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East Village, were met with bafflement 
and praise. Between 1962 and 1964, 
he exhibited works from his Great 
American Nude series at the Green 
Gallery, on 57th Street. These imposing 
pieces, which measured over two 
metres tall and made use of collage 
and assemblage techniques, amazed 
the art world with the incorporation 
of clippings from advertising or 
film posters, pictures from fashion 
magazines, or even real everyday 
objects, such as radios, telephones, 
windows, or fans. Wesselmann is now 
back in Europe, more precisely in the 
Principality of Monaco, a cosmopolitan 
state that has close cultural and 
historical relationships with France, 
with the exhibition “Tom Wesselmann, 
La promesse du bonheur” (the promise 
of happiness), which shows some of 
the works that made him famous. 
Organized in cooperation with The 
Estate of Tom Wesselmann, New York, 
which lent most of the works, curated 
by Chris Sharp, and with the scientific 
coordination of Cristiano Raimondi, 
the exhibition is held at Villa Paloma, 
Nouveau Musée National de Monaco 
and runs until 6 January 2019.
But what was the artistic scene in 
New York like when Wesselmann took 
his first steps as an artist? Here, 
like everywhere else in the world, the 
atmosphere was one of affluence and 
confidence in a rosy future, due to the 
economic growth following World War 
II. In the United States, artists were 
distancing themselves from American 
Abstract Expressionism, both in its 
“gestural” form (whose neo-Romantic 
impulses did not fit well with the times, 
a period when consumerism was on 

the rise) and in its “colder” version, 
as developed by Rothko or Barnett 
Newman. In terms of irony and provo-
cative attitude, these artists followed 
in the footsteps of Jasper Johns. With 
their gaze poised between Neo-Dada 
and Post-Surrealism and focussed on 
everyday reality, they aimed to create a 
new repertoire of figurative iconography 
based on visual immediacy and the 
symbolic appropriation of the signs of 
abundance typical of consumer society. 
The objects portrayed or incorporated in 
their works appeared to be deliberately 
devoid of any traces of an individual’s 
life. Every soup can, mayonnaise jar, or 
lipstick looked pristine and untouched, 
characterized by the flawless conformi-
ty of mass production. 
Many of these artists were involved, or 
had been involved, in the advertising 
and media industries, and their 
interest in objects that had become 
fetishes in the collective imagination 
was partly due to their professional 
experiences. This holds true also for 
Wesselmann, who initially devoted 
himself to cartooning. As reported 
by pop-art historian Lucy Lippard, 
however, in 1963 he noted that the 
admirers of Pop Art were beginning “to 
sound like a nostalgia cult - they really 
worship Marilyn Monroe or Coca-Cola”. 
And he added: “The importance people 
attach to things the artist uses is 
irrelevant… I use a billboard picture 
because it is a real, special represen-
tation of something, not because it is 
from a billboard. Advertising images 
excite me mainly because of what I can 
make from them.”
The 25 works on display at Villa 
Paloma, composed between 1963 

and 1992, enable us to chart the 
development of Wesselmann’s style, 
from his Great American Nude #53 
(oil and collage on canvas, 1964) 
and its preliminary drawing (1963), 
to Bedroom Face with Lichtenstein/
Artist’s Variation 
(oil on cut-out aluminium, 1988-1992). 
Wesselmann used a variety of 
materials and techniques, especially 
in order to give a sculptural quality to 
the end result. Plexiglas, aluminium, 
steel, cardboard, oil or acrylic paint all 
contribute to form protruding, cut-out, 
modelled works of art, often arranged 
on multiple planes, that create specta-
cular, mesmerizing effects. The erotic 
appeal of his female figures, pure 
embodiments of the joy of living (his 
wife Claire Selley, whom he married in 
1963, is one of his favourite subjects, 
portrayed in the nude, her tanned body 
with clearly visible bikini marks, as 
‘proof’ of an endless, cheerful holiday 
under the sun of the Atlantic coast), 
together with the sinuous lines of their 

odalisque-like bodies, is reminiscent 
of Matisse’s models, “arabesques” of 
voluptuous sensuality that here, in the 
Côte d’Azur, have a very special mea-
ning. In particular, Chris Sharp speaks 
of “pornotopia”, a term coined by Ame-
rican literary critic Steven Marcus in 
his studies of the relationship between 
sexuality and economy. By that term, 
Sharp refers to the cases where female 
and male body parts are juxtaposed 
with swollen oranges, fleshy flowers, 
or glossy bottles of beauty products in 
the same visual field, like in Bedroom 
painting #4 (1968). Put differently: a 
sort of commodification of sexual body 
parts, where the latter are portrayed in 
close-up and, like objects, serve as a 
promise of eternal happiness.

GINA'S HAND, 1972-82
OIL ON CANVAS
CM. 149,86 X 208,28

SEASCAPE #10, 1966
MOLDED PLEXIGLAS PAINTED WITH GRIPFLEX
CM. 113 X 148,6 X 4,4

GREAT AMERICAN NUDE #82, 1966
PAINTED MOLDED PLEXIGLAS
CM. 137,2 X 200,7 X 7,6 
AS DISPLAYED IN THE EXHIBITION
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Ottone Rosai, Autoritratto, 1933, olio su cartone, cm. 62 x 48

PRATO, Viale Della Repubblica (area Museo Pecci) 
Tel. 0574 572400 r.a. - Fax 0574 574132

MILANO, Portichetto di Via Manzoni (angolo Via Spiga) 
Tel. 02 794274 - Fax 02 76012706

CORTINA, Largo delle Poste (piano rialzato) 
Tel. 0436 860669

info@farsettiarte.it
www.farsettiarte.it

Programma aste 2018-2019

OTTOBRE / APRILE
Dipinti e sculture del XIX e XX secolo

Arredi e dipinti antichi

NOVEMBRE / MAGGIO
Dipinti, disegni, scultura e grafica
Arte moderna e contemporanea

Nelle sale interne opere di grandi maestri italiani e stranieri

OTTONE ROSAI
Ritratti e Autoritratti

Un dialogo con Bacon e Baselitz

Cortina d’Ampezzo 9 agosto - 2 settembre 2018



Anna Reber lungo un iter contem-
poraneo ripercorre l’indicazione 
dell’impressionista francese 

Claude Monet in cui seguiva “la natura 
senza poterla afferrare” per la sua 
versatilità. Infatti nella mutevolezza è 
come un “fiume che scende, risale, un 
giorno verde, poi giallo, oggi pomeriggio 
asciutto e domani sarà un torrente”. 
Un accostamento non banale in quanto 
l’artista di Berna cerca di fissare, in 
diversi medium utilizzati, la natura. 
Reber propone mentalmente, attraverso 
una tecnica divisa tra informale e 
astratto, mondi organici che in una 
visione onirica rimandano al macro 
e micro cosmo. Costellazioni dello 
spazio ma anche visioni satellitari la 
portano a individuare scomposizioni 
formali grazie a puntuali accostamenti 
cromatici. Attraverso quest’approccio, 
immagini rielaborate intellettualmente 
si ricompongono in una nuova veste at-
traverso l’utilizzo di nuance cromatiche 
in agglomerati ambientali visibili nella 
conformazione del pianeta terra. 
Infatti, i titoli che Anna Reber fornisce 
ai propri lavori esplicano maggior-
mente il legame tra la pittura e ciò 
che è vivente. Piante carnivore, pesci 
rossi, meduse, porzioni di paesaggio si 
dipanano in delicati accumuli pieni di 
tonalità utili a rendere una maggiore 
idea visiva a quanto dipinto.
Mondi marini e terresti, grazie alla 
pittura dell’artista svizzera, si generano 
attraverso una contemplazione men-
tale che rappresenta una “ricerca del 
tempo”, come scrisse l’artista tedesca 

Janaina Tschape. 
Nelle opere della Reber coesiste anche 
la tecnica della figurazione che compa-
re esplicitamente in soggetti dedicati 
allo sport natatorio: in una piscina 
donne e uomini vengono idealmente 
bloccati mentre nuotano in posizioni 
tipiche alla disciplina praticata.
Sebbene il mondo delle figure sia 
sentito dall’artista, indubbiamente l’e-
splorazione naturale e paesaggistica le 
permette di ampliare i linguaggi legati 
allo spazio e al tempo, confermando il 
pensiero di George Byron in cui “c’è una 
gioia nei boschi inesplorati. C’è estasi 
sulla spiaggia solitaria. C’è vista dove 
nessuno arriva vicino al mare profondo 
e c’è musica nel suo boato. Io non amo 
l’uomo di meno, ma la natura di più”.

www.annareber.com

ANNA 
REBER:
NATURALISMS
N A T U R A L I S M I

by Alain Chivilò

1) MÉDUSES, 2018
OIL ON CANVAS
CM. 100 X 100

2) IRELAND, 2014
OIL ON CANVAS
CM. 100 X 100

3) CAPE TOWN, 2016
ACRYLIC ON CANVAS
CM. 50 X 50

4) ANNA REBER

5) LAC À L'EAU CLAIRE, 2016
ACRYLIC ON CANVAS
CM. 30 X 30

6) GOLDFISHES I, 2016
ACRYLIC ON CANVAS
CM. 100 X 100

7) MERMAID, 2017
ACRYLIC ON CANVAS
CM. 120 X 100

8) SCLERACTINIA, 2018
OIL ON CANVAS
CM. 100 X 100

1 2

3

4
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In her contemporary journey, Anna 
Reber takes an approach that is 
reminiscent of the relationship 
with nature described by French 
Impressionist painter Claude Monet: 
“I am following nature without being 
able to grasp her”. Indeed, due to 
its versatility and mutability, nature 
is like a “river that shrinks, swells 
again, green one day, then yellow, 
sometimes almost dry, and which 
tomorrow will be a torrent”. The Swiss 
artist, too, tries to capture nature in 
her art, using a variety of media.
With a technique poised between 
informal and abstract art, Reber 
creates organic worlds that, in a 
dreamlike vision, bring to mind the 

macro and micro cosmos. Space 
constellations, as well as satellite 
views, lead her to identify formal 
decompositions thanks to precise 
colour combinations. With this ap-
proach, intellectually filtered images 
are recomposed in a new way using 
colour nuances laid in agglomerates 
like the ones visible on the surface of 
planet Earth.
Indeed, the titles of her works make 
this connection between painting 
and nature even clearer. Carnivo-
rous plants, goldfish, jellyfish, and 
portions of landscape unravel in 
delicately cumulative patterns whose 
richness of tones enhances the visual 
idea of the subject depicted.

Reber’s art generates marine and 
terrestrial worlds through a mental 
contemplation that, as noted by 
German artist Janaina Tschape, is “a 
search for time”.
Reber also uses a figurative techni-
que in her works, especially those on 
the theme of swimming, where men 
and women in a pool are depicted in 
typical swimming positions.
Although her figurative style is 
certainly authentic, it is the explora-
tion of nature and landscapes that 
enables her to expand the expressive 

language related to space and time, 
confirming George Byron’s view that 
“There is a pleasure in the pathless 
woods, / There is a rapture on the 
lonely shore, / There is society, where 
none intrudes, / By the deep Sea, and 
music in its roar: / I love not Man 
less, but Nature more”.

www.annareber.com
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Non si potrebbe comprendere piena-
mente il percorso creativo di Alba 
Gonzales senza tenere in debito 

conto quell’ibridazione fra diverse culture 
e provenienze che innerva le origini della 
sua storia personale, simile a un grande 
fi ume che trae energie rinnovate dai suoi 
affl uenti. Romana di nascita, fra genitori 
e nonni raduna in sé origini siciliane, 
greche, spagnole e francesi, con un 
cosmopolitismo mediterraneo che spiega 
per alcuni aspetti il patrimonio mitico e 
mitologico che dà linfa alle sue sculture, 
sotto il segno di un culto sensuale 

della forma e del corpo umano. Proprio 
per queste radici così legate al Mare 
nostrum, l’approdo delle sculture di Alba 
Gonzales a Palermo, città “meticcia” 
per eccellenza (fecondata dai Fenici, dai 
Romani, dai Bizantini, dagli Arabi, dai 
Normanni e via discorrendo), moltiplica 
gli echi epici ed evocativi delle sue opere, 
ulteriormente arricchiti dalla sede scelta 
per la mostra, quella Villa Malfi tano 
Whitaker nata per volontà di un illustre 
esponente (Giuseppe Whitaker) della 
comunità anglopalermitana di fi ne Otto-
cento e ricca di tesori giunti dalle culture 

ALBA GONZALES: 
SCULPTURE AS 
A VITAL FORCE
La scultura come slancio vitale

by Gabriele Simongini

più diverse e lontane. Del resto, è posto 
sotto il segno della varietà di provenienze 
anche il rigoglioso parco della Villa, 
lungo il quale sono collocate le sculture 
della Gonzales e che si confi gura come 
un giardino botanico colmo di piante 
tropicali che convivono con quelle medi-
terranee. Così si può notare che un’opera 
come L’innesto (2007), con tre corpi fusi 
in uno solo, diventa quasi l’emblema 
di tutte queste ibridazioni, culturali e 
naturali. Non a caso, lungo il viale delle 
palme che conduce al Villino Scalia 
(poi Museo Ornitologico) sono esposte 
le sculture di dimensioni più contenute 
della Gonzales le cui basi si inseri-
scono nei siti dei tronchi residui delle 
piante uccise dal punteruolo rosso: arte e 
natura sembrano allearsi in un rinnovato 
dialogo che testimonia ed esemplifi ca 
tutta l’inarrivabile bellezza di quella 
fusione fra paesaggio e creazione umana 
che costituisce l’autentico capolavoro 
della nostra storia. E poi, visto che “arte 
chiama arte”, è curioso osservare che 
nella villa, all’inizio del pregevole scalone 
che porta al piano nobile, svetta col suo 
slancio ascensionale la copia del Mer-
curio volante del Giambologna custodito 
nel Museo del Bargello a Firenze. L’aereo 
bilanciamento di questo capolavoro della 

scultura manierista è radice ideale per 
gli equilibri danzanti di tante opere della 
Gonzales, fra le quali, in mostra, L’Angelo 
di Amleto (2008), Sfi dando il sogno di 
essere farfalla (2006), Dietro l’ultima 
nota irraggiungibile (2006). Sì, aveva 
proprio ragione Edgar Wind, nel ricordare 
che “il passato non viene distrutto dal 
presente, ma sopravvive in esso come 
forza latente”. Continuando su questa 
linea di connessioni che scavalcano le 
rigide scansioni cronologiche è impos-
sibile non vedere, mutatis mutandis, 
una profonda sintonia, sotto il segno 
dell’inesausta curiosità intellettuale e 
dell’amore incondizionato per la Bellezza, 
fra Giuseppe Whitaker ed Emmanuele 
F.M. Emanuele che ha voluto e sostenuto, 
tramite la Fondazione Cultura e Arte, 
questa mostra a Palermo. 
Alba Gonzales appartiene alla schiera 
sempre più ristretta di scultori nell’au-
tentico senso del termine e in particolare 
spicca per l’aspirazione a dire tutto, 
interamente e senza fi ltri intellettuali-
stici, attraverso la forma che è per lei, 
essenzialmente, forma del corpo umano 
inteso come tempio dell’anima, nei suoi 
aspetti negativi e positivi, destinati a 
convivere indissolubilmente. Per Alba, 
nemica dell’effi mero, una scultura 
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deve essere sostanziata di persistenza 
in tensione potenziale verso l’eternità 
(parola ambiziosa quando si parla di 
esseri umani). Del resto, nel mondo di 
oggi abbiamo dimenticato che, come 
ha scritto Titus Burckhardt, “una delle 
condizioni fondamentali della felicità 
consiste nel sapere che tutto ciò che fac-
ciamo implica un senso eterno”. Anche 
la scultura della Gonzales ce lo ricorda, 
tanto nell’uso di materie potenzialmente 
imperiture quanto nelle questioni 
esistenziali affrontate, riguardanti il 
contrasto e la possibilità di coesistenza 
fra essere e apparire, fra bestialità e 
tensione verso l’assoluto. 

1) CHIMERA E LE MASCHERE, 2008 
BRONZE

2) LEI, VEDE E NON VEDE O ALTROVE 
GUARDA, 2010 
BRONZE

3) DIETRO L'ULTIMA NOTA 
IRRAGGIUNGIBILE, 2015 
BRONZE

4) L'AMORE METTE LE ALI, 2011 
BRONZE

5) LA CENTAURA DI ARES, 2010 
BRONZE

6) IL DUBBIO DI NARCISO, 2002 
BRONZE

7) VILLA MALFIDANO, WHITAKER 
FOUNDATION

a Mediterranean cosmopolitanism 
that partly explains the mythic and 
mythological legacy that flows through 
her sculptures, influenced by a sensual 
cult of form and the human body. Thanks 
to these deep Mediterranean roots, the 
landing of Alba Gonzales’ sculptures 
in Palermo, ‘hybrid’ city par excellence 
(populated by the Phoenicians, Romans, 
Byzantines, Arabs, Normans and so on), 
multiplies the epic, evocative echoes of 
her works, further enriched by the loca-
tion chosen for the exhibition, the Villa 
Malfitano Whitaker, built by an illustrious 
exponent (Giuseppe Whitaker) of the 
Anglo-Palermo community in the late 
19th century and filled with treasures 
from a range of different and far-flung 
cultures. The Villa’s lush grounds, where 
the sculptures by Gonzales are on view, 
are likewise distinguished by variety 
of provenances, forming a botanical 
garden where tropical plants coexist with 
Mediterranean ones. One can thus see 
how a work like The Graft (2007), with 
its three bodies fused into one, would 
become almost like an emblem for all of 
this cultural and natural hybridisation. 
The decision to display smaller works 

along the avenue of palms that leads 
to the Villino Scalia (ornithological 
museum), their bases inserted into what 
remains of the trunks of plants killed 
by the red palm weevil, was deliberate: 
there, art and nature seem to join forces 
in a renewed dialogue that testifies and 
exemplifies the matchless beauty of the 
fusion of landscape and human creation 
that constitutes the true masterpiece 
of our history. And then, since ‘art calls 
art’, it is interesting to note that the foot 
of the exquisite stair that leads to the 
villa’s upper floor is graced with a copy 
of Giambologna’s soaring bronze, Flying 
Mercury, the original of which is housed 
at the Bargello Museum in Florence. The 
airy balance of this masterpiece of Man-
nerist sculpture is an ideal source for 
the dance-like balancing poses of many 
of Gonzales’ works, including, in this 
exhibition, Hamlet’s Angel (2008), Chal-
lenging the Dream of Being a Butterfly 
(2006) and Behind the Last Unattainable 
Note (2006). Edgar Wind was right when 
he mused that the past is not destroyed 
by the present, instead survives in it 
as a latent force. Continuing along this 
trail of connections transcending rigid 

The creative path of Alba Gonzales 
cannot be fully understood without 
taking into account the hybridisation 
of different cultures and provenances 
that enlivens the origins of her personal 
history, similar to a great river that 
draws fresh energy from its tributaries. 
Roman by birth, she has Sicilian, Greek, 
Spanish and French origins through 
her parents and grandparents and 
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che sentimentale; inoltre, nel suo DNA 
sono fuse e sublimate le molteplici 
origini, siciliane, romane, greche, fran-
cesi e spagnole, dunque in prevalenza 
mediterranee, che tutte insieme hanno 
alimentato e forgiato la sua creatività.
Il contesto di riferimento dell’arte 
della Gonzales è quello del mito e della 
classicità, ma anche di un certo manieri-
smo cinquecentesco (Antonio Paolucci), 
mentre la spinta interiore che la muove 

è sempre, come da sua stessa reiterata 
ammissione, la ricerca imperitura della 
bellezza. 
La grazia delle forme e delle linee, la 
plasticità dei movimenti, gli atteggia-
menti sensuali ma mai volgari propri 
delle sue sculture sono la cifra stilistica 
più evidente della Gonzales, che incredi-
bilmente riesce a sortire questi risultati 
forgiando la materia senza partire da un 
disegno o un progetto preparatorio. La 

chronological divisions, it is impossible 
not to see, mutatis mutandis, a profound 
affinity, marked by tireless intellectual 
curiosity and unconditional love for 
Beauty, between Giuseppe Whitaker and 
Emmanuele F.M. Emanuele, thanks to 
whom this exhibition in Palermo was 
made possible, through the Fondazione 
Cultura e Arte. 
Alba Gonzales belongs to the ever 
dwindling group of sculptors in the 
true sense of the term, and stands out 
in particular for her aspiration to say 
everything, fully and without intellectua-
lising filters, through form, which is for 
her, in essence, the form of the human 
body understood as a temple of the soul, 
in both its positive and negative aspects, 
destined to co-exist indissolubly. For 
Alba, an enemy of the ephemeral, a 
sculpture needs to be substantiated 
with persistence in striving for eternity 
(an ambitious word when talking about 
human beings). For that matter, in 
today’s world, we have forgotten that, as 
expressed by Titus Burckhardt, ‘One of 
the fundamental conditions of happiness 

is to know that everything that one does 
has a meaning in eternity.’ Gonzales’ 
sculpture reminds us of this, as much in 
her use of potentially eternal materials 
as in the existential questions that she 
tackles concerning the conflict and 
possibility for coexistence between being 
and appearing, and between brutality 
and striving for the absolute. 

Chiunque si trovi di fronte a una 
delle sculture di Alba Gonzales 
non può che rimanerne attratto: 

questo è ciò che è accaduto a me. Le 
ragioni sono molteplici e rispondono a 
quella dinamica sottile di corrispondenze 
che si instaura tra l’armonia delle forme 
plasmate dall’artista e gli intimi moti 
dell’anima che tali forme sono in grado 
di suscitare. 
Alba Gonzales è, ella stessa, armonia: 
ha avuto un passato da ballerina pro-
fessionista e da cantante, e la musica è 
stata – come ha raccontato in una bella 
intervista a Tiziana D’Acchille – il leit 
motiv dell’intera sua vita, sia artistica 
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sua arte è spontanea, immediata, fluisce 
dalle sue mani e dalla sua anima, che 
diventano un tutt’uno con il mezzo, 
il bronzo, scelto anche perché – così 
scrive il curatore della mostra Gabriele 
Simongini – è potenzialmente eterno, 
come lo sono le opere di Alba Gonzales la 
quale, nel forgiarle, evoca l’eternità della 
forma classica che si perpetua da secoli 
nel mondo. 
In esposizione presso i giardini della 
splendida Villa Malfitano Whitaker a 
Palermo una mostra da me fortemente 
voluta nell’anno della cultura nella mia 
città natale, all’interno della quale Villa 
Whitaker rappresenta mirabilmente la 
bellezza della natura intatta e la coesi-
stenza fra sensibilità culturali diverse, 
che è la più evidente caratteristica del 
nostro territorio siciliano. Nel caso di 
specie, l’influenza della cultura inglese 
(di Giuseppe Whitaker) e la solare 
bellezza di Palermo. 
La mostra si compone di una ventina 
di sculture di varie dimensioni, che 
dialogano in perfetta sintonia con l’am-
biente circostante, anch’esso – come 
detto – profuso di bellezza sia naturale 
che di matrice artistica. Cito, a titolo 
soltanto esemplificativo, La Centaura di 
Ares, trionfante e magnifica nella sua 
doppia natura umana ed equina, che è 
un j’accuse contro la guerra; Chimera e 
le maschere, Sfinge e La Chimera, che 
nell’ibrido di vari soggetti e oggetti inne-
stati l’uno sull’altro vogliono simboleg-
giare l’ambiguità e il mistero, vogliono 
dirci – con Pirandello – che la realtà 
non ha mai un solo volto; gli articolati 
e bellissimi gruppi scultorei intitolati 
Vanità e Piacere ed Eco e Selene, che 
utilizzano echi mitologici – come accade 
anche ne Il dubbio di Narciso – per 
darci una raffinata rappresentazione 
allegorica della natura dell’uomo; ma 
anche le leggiadre figure danzanti, così 

lievi da apparire quasi sospese, cui la 
Gonzales ha regalato titoli che suonano 
come una poesia, ovvero Sfidando il 
sogno di essere farfalla e Dietro l’ultima 
nota irraggiungibile; e infine le opere in 
un certo senso più intimistiche: Sotto il 
suo manto (che ricorda una moderna 
Madonna), Fermati, sussurra il vento, 
L’amore mette le ali.
In conclusione, considero l’arte di Alba 
Gonzales non solo fonte di reale piacere 
per la vista, rispondendo le sue opere 
a canoni estetici di grazia e precisione 
formale assolute, ma anche una mirabile 
interpretazione in chiave contemporanea 
dei vizi e delle virtù umane.

Prof. Avv. Emmanuele F.M. Emanuele

tury Mannerism (Paolucci), while the 
interior drive that has always motivated 
her, as she herself has stressed, is an 
eternal search for beauty. 
The grace of the lines and forms, the 
plasticity of the movements and the 
sensual but never vulgar poses of her 
sculptures are the clearest stylistic 
feature of her work, results that she is 
able to achieve, astonishingly, shaping 
her material without reference to drawin-
gs or preparatory studies. Her art is 
spontaneous and direct, flowing from her 
hands and her soul, which become one 
with her medium, bronze, chosen in part 
because – as explained by the curator of 
this exhibition, Gabriele Simongini – it 
has the potential to be eternal, as are the 
works of Alba Gonzales, who, in shaping 
them, evokes the eternity of classical 
form that has been immortalised for 
centuries throughout the world. 
Set up in the gardens of the splendid 
Villa Malfitano Whitaker in Palermo, this 
is an exhibition that I was eager to have 
take place during the year in which the 
city of my birth is the Italian Capital of 
Culture, in the context of which the Villa 
Whitaker admirably represents the beau-
ty of pristine nature and co-existence of 
different cultural sensibilities, which is 
indeed Sicily’s most conspicuous feature. 
Specifically, the influence of English 
culture (through Giuseppe Whitaker) and 
the sunny beauty of Palermo. This exhi-
bition comprises around twenty sculp-
tures of varying size, which dialogue in 
perfect harmony with the surrounding 
environment, it, too– as noted – rich 
in natural and artistic beauty. Just by 
way of example, I would like to cite Ares’ 
Centaur, a triumphant, magnificent work 
with a double human/equine nature 
and a j’accuse against war; Chimera 
and the Masks, The Sphinx and The 
Chimera, which, in their hybridity of 

grafted subjects and objects, symbolise 
ambiguity and mystery and teach us – in 
citation of Pirandello – that reality never 
has a single face; the complex, stunning 
sculpture groups Vanity and Pleasure 
and Echo and Selene, which draw on 
mythological themes – as does, for that 
matter, Narcissus’ Doubt – to offer us 
a refined allegorical representation of 
the nature of humankind; her graceful 
dancing figures, which are so light that 
they almost seem suspended and which 
Gonzales has given titles akin to poetry; 
Challenging the Dream of a Butterfly and 
Behind the Last Unattainable Note and, 
finally, works that are in a certain sense 
more intimist: Under Her Protection 
(which is reminiscent of a modern 
Madonna), Stop, Whispers the Wind and 
Love Putting on His Wings.
To conclude, in my view, Alba Gonzales’ 
work is not just a source of real pleasure 
for the viewer, satisfying as they do 
aesthetic canons of grace and absolute 
formal precision, but also an admirable 
contemporary interpretation of human 
virtue and vice.

Professor Emmanuele F.M. Emanuele

Finding oneself before one of Alba Gon-
zales’ sculptures, one cannot help but be 
drawn to it: this is what happened to me. 
There are multiple reasons for this and 
they have to do with the subtle dynamic 
of correspondences that she establishes 
between the harmony of her sculpted 
forms and the intimate emotions that 
they are capable of arousing.
Alba Gonzales is, in and of herself, 
harmony: she was once a professional 
ballerina and singer, and music has 
been – as she herself explained in 
a wonderful interview with Tiziana 
D’Acchille – the leitmotif of her entire 
personal and professional life. Moreover, 
her DNA is an elevated fusion of her 
varied roots – Sicilian, Roman, Greek, 
French and Spanish, and so predomi-
nantly Mediterranean – which together 
nourish and shape her creativity.
The referential context of Alba Gonzales’ 
art is the world of myth and classicism, 
together with a component of 16th-cen-

1) ALBA GONZALES WHIT
LA CHIMERA, 1997
BRONZE

2) (FROM LEFT TO RIGHT) ALBA 
GONZALES, PROF. AVV. EMMANUELE F.M. 
EMANUELE, PROF. GABRIELE SIMONGINI 
AND PROF. SEBASTIANO TUSA 
(REGIONAL COUNCILLOR FOR CULTURAL 
HERITAGE, SICILY)

3) SFIDANDO IL SOGNO DI ESSERE 
FARFALLA, 2015
BRONZE

4) SFINGE, 1998
BRONZE

5) FERMATI SUSSURRA IL VENTO, 2009
BRONZE
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Concettualismi e minimalismi gli 
sono estranei, il suo sguardo 
è volto al passato, ai modelli 

eccelsi della pittura figurativa rina-
scimentale: nordeuropea, spagnola, 
italiana. Eppure fra pelo e pelo del suo 
finissimo pennello è la contemporaneità 
a impigliarsi, a raggrumarsi in più 
o meno agre schegge di un pensiero 
critico che si volge soprattutto al ruolo 
dell’artista, sia nella società sia nel 
più o meno ristretto ambito dell’arte. 
La qualità pittorica delle sue tele è 
evidente. Le tecniche da lui adottate, 
per la stesura del colore a olio (a base 
di sostanze “antiche”: minerali e 
vegetali) o a tempera all’uovo (innume-
revoli le velature, fino alla verniciatura 
finale) su tavola incamottata, parlano il 
linguaggio della storia dell’ars picturae. 
Non c’è compiacimento formale, anche 
se qualcuno potrebbe insinuare che tal-
volta i soggetti appaiono come desunti 

da un erbario o da manuali di zoologia 
ed entomologia: il bicchiere con le rose 
dai mille petali, la zolla fiorita, il volo 
d’uccelli e d’insetti finemente descritti, 
che si inarca al di sopra di paesaggi 
intinti di immensità. Al contrario 
nelle sue opere serpeggiano freschezza 
d’ispirazione e poesia o, all’opposto, 
anche se talvolta sapientemente smor-
zato, il guizzo provocatorio dell’estro di 
chi vuole andare ben oltre la pelle delle 
cose, leggerle in profondità, sviscerar-
ne il senso nascosto, talvolta anche 
tragico, con acutezza sempre pungente. 
Ecco dunque Maurizio Bottoni, novello 
pictor optimus secondo una definizione 
di dechirichiana memoria. L’incontro 
con il maestro della Metafisica fu 
fugace eppur destinato a lasciare in lui 
una profonda eredità morale e artistica: 
“Non sono un pittore originale, ma 
originario”, confidò Giorgio De Chirico 
al giovane Bottoni che afferrò al volo il 

significato di tali parole. La consape-
volezza della tradizione pittorica, che 
apparteneva alle generazioni passate, 
si condensava nelle tele dell’ artista 
italiano, nativo di Volo, in Tessaglia, 
l’ultimo nodo di quel fil rouge della 
più nobile figurazione pittorica che si 
è dipanato nei secoli in Europa fino al 
Novecento. 
Spiega oggi Bottoni, alla vigilia della 
personale “Oltre l’immagine”, che 
si terrà fino al 20 agosto a Villa Giulia a 
Pallanza (VB), nell’ambito de 
La Milanesiana 2018: “Mi identifico 
nella corteccia dell’albero come nell’in-
setto, amo immedesimarmi in ciò che 
dipingo, immergermi nel dato reale, per 
quanto ‘minimo’ esso possa essere”. 
Conclude sorridendo: “Un esempio 
che può in qualche modo suggerire un 
parallelismo quanto a identificazione 
tra pittore e soggetto della pittura: 
Ligabue dipingeva un leone e iniziava 

a ruggire…”. “Oltre l’immagine” si 
pone dunque come titolo eloquente per 
una mostra che permette di afferrare 
uno dei capi di quell’intrecciato filo 
di pensiero che allaccia le 54 opere 
esposte oggi in un percorso omogeneo e 
coerente, dipanato dagli anni Novanta 
a oggi. Ecco i “Boschi”, magici e vel-
lutati dell’infanzia vissuta dall’artista 
nelle valli bergamasche; gli animali 
- “la natura viva” -, spesso intinti di 
un’aura di religiosità, come “Asino” o 
“Trittico delle Api”; le vanitas, fra cui 
l’emblematico “Ecce Pictura”, ovvero 
la testa mozzata del pittore servita su 
di un piatto affollato di mosche come 
un San Giovanni Battista del Terzo 
Millennio, e “Unknown”, teschio dalla 
zazzera albina, ovvero l’icona warho-
liana consegnata all’effimerità della 
fama e incastonata in una nicchia alla 
Cotàn; i soggetti propriamente mistici: 
“Corona di spine”, “Agnello Mistico”, 

MAURIZIO 
BOTTONI, 
A JOURNEY INTO 
THE INSIDE OF 
THINGS
IN VIAGGIO 
DENTRO 
LE COSE
by Alessandra Quattordio
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“Covone di spighe”. Infine, nella se-
zione “Oltre l’immagine”, “Zolla” (una 
citazione düreriana) e le nature morte: 
“Pane con mosche” o “Zucca appesa”. 
“Scopo della pittura è far pensare”, 
sostiene l’artista, che negli ultimi anni 
è rifuggito dalla rappresentazione della 
figura umana. “Il motivo è semplice. 
Oggi nella nostra società non c’è volto 
d’uomo che dia un alito di speranza. Il 
mio ‘Volo d’insetti’ adombra l’idea della 
fuga da una quotidianità che significa 
spesso disagio. Solo la natura animale 
e vegetale offre la verità, la visione 
‘primaria’ del reale, senza infingimenti 
di sorta”. Quale dunque l’origine di 
uno stile che guarda al passato e 
che in cinquant’anni di lavoro non ha 
mai sconfessato le sue radici? “Sono 
cresciuto nella Bergamasca, una terra 
che negli anni Cinquanta, immersa in 
una natura incontaminata e rigogliosa, 
aveva ancora un qualcosa di feudale. 
Inoltre, mi sono alimentato in modo 
spontaneo della storia dell’arte che 
‘leggevo’ nelle riproduzioni di opere di 
Leonardo o Raffaello, conservate nella 
casa di famiglia. Le studiavo e mi 
esercitavo nel disegno, incoraggiato 
anche dalla nonna paterna che vedeva 
in me l’artista in nuce da spronare 
verso un futuro luminoso”. Peccato che 
oggi, secondo Maurizio Bottoni, latitino 
il respiro cosmico e la spiritualità che 
animavano i capolavori del passato. 
“La pittura non è infatti solo intessuta 
di belle pennellate, deve racchiudere, 
in un’interiorità che va esplorata, un 
messaggio”, sottolinea. Emblematico 
il piccolo dipinto intitolato Uovo. 
Raffigurato il piatto nella sua integrità, 
il pittore ha proceduto a sovrapporre a 
esso l’immagine dell’uovo e dell’uovo 
ha iniziato col riprodurre l’interiorità, 
un embrione alla terza settimana di 
incubazione, per poi occultarne succes-

sivamente, per stratificazioni pittoriche, 
la rappresentazione, aggiungendo 
membrana e guscio, fino a offrire la 
visione di un uovo integro in ogni sua 
parte. Il percorso è documentabile solo 
a livello fotografico e l’artista-demiurgo 
rimarrà testimone unico del processo 
compiuto a livello compositivo, fino al 
raggiungimento dell’esito finale.

Conceptualist and minimalist qualities 
are foreign to Bottoni, an artist who 
looks to the past, finding inspiration 
in the great figurative painters of the 
Northern, Spanish and Italian Renais-
sance. And yet, it is the contemporary 
that gets tangled in the hairs of his 
skilled brush, coagulating into a 
critical reflection, sometimes bitter, on 
the role of the artist, both in society at 
large and within the narrower world of 
art. The pictorial quality of his works is 
immediately apparent. The techniques 
he uses for applying oil colours (obtai-
ned from minerals and vegetables, 
like in ‘ancient’ times) or egg tempera 
(applied in multiple washes before the 
final varnishing) on a canvas glued to 
a panel, are steeped in the history of 
painting. Bottoni does not indulge in 
formalism, even though some would 

say that he seems to draw his subjects 
from herbals or handbooks of zoology 
and entomology - many-petalled roses 
in a glass, a flowered tuft, a flight 
of finely detailed birds and insects 
hovering over vast landscapes. In fact, 
his paintings are permeated with fre-
shness and poetry or, on the opposite 
side of the spectrum, they have a pro-
vocative power (albeit at times skilfully 
toned down): the power of the creative 
impulse to go way beyond the surface 
of things, to delve deeper inside them, 
to unravel their hidden, sometimes 
tragic meaning with sharp subtlety. So 
this is Maurizio Bottoni, a new incarna-
tion of the “pictor optimus”, as Giorgio 
De Chirico was famously known. The 
two crossed paths only briefly, but the 
master of Metaphysical painting would 
have a great, long-lasting moral and 

“Oltre l’immagine”, 
La Milanesiana, 
Villa Giulia, 
Corso Zanitello 8, 
Pallanza (VB), 
a cura di 
Elisabetta Sgarbi 
e Giovanni Rodari, 
progetto di 
allestimento di 
Luca Volpatti, 
fino al 20 agosto.
Catalogo edito da 
La Nave di Teseo, 
con testi di 
Elisabetta Sgarbi, 
Vittorio Sgarbi, 
Maurizio Bottoni

1) PANE CON MOSCHE, 2014
OIL ON BOARD
CM. 20 X 25

2) LA MORTE DELLA MORTE, 2014
OIL ON CANVAS GLUED TO PANEL
CM. 45 X 140

3) AGNELLO MISTICO, 2017
OIL ON CANVAS GLUED TO PANEL
100 CM. DIAMETER
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artistic influence on Bottoni. De Chirico 
confessed to Bottoni that, as a painter, 
he was originary rather than original, 
and his then young colleague imme-
diately grasped the meaning of those 
words. The canvases of the Italian 
artist (born in Volos, a city in Thessaly, 
Greece) encapsulated an awareness 
of the past, of the efforts and works 
of previous generations of painters, 
and constituted the last example of 
the great figurative painting tradition 
that existed in Europe until the 20th 
century. 
Before the opening of “Oltre l’im-
magine” (Beyond the Image), his 
current solo exhibition at Villa Giulia 
in Pallanza, Piedmont, which runs 
until 20 August and is part of the 
Milanesiana festival, Bottoni explained: 
“I identify as much with the bark of a 
tree as with an insect; I love to identify 
with what I paint, to immerse myself 
into the real thing, no matter how 
‘minuscule’ that may be”. Smiling, he 
concluded: “Here’s an example that 
may somehow provide an analogy 
as to the identification between the 
painter and his subject: when Ligabue 
painted a lion, he would start roaring.” 
Beyond the Image is thus an eloquent 
title for an exhibition that allows us to 
better understand the complex thinking 
behind the 54 works on display, which 
are presented in a coherent narrative, 
from the 1990s to the present day. 
Among the subjects of the works on 
view are: the dream-like woods of the 
artist’s childhood (“Boschi”); animals 
- “living nature” -, often infused with 
a religious aura, as in “Asino” (donkey) 
or “Trittico delle Api” (triptych of bees); 

the vanitas, including the emblematic 
“Ecce Pictura”, depicting the head of 
the painter on a platter crowded with 
flies, like a Saint John the Baptist of 
the Third Millennium, and “Unknown”, 
a skull with albino hair, that is, pop 
art icon Andy Warhol transformed 
by the caducity of fame and placed 
in a niche in the style of Cotàn; and 
mystic subjects (“Corona di spine” 
[crown of thorns], “Agnello Mistico” 
[mystic lamb], “Covone di spighe” 
[sheaf of wheat]). Finally, the section 
titled “Beyond the Image” includes 
“Zolla” (Turf, a reference to Dürer) and 
still life paintings such as “Pane con 
mosche” (bread with flies) or “Zucca 
appesa” (hanging pumpkin). “The goal 
of painting is to make people think”, 
says the artist, who in recent years 
has turned away from the representa-
tion of the human figure. “For a very 
simple reason. Today in our society, no 
human face can offer you a glimmer 
of hope. My [painting] ‘Volo d’insetti’ 
[Insect Flight] alludes to the idea of 
the flight from everyday life - a life that 
is often full of hardships. Only animal 
and vegetable nature offers truth, 
a ‘fundamental’ vision of the real, 
without any falsehood or deception.” 
So, what are the origins of the style of 
this artist who looks to the past and, 
in his 50-year-long career, has never 
disowned his roots? “I grew up in the 
area around Bergamo, which in the 
1950s retained something of a feudal 
character, immersed as it was in wild 
and luxuriant nature. Moreover, I spon-
taneously absorbed the art history that 
I ‘read’ into the reproductions of works 
by Leonardo or Raphael we had in my 

family’s house. I would study those and 
practice drawing, encouraged by my 
paternal grandmother, who saw me 
as an embryonic artist who needed to 
be spurred towards a bright future.” 
Unfortunately, according to Maurizio 
Bottoni, today there is no trace of 
the universality and spirituality that 
inspired the masterpieces of the past. 
“Painting is not just a matter of we-
aving pretty brushstrokes together; it 
must contain - in an inward space that 
needs to be explored - a message”, 
he emphasizes. The small painting 
titled Uovo (Egg) is emblematic in this 
respect. After depicting an egg holder 
in its entirety, Bottoni proceeded to 
lay the image of the egg on top of it. 

First, he painted the inside of the egg: 
an embryo incubated for three weeks. 
Then, through subsequent layers, 
he hid it and added the membrane 
and eggshell, eventually offering the 
image of a whole, intact egg. Since 
the process can be documented only 
through photographs, the artist-de-
miurge remains the sole witness to the 
compositional stages that led him to 
the final result. 

“Oltre l’immagine” 
(Beyond the Image), 
La Milanesiana festival, 
Villa Giulia, Corso 
Zanitello 8, Pallanza 
(Verbania, Piedmont), 
curated by Elisabetta 
Sgarbi and Giovanni 
Rodari, exhibition layout 
designed by Luca 
Volpatti, running until 20 
August 2018.
Catalogue published by 
La Nave di Teseo, with 
texts by Elisabetta Sgarbi, 
Vittorio Sgarbi, Maurizio 
Bottoni

1) COVONE DI SPIGHE, 2014
OIL ON CANVAS GLUED TO PANEL
CM. 80 X 140

2) ASINO, 2013
OIL ON CANVAS GLUED TO PANEL
CM. 100 X 100
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É bello quando si torna a casa! E tornare al Grand Hotel Savoia Vi darà la stessa sensazione di esclusiva 
familiarità, di lussuoso calore, in una struttura completamente rinnovata. Sul comfort non siamo scesi a 
nessun compromesso, abbiamo pensato solo a quello che poteva farvi stare bene, con camere e suite di 
grande pregio, il ristorante Savoy, il bar Giardino d’inverno, il Cigar Bar, spazi per mostre d’arte ed eventi 

musicali, il centro benessere Messeguè e il centro congressi, storico punto di incontri della cul-
tura, donato nuovamente a Cortina d’Ampezzo. Grand Hotel Savoia, il nuovo hotel a 5 
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Far dialogare le arti. Animare una 
città per mezzo di una delle sue 
peculiarità intrinseche: l'arte. 

Formare giovani artisti. È questa la 
sintesi di Dap Festival (Danza in Arte 
a Pietrasanta) che lo scorso giugno 
ha colorato di musica voci e colori 
vie e piazze di Pietrasanta. Quella 
andata in scena dal 17 al 30 è stata 
la seconda edizione di un evento 
unico nel suo genere in cui le arti 
performative (danza, musica, canto) 
si sono fuse con le visive in un nuovo 
linguaggio universale che si è mani-
festato anche al di fuori dei teatri, in 

location inattese e suggestive.
«Pietrasanta è una cittadina dalla 
vocazione artistica conclamata da 
secoli, basti pensare ai grandi che 
hanno transitato da Pietrasanta: 
da Michelangelo ai più vicini a noi 
Botero, Folon, Kan Yasuda, Mitoraj» 
spiega la direttrice artistica del 
festival Adria Ferrali, già danza-
trice della Martha Graham Dance 
Company, insegnante e coreografa 
ospite al Royal Danish Ballet ed altre 
prestigiose scuole e teatri del mondo. 
«Ogni luogo ha un’anima, quella di 
Pietrasanta è legata all’arte e ad 

un grande spessore culturale. Arte 
intesa anche come commistione fra 
generi differenti, sempre di altissimo 
valore». Due le mission della seconda 
edizione di Dap Festival: formare 
giovani danzatori, artisti del musical, 
attori e musicisti, ma anche creare 
spettacoli cucendo addosso ai luoghi 
simbolo di Pietrasanta coreografie 
appositamente studiate da professio-
nisti di fama internazionale. Alla fine 
del percorso, un grande spettacolo 
di gala al Gran Teatro La Versiliana, 
immerso nella pineta che ispirò 
L’Alcyone a Gabriele D’Annunzio.

Per l'edizione 2018 Dap Festival ha 
stretto accordi importanti come, 
ad esempio, con la Richard Alston 
Dance Company di Londra, con la 
Ksenia Mikheeva Dance Company 
coreografa del Boris Eifman Theater 
di San Pietroburgo, con il collettivo 
coreografico norvegese Subjazz, con 
l'innovativo americano Movement Mi-
gration. Tanti gli ospiti: dal giovane 
coreografo e danzatore del Royal Da-
nish Theatre Sebastian Kloborg alla 
prima ballerina del San Francisco 
Ballet Maria Kotchetkova, fino alla 
star di Broadway, nonché danzatrice 

DAP FESTIVAL
by Ilario Tancon
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solista della Martha Graham Dance 
Company, Katherine Crockett. Sono 
stati coinvolti due istituti universi-
tari: la statunitense Troy University 
e la russa Kemerovo State University 
of Culture and Arts. Nello specifico, 
il progetto della seconda edizione è 
sorto dall'incontro fra il coreografo 
americano Kevin Stea, artista che è 
stato primo danzatore di Madonna, 
ha lavorato con Gloria Estefan, 
Prince, Michael Jackson, Beyoncé, 
David Bowie, Lady Gaga, Rihanna, 
Ricky Martin, e lo scultore newyorkese 
di origini spagnole Manolo Valdès, 

rappresentato dalla galleria Contini 
Venezia. 
Coreografi di livello internazionale 
hanno trasformato gli spazi della 
città, come il Pontile di Tonfano o il 
sagrato del Duomo, in teatri improv-
visati. Il chitarrista francese e star 
internazionale Emmanuel Rossfelder, 
affiancato dall’americano Robert 
Gibson, ha tenuto importanti master 
classes di musica a Palazzo Panichi. 
Inoltre Dap Festival nell’edizione 
2018 si è arricchito di una sezione di 
Musical che ha avuto come esito la 
realizzazione di un estratto del “Peter 

Pan” con protagonisti gli studenti 
del Dap College che nello spettacolo 
finale hanno cantato e danzato 
sulle note di Edoardo Bennato in un 
progetto multiculturale unico nel suo 
genere, con le coreografie di James 
Boyd artista del Ballet United della 
Florida.

3) GENNARO GUADAGNUOLO WITH 
NATELI RUIZ, TAMARA FRAGALE AND 
THOMAS JOHANSEN IN THE CHURCH OF 
SANT’AGOSTINO FOR MANOLO VALDES’S 
EXHIBITION

4) KATHERINE CROCKETT DURING THE 
GRAND GALA FINALE

5) THOMAS JOHANSEN DURING THE 
GRAND GALA FINALE (CHOREOGRAPHY 
BY KEVIN STEA), WITH DANCER TAMARA 
FRAGALE (LEFT) AND DAP COLLEGE 
STUDENTS (RIGHT)

6) DETAIL OF THE GRAND GALA FINALE 
AT THE VERSILIANA (CHOREOGRAPHY BY 
KEVIN STEA)

1) “CARAVAGGIO”, PERFORMED BY 
ALBERTO CANESTRO’S LYRIC DANCE 
COMPANY

2) NORWEGIAN DANCER THOMAS 
JOHANSEN PERFORMING AT 
PIETRASANTA’S TEATRO COMUNALE

5 6
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Creating a dialogue between the arts, 
enlivening a city through art, and 
training young artists – these are 
the aims of the Dap Festival (Dance 
in Art in Pietrasanta), which last 
June returned to Pietrasanta for its 
second edition (17-30 June 2018), 
filling streets and squares with music, 
voices and colours. A unique event in 
its genre, the festival combines the 
performing arts (dance, music, and 

singing) and the visual arts into a 
new universal language that extends 
outside the theatre, in unexpected and 
evocative locations.
“Pietrasanta is a little town with a 
rich, age-old cultural and artistic 
tradition - just think of the greats who 
have passed through Pietrasanta: 
from Michelangelo to Botero, Folon, 
Kan Yasuda, Mitoraj” explains festival 
art director Adria Ferrali. 

1) ADRIA FERRALI, ARTISTIC DIRECTOR 
OF THE DAP FESTIVAL

2) GUITARIST EMMANUEL ROSSFELDER 
WITH DANCER TAMARA FRAGALE 
DURING THE GRAND GALA FINALE AT 
THE VERSILIANA

3) DANCERS FROM THE KSENIA 
MIKHEEVA DANCE COMPANY (RUSSIA) 
DURING A PERFORMANCE IN PIAZZA 
DUOMO, PIETRASANTA

4) A DANCER FROM NORWEGIAN DANCE 
COMPANY SUBJAZZ
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Il lusso a portata di mano
A f f o r d a b l e  L u x u r y



La concomitanza durante i mesi 
estivi di due eventi espositivi a 
Rovereto e a Venezia riporta alla 

ribalta, attraverso la rilettura di uno 
dei suoi temi di ricerca più efficaci - la 
frontalità - l’opera di un artista che ha 
giocato il ruolo di protagonista nell’arte 
del XX secolo ed è oggi considerato 
indiscusso maestro a livello internazio-
nale: Pietro Consagra (Mazara del Vallo, 
Trapani, 1920 - Milano, 2005). Come si 
può desumere anche dall’autobiografia 
Vita mia (1980) di recente riproposta 
da Skira - in cui lo scultore siciliano 
mette in luce sia i rapporti con gli 
artisti italiani, da Renato Guttuso ai 
compagni di Forma 1, che l’amicizia 
con gli americani Alexander Calder e 
David Smith -, Consagra pose infatti fin 
dagli anni ’60 al centro della sua ricer-
ca il concetto di frontalità, estenden-
dolo dalla dimensione plastica a quella 
architettonica e facendone leitmotiv di 
una visione utopica attraverso la quale 
con forti implicazioni sociali collocava 
sempre l’uomo al centro di ogni argo-
mentazione filosofico-esistenziale. 

Al MART di Rovereto (fino al 26 agosto), 
dove è presentata nella mostra “Focus/
Pietro Consagra” (a cura di Denis 
Isaia, con allestimento dell’ architetto 
Ruggero Moncada di Paternò) la 
spettacolare opera Trama, vengono 
sottolineate la dimensione scultorea 
dell’opera dell’artista siciliano e le 
relazioni spaziali connesse attraverso 
la riproposizione delle sette opere lignee 
bidimensionali fra loro comunicanti 
poste su una piattaforma che va neces-
sariamente “attraversata”. A proposito 
di Trama, esposta per la prima volta 
alla Biennale del 1972, il maestro 
scriveva in Vita mia: “Le sette sculture 
erano sistemate a breve distanza tra 
loro, dilatando eccessivamente il cono 
ottico in modo da far perdere la visione 
completa delle immagini”. L’osservato-
re veniva dunque guidato, allora come 
oggi, in un percorso dove la bifrontalità 
apriva inedite prospettive di ricerca. 
Insieme a Trama, per focalizzare i temi 
della frontalità e della sottigliezza, sono 
presentate oggi al MART alcune opere 
in acciaio: il libro “minimo”Un Millime-

PIERO CONSAGRA: 
ARCHITECTURE 
AS A WORK 
OF ART
L’ARCHITETTURA 
COME OPERA D’ARTE
by Alessandra Quattordio

tro (1971), e sculture quasi trasparenti 
(2 decimi di millimetro) della serie 
Sottilissime (1968-95). 
Per quanto riguarda invece l’esposizio-
ne che si tiene a Venezia, al Padiglione 
Italia (fino al 25 novembre), nell’am-
bito degli otto Itinerari proposti nella 
mostra/manifesto “Arcipelago Italia” 
(ideata dall’ architetto Mario Cucinella), 
l’attenzione si incentra invece sul Teatro 
di Gibellina progettato da Consagra nel 
’72, che, a mezzo secolo dal terremoto 
del Belice (1968), si erge ancora incom-
piuto nelle campagne siciliane come 
memento denso di promesse irrisolte. 
Nel 1968 nel testo La Città Fron-
tale (edito nel 1969 da De Donato, 
Bari), l’artista aveva già enunciato 
ufficialmente le sue teorie riguardo alla 
dimensione architettonica dei luoghi 
dell’abitare e della socialità, e alla 
scelta della frontalità a discapito della 
tradizionale tridimensionalità. 
Per quanto riguarda quest’ultima, nelle 
primissime pagine, precisava: 
“La tridimensionalità, dai tempi 
della necessità, oltre i tempi della vita 
spontanea, è diventata strumento 
di spiritualità e poi di cultura. La 
tridimensionalità contemporanea è 
Cultura, Potere, Business. Un tipo di 
cultura, un tipo di potere, un tipo di 
business con cui una parte della nostra 
società non desidera identificarsi. Il mio 
lavoro di scultore non fa parte di quella 
identificazione”. Continuando poi: “Una 
Città deve essere il ritratto di una so-
cietà più intelligente, creativa, poetica, 
per individui informati che avranno più 

bisogno di spiritualità per difendersi, 
allo stesso tempo che goderne, da una 
civiltà che, come la nostra, è agli inizi 
di un pauroso e allettante tecnici-
smo… “. E ancora: “Se l’architetto 
può affrontare tale situazione nuova 
e diventare artista, teniamo presente 
che l’artista, il pittore, lo scultore, è 
già nella situazione nuova per essere 
architetto”. Consagra prospettava 
così il ruolo particolare che egli stesso 
intendeva assumere nei confronti della 
progettazione architettonica. L’edificio 
diventava in questo modo opera 
d’arte con cui veniva a interagire anche 
l’autore (chi abita) entrando nell’area 
della creatività. 
Come si strutturava dunque il Teatro 
di Gibellina, progettato secondo i 
principi della frontalità? Commissio-
nato nel 1972 dall’eccezionale sindaco 
“ricostruttore” Ludovico Corrao a 
seguito delle distruzioni del terremoto 
del ‘68, fu concepito da Consagra in 
acciaio, calcestruzzo e vetro secondo un 
andamento a “piano curvo continuo”. 
Caratterizzato da bifrontalità e da 
uno spessore minimo, era destinato 
a contenere un palcoscenico a doppio 
fronte, con due opposte platee, che 
si sarebbero guardate l’un l’altra, 
in un rito sociale collettivo. In realtà 
solo nel ‘92, vent’anni dopo, si vide 
la posa della prima pietra di questa 
struttura destinata a non giungere mai 
a compimento.
In “Vita mia”, l’artista annotava in 
proposito: “Con Città Frontale mi 
trovavo in una posizione nuova verso 
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l’architettura e gli architetti. Non avrei 
più accettato di collaborare in seconda 
istanza, ma sul piano della progettazio-
ne… [Per Gibellina] scelsi un gruppo 
di giovani architetti e ingegneri per 
preparare i piani costruttivi sul plastico 
che avevo approntato non solo del 
teatro, ma anche dell’edificio capolinea 
degli autobus che doveva servire da 
centro di incontri e occasioni culturali”. 
Quest’ultimo, che Consagra cita, è il 
Meeting, l’unico edificio frontale da lui 
pienamente realizzato (1984) e tuttora 
esistente. 
Al Padiglione Italia di Venezia foto, 
maquette e disegni permettono dunque 
di percepire (o meglio intuire) una visio-
ne globale di Gibellina, luogo geografico 
e culturale che l’artista aveva utilizzato 
per saggiare le sue potenzialità pro-
gettuali ed esplicare il suo forte senso 
di responsabilità sociale. Con tali 
testimonianze documentarie dialogano, 
sempre a Venezia, i Tris trasparente n. 2 
e n. 3 (1968), due insiemi comprensivi 
di tre modelli in acciaio inox, ciascuno 
a “piano curvo continuo”, studiati per 
la Città Frontale, che costituiscono il 
preludio delle ricerche volte alla conqui-
sta di una sempre maggior duttilità 
architettonica da parte dell’artista 
desideroso di sottrarsi ai dictat dell’ar-
chitettura razionalista: “Qualsiasi 
spazio ci capiterà di dover 
usare deve essere mobile, provvisorio, 
trasparente, paradossale, sfuggen-
te alle strutture eternali di Potere, 
disponibile alla mutabilità delle scelte”, 
annotava ancora nel ’68.

Nel libro “Fotografare l’arte”, realizzato 
da Ugo Mulas con Consagra nel 1972 
(pubblicato nel ’73), i due artisti dia-
logano appassionatamente sui grandi 
temi dell’arte e dell’amicizia. Consagra, 
di cui numerose opere appaiono immor-
talate nella pubblicazione stessa, chie-
de: “Senti Ugo, ti ricordi di un’emozione 
su questo tema della Città Frontale? 
… Questo tema della città è stato un 
tema che ha preso alla sprovvista, una 
cosa che uno scultore solitamente non 
fa…”. Poi ancora: “Intanto qualcosa 
di grande al vero si sta progettando. Ho 
avuto l’incarico di progettare due edifici 
per Gibellina nuova, il Teatro Comunale 
e un Meeting, cioè una stazione di 
autobus con relativi spazi per ristoro, 
ecc. Il teatro sarà lungo 80 metri e alto 
30. E’ un’idea di teatro trasparente, 
con due platee, che mi emoziona molto. 
Un teatro frontale: è un’opportunità 
bellissima…”.

This summer, two exhibitions – one 
at the Museum of Modern and 
Contemporary Art (MART) in Rovereto, 
and another in Venice – are bringing 
back into the limelight the work of 
Pietro Consagra (b. 1920, Mazara del 
Vallo, Sicily; d. 2005, Milan), a major 
figure in 20th century art whose 
greatness is now internationally 
recognized. Both exhibitions focus on 
one of Consagra’s most stimulating 
themes: frontality. Indeed, since the 
1960s Consagra put the concept of 
frontality at the heart of his practice, 
as confirmed by the autobiography 
Vita mia (My Life, 1980, recently 
republished by Skira), where the 
Sicilian sculptor describes both his 
relationships with Italian artists – 
from Renato Guttuso to his fellow 
members from the Forma 1 group 
– and his friendship with American 
artists Alexander Calder and David 
Smith. In particular, he extended the 
concept from the realm of the plastic 
arts to the realm of architecture, 
turning it into the leitmotiv of a uto-

pian vision that had a strong social 
component and led him to place man 
at the centre of all philosophical and 
existential thinking. 
The exhibition “Focus / Pietro 
Consagra”, at MART until 26 August 
2018 (curated by Denis Isaia and 
with a layout by architect Ruggero 
Moncada di Paternò), revolves 
around the spectacular installation 
Trama (Weave), which embodies the 
plastic nature of Consagra’s art and 
the spatial relations it creates. The 
installation, originally exhibited at 
the Venice Biennale in 1972, consists 
of seven bidimensional sculptures in 
wood standing close to each other on 
a platform on which viewers have to 
walk. In his autobiography, the Sici-
lian maestro noted that placing the 
seven sculptures at a short distance 
from each other meant widening 
the cone of vision, to such an extent 
that it was impossible to see them 
all simultaneously. In this way, the 
viewer was (and still is) guided along 
a path where bifrontality opened 

1,3) INTERIOR DETAIL OF THE THEATRE 
OF GIBELLINA, RENDERED IMAGE, 
ITALIAN PAVILION

2) THE ITALIAN PAVILION CURATED BY 
MARIO CUCINELLA. PIETRO CONSAGRA’S 
GIBELLINA THEATRE
© URBAN REPORTS

4) PIETRO CONSAGRA, FRONTAL CITY, 
TRANSPARENT TRIO NO. 3, BUILDING NO. 
7, BUILDING
PHOTO PAOLO VANDRASCH

5) PIETRO CONSAGRA, TRAMA (WEAVE), 
1972. WOOD AND PAINTED WOOD; 272 X 
700 X 680 CM. 
PHOTO BY CARLO BARONI, 
MART’S PHOTOGRAPHIC ARCHIVES
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unprecedented possibilities. Along-
side Trama, the exhibition features a 
number of works in steel that focus 
on the themes of frontality and thin-
ness: the minuscule, one-millime-
tre-thick book Un Millimetro (1971), 
and very thin sculptures (two-tenths 
of a millimetre) from the Sottilissime 
series (1968-95). 
At the Venice Biennale of Architecture 
(running until 25 November), Consa-
gra’s Theatre of Gibellina is part of 
the eight itineraries of “Arcipelago 
Italia”, the Italian Pavilion curated by 
architect Mario Cucinella. Designed 
by the artist in 1972, the theatre, 
fi fty years after the 1968 Belice 
earthquake, still stands unfi nished in 
the Sicilian countriside, almost like a 
reminder of unfulfi lled promises. 
Consagra put forward his theories 
about the architecture of residential 
and social spaces in a pamphlet 
titled La città frontale (The frontal 
city, 1968; published in 1969), 
where he championed frontality as a 
substitute for traditional three-di-
mensionality. With regard to the 
latter, he wrote, “Three-dimensiona-
lity has transcended necessity and 
natural life, becoming an instrument 

of spirituality and, then, culture. 
Contemporary three-dimensionality 
is Culture, Power, and Business. A 
kind of culture, a kind of power, a 
kind of business with which part of 
our society does not wish to identify. 
My work as a sculptor has nothing to 
do with that identifi cation.” He con-
tinued: “A City should refl ect a more 
intelligent, more creative, more poetic 
society, for informed individuals who 
will need more spirituality not only to 
enjoy, but also to defend themselves 
from a civilization like ours, which 
has just entered into a scary but en-
ticing technological phase… “. And 
he concluded: “If the architect can 
face this new situation and become 
an artist, let’s not forget that the 
artist, painter, or sculptor is already 
in a position to be an architect”. With 
these words, Consagra outlined the 
role he intended to play with respect 
to architectural planning and design. 
In this way, buildings became works 
of art with which the internal authors 
(i.e., their inhabitants) would inte-
ract, entering the realm of creativity. 
The Theatre of Gibellina, commis-
sioned in 1972 by mayor Ludovico 
Corrao following the 1968 earthqua-

ke, was conceived by Consagra as a 
slender bifrontal structure in steel, 
concrete and glass, built on a “conti-
nuous curved plane”. It was meant to 
have a stage with two front sides and 
opposite stalls facing each other in a 
collective rite. However, construction 
works only began in 1992, and the 
theatre has remained unfi nished.
In his autobiography, the artist noted: 
“With Città Frontale, I found myself 
in a new position with respect to 
architecture and architects. I would 
no longer accept to collaborate only 
on the later stages of a project, 
I would also be involved in the 
design process… [For the project in 
Gibellina,] I selected a group of young 
architects and engineers in order to 
prepare the architectural plans based 
on my model not only of the theatre, 
but also of the bus terminus building, 
which was meant as a meeting 
place and cultural centre.”. The 
building mentioned by Consagra is 
the Meeting, the only frontal building 
he ever completed (1984), which still 
exists today. 
With photos, maquettes and drawin-
gs, the exhibition in Venice allows us 
to form at least an overall idea of Gi-
bellina, a physical and cultural place 
where Consagra tested his planning 
and designing skills and express his 
strong sense of social responsibility. 
Also on display in Venice are his 
Tris trasparente (Transparent Trio) 
no. 2 and no. 3 (1968), two sets of 
three scale models in stainless steel, 
each having a “continuous curved 
plane” profi le, that he developed for 
his Frontal City. These works were 
a prelude to further research into 
greater architectural versatility, 
which was prompted by his desire 

to escape the dictates of rationalist 
architecture: “Any space we will need 
to use must be mobile, temporary, 
transparent, and paradoxical; it must 
evade the eternal structures of Power 
and be receptive to change”, he wrote 
in 1968.
In Fotografare l’arte (Photographing 
art), a book co-authored by Ugo 
Mulas and Consagra in 1972 
(published in 1973), the two artists 
have passionate conversations about 
art and friendship. Consagra, whose 
works are photographed in the book, 
asks: “Listen, Ugo, do you remember 
a certain excitement about this the-
me of the Frontal City? … This theme 
of the city, it was something nobody 
expected, something a sculptor 
doesn’t normally do…”. And he adds: 
“In the meantime, there’s something 
big in the works. I’ve been entrusted 
with the design of two buildings for 
the reconstruction of Gibellina, the 
Municipal Theatre and a ‘Meeting’ 
place, that is, a bus station with 
refreshment bars, etc. The theatre 
will be 80 metres long and 30 metres 
tall. It’s like a ‘transparent’ theatre, 
with two sets of stalls, and I’m really 
excited about it. A frontal theatre. It’s 
a wonderful opportunity…”.

1) PIETRO CONSAGRA’S GIBELLINA 
THEATRE 
© DAVIDE CURATOLA SOPRANA

2) INTERIOR DETAIL OF THE THEATRE 
OF GIBELLINA 
© DAVIDE CURATOLA SOPRANA

3) PIETRO CONSAGRA AT THE VENICE 
BIENNALE IN 1972. 
PHOTO BY UGO MULAS
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I visitatori devono diventare anche…
investigatori.
E’, al mondo, la prima mostra del 

genere, con i quadri appesi all’incon-
trario, verso il muro.
Una stravagante presa in giro? No, 
una genialata di Chiara Casarin, 
direttore del Museo Civico di Bassano 
del Grappa (Vi). La quale è la curatrice, 
nella galleria del museo, della mostra 
“ABSCONDITA Segreti svelati delle 
opere d’arte” con l’esposizione di una 
selezione di opere del museo, ritratti, 
paesaggi, nature morte, scene sacre e 
profane che restano invisibili ai visita-
tori. Perché…. girati verso il muro.
La mostra è di grande interesse per-
ché tele, telai e cornici svelano la loro 
vera materia ma soprattutto forni-
scono informazioni per far conoscere 
la storia del dipinto, dello stesso 
artista e di coloro che nel tempo lo 
hanno posseduto. I viaggi, le mostre, 
i mecenati e le dediche diventano i 
tasselli di una storia dell’arte inedita. 

Dai chiodi ai telai, dai cartellini delle 
mostre in cui l’opera è stata esposta, 
alle tracce dei restauri, ai codici di 
inventario. Tutti elementi che rivela-
no, a chi le sa decrittare, il percorso 
nel tempo dell’opera. 
A Bassano il visitatore è invitato a 
cambiare abitudini e leggere la storia 
dell’arte - con esempi che spaziano 
dal tardo Medioevo al Novecento pas-
sando per Da Ponte, Canova, Hayez, 
Sironi e altri maestri - attraverso la 
percezione dei segnali, degli indizi, 
delle informazioni presenti nel lato b 
delle opere d’arte. 
 “Se davanti troviamo le invenzioni - 
sottolinea Chiara Casarin - dietro c’è 
un mondo di inventari”.
La mostra, che sta avendo grande 
successo, ha consentito, afferma 
l’assessore comunale alla cultura 
Giovanni Cunico, di “aprire gli archivi 
indagando il patrimonio della nostra 
città con una modalità inedita, capa-
ce di offrire nuovi percorsi espositivi 

MUSEO CIVICO 
OF BASSANO: 
THE BACKSIDE 
OF PAINTINGS
MUSEO DI BASSANO: 
I QUADRI? GUARDIAMOLI 
SUL RETRO
by Ferruccio Gard
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tra le opere di una collezione esposta 
da due secoli. Con Abscondita ci 
rivolgiamo alla curiosità del pubblico, 
accompagnandolo in una nuova 
ricerca che sorprenderà gli esperti e 
affascinerà chi scoprirà per la prima 
volta la ricchezza del nostro Museo 
Civico”. 
La mostra rimarrà aperta sino al 3 
settembre.
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Museum visitors will become… 
detectives.
It’s the first exhibition of its kind in the 
world, with paintings hanging face to 
the wall. 
A whimsical joke? No, a brilliant idea 
conceived by Chiara Casarin, director 
of the Museo Civico of Bassano del 
Grappa and curator of “ABSCONDITA. 
Segreti svelati delle opere d’arte” 
(ABSCONDITA. The Revealed Secrets of 
Artworks), which features a selection 
of works from the museum’s collection. 
None of the portraits, landscapes, still 
lives, religious and non-religious pain-
tings are visible to visitors because… 
they’re turned towards the wall. 
The exhibition is of great interest to 
art enthusiasts, not only because 
canvases, stretcher bars and frames 
reveal their true nature, but also, 
and most importantly, because they 
provide information on the history of 
the paintings, their artists, and their 
owners. Travels, exhibitions, patrons 
and dedications become the pieces of 
an unprecedented history of art. Nails, 
frames, exhibition tags, traces of 
restoration, inventory codes and other 
elements reveal, to those who know 
how to decipher them, the journey of a 

culture Giovanni Cunico, “offering new 
exhibition itineraries among the works 
of a collection that has been on view 
for two centuries. With Abscondita we 
address the curiosity of the public, ac-
companying it in a new research that 

will surprise the experts and fascinate 
those who discover the richness of our 
Museo Civico for the first time".
The exhibition runs until 3 September 
2018.

work of art across time.
Visitors are invited to change their 
usual mindset and approach the 
history of art – from the late Middle 
Ages to the Twentieth Century, with 
artists such as Da Ponte, Canova, 
Hayez, Sironi and other greats – 
through the signs, hints, clues, and 
information contained in the backside 
of the paintings. 
 “On the frontside we find creativity, 
while on the backside we find a 
world of inventories”, explains Chiara 
Casarin. 
The exhibition, which so far has been 
very successful, has made it possible 
to “open up the archives and investi-
gate the heritage of our city in a new 
way,” said municipal councillor for 
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MARIA GRAZIA 
CUCINOTTA:
THE SECRET TO 
ETERNAL YOUTH? 
TAKING ON NEW 
CHALLENGES 
EVERY DAY
L'ELISIR DELL'ETERNA GIOVINEZZA? 
CIMENTARSI OGNI GIORNO IN 
NUOVE SFIDE
by Barbara Carrer

Attrice internazionale, produttrice, 
talent scout di giovani emergenti. 
Trent'anni di carriera, molti obiet-

tivi raggiunti e il coraggio di mettersi 
sempre in gioco: questo il bilancio 
dei primi cinquant'anni (davvero ben 
portati) di Maria Grazia Cucinotta. 
Bellezza mediterranea, sguardo profon-
do e dolce, abito aderente in pizzo nero, 
trucco accurato e sandali gioiello tacco 
12, ma deliziosamente antidiva nell'at-
teggiamento: spontaneo, affabile, 
semplice. Così appare durante il nostro 
incontro in occasione di Festival Show, 
spettacolo itinerante di successo che 
ospita grandi nomi della musica, del 
quale, la bella siciliana, è madrina. 
Il mondo la conosce come la Beatrice de 
"Il Postino", fi lm che le ha spalancato le 
porte di Hollywood accanto a star come 
Woody Allen, Sharon Stone, Anthony 
Hopkins. È stata anche Bond Girl in 
"Il mondo non basta", poi è tornata in 
Italia. Per amore. Ora, Maria Grazia, 
preferisce lavorare dietro le quinte come 
produttrice, magari facendo la spola 
con la Cina o avvicinandosi, con l'aiuto 
dei fi gli, al mondo degli adolescenti con 
la serie web (e forse tv) Teen.

È partita da Messina con la valigia di 
cartone e ha conquistato Hollywood: la 
sua sembra una moderna versione di 
Cenerentola.

"Sono la dimostrazione del fatto che 
sia possibile farcela anche se vieni dal 
profondo sud e hai umili origini. Papà 
faceva il postino (curiosa coinciden-
za), mamma la casalinga, ma mi ha 
cresciuta senza farmi rinunciare ai 
miei sogni, sacrifi candosi affi nchè 
li realizzassi. Mi incoraggiò a partire 
per Milano con la classica valigia 
di cartone per lavorare nella moda. 
All’inizio dovevo fi ngermi tunisina per 
assumere un’aria esotica. Non è stato 
facile ma, come Cenerentola, ho avuto 
il mio lieto fi ne".

Poi è arrivato il successo internazio-
nale...

"Sono stati anni magici. Ricordo 
ancora quando Barbara Broccoli, la più 
importante produttrice del mondo, mi 
ha proposto di fare la scena di apertura 
di 007, un sogno che si avverava. In 
America ho imparato a contare sulle 
mie forze, coadiuvate dalla mia "squa-

dra". Negli Usa si lavora molto in team 
e si valorizzano i collaboratori".

Rimpianti?

"Tornare in Italia, dopo dieci anni, 
è stato uno choc, ma l'ho fatto per 
qualcosa a cui tengo molto: la famiglia. 
Mio marito non voleva trasferirsi e l’ho 
seguito. Ho ricominciato a viaggiare 
anni dopo, quando mia fi glia Giulia è 
cresciuta".

Quali sono, oggi, i suoi obiettivi?

"Affrontare nuove sfi de ogni giorno sen-
za l'assillo di vincere a tutti i costi. Io, 
se perdo, non insisto, preferisco voltare 
pagina che sprecare il mio tempo".

Lavora molto spesso in Cina, cosa le 
piace di questa realtà?

"Ho una società italo-cinese che si 
occupa di far conoscere il nostro paese 
in Asia. La Cina è un paese concreto, 
ricco di potenzialità, innamorato 
della creatività italiana in ogni sua 
manifestazione: arte, moda, cinema. 
Sono partita con la produzione di un 

fi lm e ora trascorro in Oriente alcuni 
mesi ogni anno.

Il giudizio più lusinghiero che ha 
ricevuto?

"Quando mi dicono: sei meglio dal vivo! 
Oltre al fatto di essere autentica, non 
costruita".

E la critica più pungente?

"Ritengo le critiche sempre ingiuste: 
non è possibile valutare, in un breve 
arco di tempo, una persona che non si 
conosce. Risulta superfi ciale".

Qual è il suo rapporto con la bellezza e 
il tempo che passa?

"L'età è, principalmente, uno stato 
mentale che consente di non dover più 
dimostrare niente a nessuno. Non sto 
davanti allo specchio a cercare i miei 
difetti o a preoccuparmi del giudizio 
altrui. L'elisir dell'eterna giovinezza è 
dato dall'entusiasmo nel perseguire 
nuovi progetti, dall'affetto sincero del 
pubblico e, soprattutto, dal supporto di 
chi ti vuole veramente bene".
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Un ricordo legato al grande Massimo 
Troisi, protagonista con lei de "Il 
Postino"?

"Mi appresto ad andare a Salina, isola 
in cui è stato girato quel magico film, 
proprio per il Premio Troisi. Di Massimo 
non ho un ricordo particolare, a lui devo 
tutto, soprattutto il merito di essere 
entrata nel cuore delle persone. Quattro 
anni fa, alla Festa del cinema di 
Roma, è stata proiettata una versione 
restaurata de "Il Postino". La reazione 
del pubblico, dopo vent'anni, è stata 
strabiliante: ridevano, applaudivano, si 
emozionavano. A stupirmi, in particola-
re, sono stati i giovani"

Lei si interessa molto alla fascia giova-
nile come dimostrano la sua presenza a 
Festival Show e la serie web-tv Teen...

"Dobbiamo puntare molto sui giovani. 
Spesso tendiamo a sottovalutarli o a 
criticarli per il loro attaccamento ai 
social, senza però soffermarci a leggere 
i commenti che scrivono sul web. A 
volte si tratta di vere e proprie poesie. 
Per conoscere meglio il loro universo, 
sto lavorando a una web serie sugli 
adolescenti, partendo da un progetto 
pilota realizzato da mia figlia Giulia 
con i suoi amici. Vorrei creare qualcosa 
d’italiano in alternativa alle serie 
americane, aiutare i giovani a crescere. 
Riguardo a Festival Show, sono davvero 
felice di partecipare a questo grande 
evento che, insieme ai big della musica 
italiana, garantisce anche ad artisti 
esordienti l’occasione di salire sul palco 
e trasmettere tutta la loro energia".

occasion of Festival Show, a successful 
travelling music show she sponsors), 
she’s wearing a figure-hugging black 
lace dress, carefully applied make-up, 
and a pair of five-inch jewelled sandals. 
She’s friendly, natural and open, not at 
all a diva. 
The world knows her as Beatrice, her 
role in Il postino (The Postman), the film 
that opened the doors to Hollywood for 
her, bringing her to the land of stars like 
Woody Allen, Sharon Stone and Anthony 
Hopkins. And she was a Bond girl in The 
World Is Not Enough, right before moving 
back to Italy – for love. Maria Grazia now 
prefers to work behind the scenes as a 
producer, at times commuting to and 
from China, at others approaching the 
world of teenagers (with a little help from 
her kids) in the web series Teen. 

You set out from Messina with a cardbo-
ard suitcase and conquered Hollywood: 
your story sounds like a modern version 
of Cinderella.

“I am proof that you can make it even 
if you come from the Deep South and 
despite your humble origins. My dad was 
a postman (a pretty funny coincidence, 
right?), my mum a housewife, but she 
raised me without asking me to give up 
my dreams. Rather, she made sacrifices 
to make them come true. She encoura-
ged me to go to Milan with the proverbial 
cardboard suitcase and get work as a 
fashion model. At first I had to pretend 
I was a Tunisian to come across as an 
exotic beauty. It wasn’t easy but, just like 
Cinderella, I’ve had my happy ending.” 

And then international success knocked 
on your door…

“Oh, those were the days…I still 
remember when Barbara Broccoli, the 
most important producer in the world, 
asked me to act in the opening scene 
of The World Is Not Enough. That was a 
dream come true. In the US, I learned 
to rely on my own resources, with some 
help from ‘my team’. Teamwork is very 
common in the US, and collaborators are 
valued there.”

Any regrets?

“Moving back to Italy after ten years 
abroad was a shock, but I did it for 
something I really care about: my family. 
My husband didn’t want to move abroad, 
so I just followed him back. I resumed 
travelling years later, when my daughter 

Giulia was old enough.”

What are your goals these days?

“Facing new challenges every day 
without being obsessed with success. If I 
fail, I don’t keep trying; I’d rather turn the 
page than waste my time.” 

You often work in China. What do you like 
about that country?

“I run an Italian-Chinese firm whose aim 
is to publicize our country in Asia. China 
is a solid country, full of potentialities 
and in love with all aspects of Italian 
creativity: art, fashion and cinema. I 
started by producing a film and now 
I spend a few months a year in the East.”

What is the most flattering compliment 
you’ve ever received?

“I like it when people say, ‘You look better 
in real life!’ or when they tell me that I’m 
genuine or unaffected.”

And the harshest criticism?

“In general, I think criticisms are 
unfair. It’s impossible to judge a person 
you don’t know in a short time. It’s 
superficial.”

What is your relationship with beauty 
and the passage of time?

“Age is mostly a state of mind. It makes 
you feel like you have nothing to prove 
any longer, to anybody. I don’t stare into 
the mirror trying to spot my flaws or 
worrying about other people’s opinion. 
The secret to eternal youth is pursuing 
new projects with enthusiasm, as well 
as getting love from your audience and 

support from the people who really love 
you.” 

Could you share a memory of Massimo 
Troisi, your acting partner in The 
Postman?

“I will be soon going to Salina, the island 
where that magical movie was shot, 
for the Troisi Award ceremony. I don’t 
have a specific memory that I feel like 
sharing right now. I owe him everything, 
especially the fact that I won the 
hearts of the audience. Four years ago, 
a restored version of The Postman was 
screened at the Rome Film Festival. The 
audience’s reaction was extraordinary. 
People laughed, applauded, and became 
emotional. In particular, I was amazed to 
see that reaction in young people.”

You take a great interest in young people, 
as your presence at Festival Show and 
the web series Teen clearly demonstra-
te...

“We should really focus on young people. 
We often underestimate or criticise them 
for their use of social media, but we 
don’t make time to read the comments 
they write on the Web – some of those 
comments are poetry. In order to get to 
know their universe better, I’m working 
on a web series about teenagers based 
on a pilot project created by my daughter 
Giulia and her friends. I’d like to create 
an Italian alternative to American TV 
shows and help young people grow up. 
As for Festival Show, I’m really happy 
to be part of this important event that, 
together with the big names in Italian 
music, gives new talents, too, the 
opportunity to be on stage and bring all 
of their energy to the performance.”

International actress, film producer and 
talent scout Maria Grazia Cucinotta 
has achieved much in her thirty year 
long career and can be proud of her 
courage to always step up her game. A 
Mediterranean beauty with sweet and 
deep eyes, she has recently turned fifty, 
but she hasn’t aged a day. 
When I meet her for our interview (on the 
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Un uomo dai mille volti che spazia 
tra teatro, cinema, tv e famiglia, 
che cambia città( da Parigi a 

Milano) e vita. 
Impegnato nella lettura dei grandi 
classici su Sky Arte Hd, reduce dallo 
spettacolo teatrale "La favola del princi-
pe che non sapeva amare" e da due film 
di grande successo come"Made in Italy" 
di Luciano Ligabue e "A casa tutti bene" 
di Gabriele Muccino, Stefano Accorsi non 
è proprio capace di restare inattivo, tanto 
che il figlio Orlando, un giorno, gli ha 
chiesto se di lavoro facesse il corridore.
Simbolo di una generazione inquieta 
e disorientata, l'attore bolognese, ha 
finalmente trovato pace nell'equilibrio 
tra lavoro e una grande famiglia, 
composta dai figli Orlando e Athena, 
avuti dall'attrice e modella Laetitia 
Casta e dalla moglie Bianca Vitali dalla 
quale, un anno fa, ha avuto il piccolo 
Lorenzo da papà soprannominato "il 
superbiondo”.

Il suo personaggio Riko, nel film "Made 
in Italy" di Luciano Ligabue, dice: 
"Cambia tutto: lavoro, città, amici, ma 
soprattutto cambia te stesso, invece di 
aspettare i cambiamenti”. Ci si ritrova?
 

"Certo. Anche se cambiare non è così 
facile quando di mezzo ci sono figli e 
famiglia, ma poi mi torna in mente 
un'altra frase di quel personaggio che ho 
fatto molto mia".

Quale?

"È importante non adattarsi a qualcosa 
che non ci piace: all’insoddisfazione 
ci si abitua. Non bisogna stancarsi di 
inseguire la felicità anche se costa fatica 
e dolore".

La prima volta che ha lavorato con 
Ligabue era il 1998, in Radiofreccia. 
Cosa ricorda di quell'esperienza?

"Ero agli esordi, avevo 26 anni ed 
ero intimorito e meno sicuro di me. 
Stavolta la comunicazione era più fluida 
e paritaria".

Quale aspetto l'ha maggiormente colpita 
in Ligabue dietro la macchina da presa? 

"Luciano ha una grande dote: sa 
farsi capire parlando poco, usando un 
linguaggio non verbale fatto di gesti, 
sguardi, emozioni. Oltre a questo è molto 
professionale e determinato, arriva dritto 

STEFANO ACCORSI:
CHANGE STARTS WITH 
YOURSELF
IL CAMBIAMENTO PARTE DA SE STESSI

all'obiettivo e lo fa in modo originale".

Nei suoi film spesso interpreta personag-
gi con dei lati oscuri, quasi degli antieroi. 
Li preferisce?

"Amo i "perdenti" che superano le 
barriere interne, si redimono e, alla fine, 
vincono. Mi affascina scavare dentro 
l'umanità di questi ruoli perchè, solo 
da un percorso interiore, scaturiscono 
emozioni".

Un esempio?

"Il personaggio di Loris, in Veloce come 
il vento, film ispirato alla storia vera di 
un pilota geniale che non è riuscito a 
liberarsi dalla dipendenza della droga. 
In tutti noi c’è un lato oscuro, torbido, 
analizzarlo mi ha messo alla prova come 
attore e come uomo".

Nel recente film"A casa tutti bene" 
di Gabriele Muccino, spaccato di vita 
quotidiana di una famiglia che, costretta 
a una convivenza forzata, getterà la pro-
pria maschera di ipocrisia, lei interpreta 
un uomo che, nonostante un fallimento 

WITH KASIA SMUTNIAK AND LUCIANO LIGABUE
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sentimentale, crede ancora nell'amore. E 
lei Stefano?

"Paolo, il mio personaggio, incontra, 
dopo molti anni, la cugina Isabella con 
cui, da bambino, aveva scambiato il pri-
mo bacio e si rimette in gioco. Io faccio 
parte di una generazione, uscita da un 
lungo periodo di disorientamento che 
cerca di dare nuove risposte a temi quali 
sensibilità, virilità, paternità, rapporti 
interpersonali e ha ancora voglia di 
crederci. Nonostante tutto".

La sua storia personale lo conferma: 
oggi, sembra aver trovato la serenità.

"Non è stato facile, ma, dopo un periodo 
tormentato, ci sono riuscito. Ho compreso 
qual è la mia direzione: cosa voglio e 
cosa non voglio più. La felicità non arriva 
se non parte da dentro. La chiave di vol-
ta è stata analizzare i problemi in base 
a un diverso punto di vista. Questo evita 
di rimanere in eterno in una situazione 
che va male".

Adesso che cosa vuole, in amore?

"Ho smesso di scegliere con la testa: 
ora mi fido solo del mio istinto perché 
attingo ad una zona più profonda di 
me dove c’è il desiderio autentico, non 
condizionato da troppa razionalità".

Who Could Not Love) and starred in two 
successful movies: Luciano Ligabue’s 
Made in Italy and Gabriele Muccino’s 
A casa tutti bene (They Are All Fine at 
Home). Stefano Accorsi really cannot stay 
idle. So much so that his son Orlando 
once asked him whether he worked as a 
marathon man.
Stefano is the epitome of an uneasy and 
disoriented generation. However, he has 
finally harmonized his job and his large 
family, composed of his children Orlando 
and Athena, whom he had by fashion 
model Laetitia Casta, of his new wife 
Bianca Vitali and little Lorenzo, dubbed 
by his dad “the super blond”. 

In the film Made in Italy, Riko, the cha-
racter you play, says: “Change everything 
you can: your job, your city, your friends, 
but, above all, change yourself, rather 
than waiting for changes to happen.” Do 
you agree with this statement?

“Of course I do, even though changing 
is not so easy when you have to deal 
with your children, your family, and so 
forth. Another sentence uttered by that 
character comes to my mind. One I 
completely embrace.”

Which one?

“It’s important not to adapt to anything 
unpleasant. You can get used to dis-
satisfaction. You should never get tired 
of pursuing happiness, even if it costs 
fatigue and pain.”

You first collaborated with Ligabue in 
1998, in his film Radiofreccia. What do 
you remember from that experience?

“I was at the beginning of my career, I 
was 26, scared, and much more insecu-

re. This time we were peers.”

Ligabue’s most impressive trait as a 
movie director?

“Luciano has a great talent: he can 
say things very clearly using just a few 
words, using a non verbal language 
made of gestures, looks and emotions. 
On top of that, he is very professional 
and determined, he goes straight to the 
point, and he does so in an original way.”

You often play characters with a dark 
side – they’re almost ‘antiheroes’. Do 
you like them better than other types of 
characters?

“I love losers, those who overcome their 
inner obstacles, achieve redemption 
and eventually win. Looking into the 
humanity of these characters fascinates 
me because it is only from introspection 
that you can get actual emotions.”

Can you give us an example?

“Loris in Veloce come il vento (As Fast As 

The Wind), a film based on the true story 
of an ingenious pilot who couldn’t get rid 
of his addiction to drugs. We all have a 
dark side. Analysing it put me to the test 
both as an actor and as a man.”

In your recent film A casa tutti bene, by 
Gabriele Muccino, a take on the life of 
a family whose co-habitation will force 
its members to put off the mask of 
hypocrisy, you play the role of a man who, 
despite a sentimental fiasco, still belie-
ves in love. What about you, Stefano?

“Paolo, my character, meets his cousin 
Isabella, whom he hasn’t seen for many 
years. Isabella is the girl with whom 
he had exchanged his first kiss, so he 
decides to get back in the game. I belong 
to a generation that has survived a long 
confusing period and is looking for new 
answers to old issues such as sensitivity, 
virility, fatherhood and interpersonal 
relationships. Despite everything, my 
generation still wants to believe in love.” 

You personal life seems to confirm that. 
You seem to be at peace now.

“It wasn’t easy. I had a hard time but I 
made it. I found my path: I know what I 
want and what I don’t want. Happiness 
comes from inside. There’s no other way 
to reach it. What changed everything 
for me was analysing problems from a 
different point of view. That’s how you 
avoid getting stuck in situations that are 
not going well.”

And now, what do you want from love 
now?

“I’ve stopped making rational choices. 
Now I only trust my instinct, because I 
can tap into a deeper part of me where 
only genuine desire lives. A desire that is 
not affected by too much rationality.”

Stefano Accorsi is a man with a thou-
sand faces: a theatre, film and TV actor, 
and a family man who moves around 
and experiences different cities (Paris, 
Milan) and lifestyles.
Currently reading literary classics on Sky 
Arte HD, he recently acted in the theatri-
cal piece La favola del principe che non 
sapeva amare (The Tale of the Prince 
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Q uando inizi a collegare le parti, 
cominci dal presupposto che, 
per quanto vago, ci siano un 

tutto - il rettangolo della tela - e delle 
parti ben definite. Ma tutto ciò viene 
rovinato dal fatto che forse potresti 
avere un tutto ben definito ma senza 
parti, o solo pochissime.

DONALD JUDD1

Iniziare a parlare del lavoro di Fernando 
Garbellotto menzionando una delle 
riflessioni di Donald Judd può sembrare 
un pieno paradosso. Eppure tali parole 
segnano un punto critico del dibattito 
sull’arte come oggetto e come concen-
trato di “verità” estetica.
Judd infatti prosegue dicendo che “il 
grande problema sta nel fatto che tutto 
ciò che non è minimamente semplice, 
è in qualche modo costituito da parti. Il 
punto sta nell’essere capaci di lavorare 
e di fare cose diverse senza rompere 
l’unitarietà dell’opera”2: la forma, il 
limite che sancisce lo spazio della tela, 
è quindi per Judd la realtà in cui si 
manifesta il senso di un tutto finito. 
Non presenteremo tutto il dibattito 

legato a tali affermazioni in questa 
sede, ma useremo queste parole per 
iniziare il nostro discorso, dato che 
per Garbellotto il senso che è nel fare 
arte richiama il concetto di unicità più 
che quello di unitarietà: l’opera infatti, 
così come la natura, è fatta di tanti 
elementi che si ripetono, proprio come 
in un frattale. 

LA TELA INSTALLATA: SUPERFICIE, 
SPAZIO, TAGLIO E NODO
Per iniziare il nostro breve ragiona-
mento sul lavoro dell’artista, e prima 
di scomodare definizioni matematiche 
e geometrie non euclidee, partiamo 
dalla considerazione che la tela, per 
Garbellotto, è un concentrato di forma, 
proprio come per Judd, solo che in 
questo caso il concetto di forma non 
viene inteso in rapporto alla superficie 
piana dell’opera, ma a tutte le sue 
possibili dimensioni. 
Infatti, quello che per molti è stato un 
supporto e uno spazio su cui agire la 
pittura, è invece in questo caso uno 
strumento per tessere e dar corpo alla 
complessità della natura, della visione 

e della conoscenza: Garbellotto taglia 
infatti la tela in fettucce di egual mi-
sura e annoda ogni fascia costituendo 
dei quadrati che continua a ripetere. 
Il risultato è una serie di reti, per così 
dire, la cui struttura, proprio come 
quella dei frattali, sembra ripetersi più 
e più volte.
La superficie viene quindi totalmen-
te smembrata per dar vita a una 
spazialità espansa, in cui il limite 
del telaio non impedisce lo sviluppo 
potenzialmente infinito della materia 
di cui è costituita l’opera. Solo appa-
rentemente quindi siamo di fronte a 
interventi distruttivi: l’atto di annodare 
le fettucce tra loro infatti, non solo 
riscostruisce il corpo della tela, dell’o-
pera e della pittura, ma con l’aggiunta 
della variabile del vuoto apre di fatto il 
lavoro a nuove possibilità. 
Dal punto di vista della dimensione, si 
può dire poi che l’opera di Garbellotto 
a ogni sguardo approda a differenti 
risultati: in questo gioco di pieni e 
vuoti, di luci e ombre, di rapporto tra 
gli spazi, ogni tentativo di raccogliere 
una visione stabile non può sortire 
l’effetto auspicato. 

Rispetto alle esperienze dell’optical e 
del cinetismo però, qui non si tratta di 
effetti retinici che mettono semplice-
mente l’occhio in gioco: lo sguardo si 
muove infatti liberamente all’interno e 
all’esterno della struttura sperimen-
tato percorsi sempre nuovi che vanno 
ben oltre i meccanismi della pura 
percezione. 
Non siamo di fronte a una figura, ma 
a un sistema potenzialmente infinito 
di relazioni: quelle tra le fettucce e i 
nodi, tra le porzioni di colore e quelle 
di bianco, tra lo spazio della tela e 
quello al di fuori di essa, tra il pieno e 
il vuoto, tra il ritmo delle varie “unità” 
e gli attimi di buio, tra il tempo e il suo 
inevitabile intrecciarsi con lo spazio 
del lavoro. Questa è la materia con cui 
l’artista costruisce la sua indagine, 
ed è questa la materia su cui imposta 
un concetto di visione che abbraccia 
al medesimo tempo conoscenza, 
coerenza e variazione.

UNITÀ, UNICITÀ E RELAZIONE
Pensare l’opera come un insieme di 
relazioni significa spostare l’asse 

FERNANDO GARBELLOTTO: 
UNITY AND UNIQUENESS
Unità e unicità

by Elena Forin
FNT DOUBLE FRACTAL NET, 2007-2009
CUT AND KNOTTED CANVAS MOUNTED 
ON A FRAME
CM. 184 X 145 OGNUNA
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del discorso dall’unità di cui parlava 
Judd a quello dell’unicità: come 
abbiamo detto, Garbellotto compone 
il lavoro annodando porzioni di tela 
che si ripetono costantemente in 
maniera simile a quanto avviene 
nei frattali. Diversamente dalle 
altre forme geometriche infatti, un 
frattale si ripete sempre nello stesso 
modo ma su scale diverse: quando è 
ingrandito non perde dettagli ma anzi 
si arricchisce di nuovi particolari, e 
il suo perimetro può quindi tendere 
all’infinito - mentre la sua area resta 
definita. È un’immagine paradossale 
se pensata solo in termini astratti, 
ma la sua natura è ben rappresentata 
da oggetti reali che come i cristalli di 
ghiaccio, i rami di un abete o di una 
felce, o la struttura dei vasi sanguigni, 
ci dimostrano la possibilità di far 
coesistere in uno stesso elemento 

tali opposte qualità. Siamo di fronte 
alla moltiplicazione infinita, a un 
modello che si espande, a un nucleo 
di senso che invade lo spazio, a una 
proliferazione di forma e di tempo, a 
relazioni continue tra gli elementi e gli 
spazi dell’opera: il risultato è per forza 
di cose unico. È coerente, ma rimane 
inafferrabile: ogni unità è un tutto, 
ma il tutto non è mai misurabile fino 
in fondo perché può espandersi da un 
momento all’altro. 

REGOLARITÀ, EQUILIBRIO 
E SOMIGLIANZA
Riallacciando il ragionamento 
sui frattali, rispetto al concetto di 
uguaglianza, Garbellotto inserisce 
delle variabili specifiche. La regolarità 
dell’andamento dei quadrati infatti, 
è sempre messa in discussione - che 

siano questi composti in strutture 
appese come delle reti a frazionare 
lo spazio della sala, o che si tratti di 
opere montate su telaio. 
La tela che mostra il suo retro e 
una differente esposizione alla luce, 
oppure il colore - nero - che scuote la 
monocromia del bianco, o ancora le 
ombre che variano in continuazione, 
sono infatti ulteriori elementi che 
spostano il lavoro dell’artista verso un 
concetto diverso di regolarità. Così, in 
un equilibrio di questo tipo, le relazioni 
tra le parti diventano il vero punto 
d’origine di ogni movimento e di ogni 
situazione: l’identità degli elementi 
non è uguaglianza ma somiglianza, 
mentre il concetto di “differenza” 
da valore oppositivo si trasforma in 
ricchezza di possibilità, di risultati, 
di visioni, di moduli e di dinamiche 
spaziali. 

WE ARE LED TO BELIEVE A LIE
WHEN WE SEE NOT THRO’ THE EYEI3

Quando non guardiamo con gli occhi - 
diceva William Blake - siamo portati a 
credere nelle bugie: la vista e lo sguardo 
certificano la verità. Nelle tele dipinte 
e annodate di Garbellotto lo sguardo 
ha proprio questa funzione: serve per 
ritrovare la complessità che si nasconde 
dietro l’apparente semplicità delle cose, 
a restituire le tante sfaccettature del 
reale, a uscire da ogni forma di equi-
librio, e infine a scorgere e conoscere 
quei legami interni agli elementi che 
ci consentono di leggere l’identità in 
chiave non più monolitica, ma moltepli-
ce - proprio come se potessimo “vedere 
il mondo in un granello di sabbia / e un 
paradiso in un fiore selvaggio”, come a 
tenere “nel palmo di una mano l’infinito/ 
E l’eternità in un’ora”4.
www.artcomproject.com

1.	 Libera traduzione dall’originale “when you start relating parts, in the first place, you’re assuming you have a vaguewhole - the rectangle of the canvas - and definite parts, which is all screwed up, because you 
should have a definite whole and maybe no parts, or very few”, Donald Judd e Bruce Glaser, a cura di Lucy R. Lippard, pubblicato come Questions to Stella and Judd, in Art News, LXV, n 5, Settembre 1966.

2.	 Ivi.

3.	 Alcuni di versi da BLAKE W., Auguries of Innocence, 1803 (pubblicato postumo nel 1863).

4.	 BLAKE W., cit.
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When you start relating parts, in the 
first place, you’re assuming you have 
a vague whole - the rectangle of the 
canvas - and definite parts, which is 
all screwed up, because you should 
have a definite whole and maybe no 
parts, or very few.

DONALD JUDD1

It may seem paradoxical to begin a 
discussion of the works of Fernando 
Garbellotto with a quote from Donald 
Judd. And yet, these words mark a 
critical stage in the debate on art as 
object and concentrated aesthetic 
‘truth’. Judd continues by saying, 
“the big problem is that anything 
that is not absolutely plain begins 
to have parts in some way. The 
thing is to be able to work and do 
different things and yet not break 
up the wholeness that a piece has.”2 
For him, form, as a boundary that 
delimits the space of the canvas, is 
where the sense of a finished whole 
manifests itself. 
I will not examine in detail here the 
debate on the issues outlined above, 

but I will take Judd’s words as a star-
ting point for my discussion, since for 
Garbellotto making art has more to 
do with uniqueness than wholeness 
- his works, like natural fractals, are 
made of repeated elements. 

THE CANVAS AS AN INSTALLATION: 
SURFACE, SPACE, CUTS AND KNOTS.
Leaving mathematical definitions 
and non-Euclidean geometries aside, 
I would like to begin my brief discus-
sion of Garbellotto’s work by noting 
that for him, just like for Judd, a 
canvas is concentrated form, with the 
difference, however, that he sees the 
concept of form as relating not only 
to the flat surface of the canvas, but 
to all of its possible dimensions. 
Rather than a support or space on 
which to paint, here the canvas is 
a means to weave and give shape 
to the complexity of nature, vision 
and knowledge: Garbellotto cuts the 
canvas into equal strips which he 
then knots together into a repeating 
pattern of squares. The result is a 
series of nets, so to speak, whose 

structure - just like fractals - seems 
to repeat itself over and over again.
Thus, the entire surface of the canvas 
is physically deconstructed to create 
an expanded spatiality, one in which 
the stretcher bar or frame does not 
mark a boundary preventing the 
potentially infinite development of 
the material constituting the work of 
art. The artistic gesture, therefore, is 
only apparently destructive. In fact, 
not only does the act of knotting 
the strips together reconstruct the 
canvas, the work of art, and painting, 
but, by adding the variable of empty 
space, it also opens the door to new 
possibilities. 
With regard to spatial dimensions, 
one may say that every time you look 
at one of Garbellotto’s pieces, you 
see something different: due to an 
interplay of full and empty, light and 
dark, and relations between spaces, 
any attempt to reach a stable vision 
is bound to fail. 
Unlike optical and kinetic works, 
however, his pieces do not produce 
retinal effects that are simply meant 
to engage the eye. Here, the viewer’s 

gaze moves freely, both within and 
outside the repeating structure, 
following ever-changing paths that 
transcend mere perception. 
We are presented not with a figure, 
but with a potentially infinite system 
of relationships, namely, those 
between the strips of canvas and 
the knots, between colour and white, 
between the space inside and that 
outside the canvas, between full 
and empty, between the rhythm of 
the various areas and the intervals 
of darkness, and between time and 
its inevitable interweaving with the 
space of the artwork. This is the 
matter used by Garbellotto to create 
his art and explore his subject, as 
well as the matter on which he 
bases his concept of vision, which 
encompasses knowledge, coherence 
and variation.

UNITY, UNIQUENESS 
AND INTERRELATION
Seeing an artwork as a set of 
relationships means shifting the 
focus of the discussion from the idea 

FNT DOUBLE FRACTAL NET, 2010 
CUT AND KNOTTED CANVAS 
MOUNTED ON A FRAME
108 X 78,5 CM

FNT DOUBLE FRACTAL NET, 2010 
CUT AND KNOTTED CANVAS 
MOUNTED ON A FRAME
108 X 78,5 CM

FNT DOUBLE FRACTAL NET, 2008 
CUT AND KNOTTED CANVAS 
MOUNTED ON A FRAME
93 X 74 CM

FNT DOUBLE FRACTAL NET, 2009 
CUT AND KNOTTED CANVAS 
MOUNTED ON A FRAME
92 X 74 CM

FNT DOUBLE FRACTAL NET, 2009 
CUT AND KNOTTED CANVAS 
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of unity expressed by Judd to that of 
uniqueness. As noted above, Garbel-
lotto composes his works by knotting 
together strips of canvas in a pattern 
that repeats itself in a manner 
similar to fractal geometry. Unlike 
other geometric figures, fractals 
are never-ending patterns that are 
self-similar across different scales: 
the more you zoom in on a fractal, 
the more details you see. Thus, while 
a fractal has a finite area, it can 
have an infinite perimeter, which may 
sound paradoxical when considered 
in the abstract. The fractals found 
in nature, however, show that the 
same element can have a finite area 
and an infinite perimeter (examples 
include ice crystals, fern leaves and 
blood vessels, just to name a few). In 
our context, this means infinite multi-
plication, an ever-expanding model, a 

core of meaning that invades space, 
a proliferation of shapes and time 
levels, a continuous interplay betwe-
en the spaces and components of an 
artwork whose outcome is necessarily 
unique. It is a coherent but ineffable 
phenomenon, for each part is a 
whole, but the whole cannot really be 
known or measured, because it may 
expand at any time. 

REGULARITY, BALANCE 
AND SIMILARITY
Returning to the subject of fractals 
and their self-similarity, it must be 
noted that Garbellotto uses specific 
variables. The regularity of his 
patterns of squares is constantly put 
into question - whether they are part 
of net-like hanging structures meant 
to divide the space of a room or 

incorporated into a piece mounted on 
a stretcher bar or frame. 
Indeed, certain additional elemen-
ts - such as the back of the canvas 
exposed to different light sources or 
intensities, the use of the colour black 
to shake up an all-white monochrome, 
or the interplay of ever-changing 
shadows - indicate a shift towards a 
different concept of regularity. This 
is a type of aesthetic balance where 
the relationships between individual 
parts become the actual source of 
all movement, the origin of every 
situation; where identity is similarity, 
rather than sameness, and “differen-
ce” loses its oppositional meaning, 
becoming synonymous with multiple 
possibilities, outcomes, visions, 
modules and spatial dynamics. 

WE ARE LED TO BELIEVE A LIE
WHEN WE SEE NOT THRO’ THE EYE3

William Blake wrote that when you 
do not see through our eyes, you are 
led to believe in lies: sight is the test 
of truth. And that is precisely its role 
in Garbellotto’s painted and knotted 
canvases: the gaze is a means to 
recover the complexity that hides 
behind the apparent simplicity of 
things, to convey the many facets of 
reality, to forsake any type of balance 
and, finally, to detect and under-
stand the inner connections between 
elements that enable us to regard 
identity as multiplicity, rather than 
oneness - exactly as if we were able 
to “see a world in a grain of sand 
/ And a heaven in a wild flower”, 
holding “infinity in the palm of your 
hand / And eternity in an hour”4.
www.artcomproject.com

1.	 This was said by Judd in an interview with Bruce Glaser, edited by Lucy R. Lippard and published as “Questions to Stella and Judd”, Art News, Vol. LXV, No.5, September 1966.

2.	 Ibid.

3.	 The lines are from William Blake’s 1803 poem Auguries of Innocence, published posthumously in 1863.

4.	 Ibid. 
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Firenze ci ha risposto “nella vita mai 
dire mai”.
Nato a Friburgo (Germania) nel 1968, 
e con all’attivo un eccezionale curri-
culum di prestigiosi incarichi in varie 
parti del mondo, lo storico dell’arte 
Eike Schmidt è stato uno dei 20 super 
direttori (7 stranieri) nominati nel 2015 
dal Ministero dei Beni Culturali alla di-
rezione dei 20 principali musei italiani 
e dotati di una autonomia speciale.
Gli abbiamo chiesto di spiegarci 
cortesemente la rivoluzione che sta 
completando agli Uffizi, il museo primo 
in Italia per numero di visitatori.

L’innovazione sostanziale consiste nel 
cercare di ritrovare, di non ricostruire 
ma di ricostituire il senso originale 
degli spazi e del percorso museale.
Purtroppo ho trovato il museo con al-
cuni nuclei disgiunti e poco compren-
sibili. Vorrei dare al visitatore il senso 
che non sia un allestimento basato 
su una rigorosa topografia, come era 
talvolta prima, con artisti fiorentini, poi 

quelli dell’Emilia Romagna, poi quelli 
di Roma, ecc. 
All’interno di questi nuclei topografici 
c’era una rigorosa cronologia e questo 
significa più o meno che si utilizzava 
il principio che è determinante per la 
collezione di francobolli ma che non 
è proprio confacente per una grande 
collezione di capolavori assoluti come 
gli Uffizi. Grandi capolavori univer-
salmente riconosciuti schiacciavano 
così tutte le altre opere esposte nella 
stessa sala.
Ho cercato di recuperare un principio, 
chiamiamolo pure didattico. 

Quali i principali spostamenti che ha 
fatto?

Abbiamo incominciato con le situazioni 
peggiori. Assieme all’architetto Antonio 
Godoli abbiamo cercato dei criteri 
per rendere più visibili, usufruibili 
e godibili le opere d’arte, creando 
degli spazi attorno alle opere che tutti 
vogliono vedere, con un percorso in cui 

MULTIPLE VISIT 
AT UFFIZI:
EIKE SCHMIDT’S 
REVOLUTION
VISITA MULTIPLA AGLI UFFIZI
LA RIVOLUZIONE DI EIKE SCHMIDT
by Ferruccio Gard

Sta rivoluzionando la Galleria 
degli Uffizi, spostando quadri 
di Raffaello e Michelangelo per 

consentire una visita “multipla” in 
uno dei musei più famosi del mondo 
dove le opere erano sistemate “quasi 

come per una collezione di francobolli” 
il direttore Eike Dieter Schmidt che, 
dopo l’annunzio-choc che fra un anno 
e mezzo andrà a dirigere a Vienna il 
Kunst Kunzistorisches Museum, sulla 
eventualità di una sua riconferma a 

THE NEW RAPHAEL 
AND MICHELANGELO ROOM
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ognuno può sostare tutto il tempo che 
vuole davanti all’opera senza impedire 
la visione agli altri. 
Nel 2016 abbiamo incominciato con 
Botticelli, la situazione peggiore di 
tutto il museo, ora le sue sale sono 
cambiate come dalla notte al giorno. 
Poi siamo passati al Caravaggio e al 
primo ‘600, poi alla collezioni Contini 
Bonacossi e ora alla nuova sala di Raf-
faello e Michelangelo. Prima Raffaello 
era sistemato in corridoio fuori di ogni 
cronologia con altri autori e la maggior 
parte dei visitatori non si fermava 
nemmeno.

Direttore, possiamo dire che ha fatto 
una rivoluzione, un museo a doppia 
velocità nel senso che fra i due milioni 
di visitatori l’anno quelli che vorranno 
potranno limitarsi ad ammirare con 
calma i grandi capolavori senza dare 
fastidio alle altre persone.

Preferisco la definizione a multipla 

velocità, ognuno ha la sua velocità.
Anche per lo specialista non è sempre 
confacente di vedere le oltre 2mila ope-
re che abbiamo esposte, questa è una 
proposta solo per qualche maniaco che 
cerca di vedere tutto, e anche per uno 
specialista è molto meglio fermarsi 
solo davanti a talune opere e guardarle 
per bene.
Adesso abbiamo reso possibile una …
velocità individuale. Mi rendo conto 
che chi viene agli Uffizi per la prima 
volta o forse per l’unica volta non ha la 
volontà e anche la capacità di vedere 
più di 40-50-70 opere oppure in alcuni 
casi anche 10-15, perché no.
Sicuramente è meglio guardare bene 
10 opere piuttosto che 100 in modo 
superficiale e veloce.

Altri progetti in vista?

In luglio abbiamo inaugurato la nuova 
sala di Leonardo, che è proprio dirim-
petto a Michelangelo e Raffaello.

A settembre-ottobre ci dedicheremo 
alle sale della pittura veneziana del 
‘500 poi, nel corso dell’autunno-in-
verno, nel periodo di bassa stagione, 
alla pittura fiorentina e centro 
italiana del ‘500 e infine alla collezione 
degli autoritratti che verrà esposta 
all’interno degli Uffizi e non più nel 
corridoio per motivi di tutela perché i 
parametri di temperatura e umidità 
non permettevano di tenerli lì. Dalla 
prossima stagione ci sarà tutta una 
nuova organizzazione della collezione 
per esteso.

Direttore, lei ha suscitato una grande 
delusione in tutta Firenze annunciando 
che andrà a Vienna, tutti si aspet-
tavano che lei avrebbe chiesto una 
riconferma.
Come mai va a Vienna?

Fino al giorno in cui ho annunciato che 
andavo a Vienna c’era tanta gente che 
diceva che preferiva che io non fossi 
mai arrivato, ma le stesse persone che 
si sono scandalizzate del mio arrivo 
si sono poi scandalizzate della mia 
partenza.
Fino ad oggi non si sa ancora se sarà 
del tutto possibile una riconferma 
perché la normativa non è ancora 
sviluppata, lo spero per gli altri 
direttori. Ad adesso si sa soltanto che 
ci potrebbe essere una riconferma, 
devo comunque dire che nel momento 
in cui ho annunciato che sarei andato 
via, dal quel momento si è sciolta una 
situazione di stallo, le persone che 
veramente vogliono cambiare con me 

il museo si sono messe al lavoro giorno 
e notte e non saremmo mai stati in 
grado di inaugurare queste nuove sale, 
se non ci fosse stata questa solidarietà 
e anche questa forte motivazione.
I detrattori sono venuti tutti fuori dopo 
l’annuncio a trionfare, ma hanno 
trionfato un po’ troppo presto.

L’Italia non ha fatto una bella figura 
con tutte le polemiche contro la nomi-
na dei direttori stranieri.

Firenze è nota per le polemiche a par-
tire dai tempi di Dante Alighieri, non a 
caso è andato a Ravenna. Però ci sono 
stati dei casi anche di altre illustri 
persone che hanno lasciato Firenze e 
poi sono tornate, i più illustri sono stati 
i Medici andati in esilio e che poi, nel 
1512, sono tornati. 
Quindi ci sono entrambe le soluzioni, la 
storia ce lo dice, io amo Firenze, io amo 
il mio lavoro, qui c’è ancora tantissimo 
da fare, cerco di fare quanto possibile 
almeno nell’anno e mezzo che mi 
rimane fino alla fine del mio primo 
mandato.

Ha detto primo mandato, c’è quindi 
qualche speranza che lei rimanga?

Io comunque ho famiglia a Firenze 
quindi non c’è dubbio che, almeno per 
motivi personali, tornerò di sicuro a 
Firenze anche se il lavoro sarà in un 
altro posto.
La nomina a Vienna è irrevocabile, è 
decisa….
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Il concorso l’ho vinto, questo è un dato 
di fatto, non c’è dubbio su questo.

Nulla potrebbe farle cambiare idea?

Nella vita non si dovrebbe mai dire 
mai.
Non c’è nessun motivo per il quale non 
potrei tornare.

Mostre d’arte contemporanea agli 
Uffizi le vede come un tabù, come un 
sacrilegio, o pensa che siano possibili 
anche per il futuro?

Dal momento in cui ho preso servizio 
mi sono dedicato anche a mostre 
d’arte contemporanea, ogni marzo, da 
due anni, e vorrei che questa tradizione 
continuasse, allestiamo una mostra 
dedicata a una grande artista donna 
del passato e a una donna artista del 
presente, quest’anno abbiamo appena 
chiuso la mostra monografica su Maria 
Lai, l’artista sarda, è stata una grande 
mostra nel grandioso Palazzo Pitti.
Ora è in corso la più grande antologica 
dedicata a Fritz Koenig, fra i più grandi 
scultori tedeschi del ‘900, scomparso 
l’anno scorso, ma abbiamo avuto e 
vogliamo avere anche artisti viventi, 
come Ai Weiwei.

Non posso che complimentarmi con lei, 
come artista mi fa molto piacere…

L’anno scorso abbiamo avuto anche lo 
scultore Helidon Xhixha, anche questa 
una grande mostra estiva ai Giardini 
di Boboli.

Stimolante questo accostamento, 
questo dialogo fra l’arte rinascimentale 
e l’arte contemporanea…

Assolutamente, e non ci limitiamo 

nemmeno all’arte contemporanea, 
nel senso di arte visiva, con ArteViva 
abbiamo anche musica, danza, teatro.
Il senso di questa serie di interventi è 
proprio quello di una interpretazione 
dell’opera antica attraverso l’arte 
contemporanea dal vivo.
Il discorso storico-artistico non è 
l’unica maniera per recepire, per 
interpretare, per portare nella contem-
poraneità i messaggi che ci arrivano 
dall’arte rinascimentale, barocca e del 
secolo dei lumi.

In una battuta, secondo lei i Beni 
culturali italiani sono sufficientemente 
valorizzati?

No, c’è ancora molto da fare….

Eike Dieter Schmidt, Director of the 
Uffizi, is revolutionizing the gallery, 
moving Raphael and Michelangelo’s 
paintings so as to allow a “multi-
ple” visit in one of the world’s most 
famous museums, where artworks 
were arranged “almost like a stamp 
collection”. After the shocking 
announcement that, in one and a half 
years, he will go to Vienna and direct 
the Kunst Kunzistorisches Museum, 
we asked him about whether he may 
be confirmed as a director in Florence, 
to which he answered “in life, never 
say never”.
Born in Freiburg (Germany) in 1968, 
Eike Schmidt is an art historian who 
has held prestigious positions all 
over the world. He was one of the 20 
super directors (7 of whom foreigners) 
who were appointed by the Italian 
Ministry of Cultural Heritage in 2015 
to manage the 20 major museums in 
Italy (they were all granted special 
autonomy).
We kindly asked him to explain his 
‘revolution’ at the Uffizi, which is the 
most visited museum in Italy.
The substantial innovation consists 
in trying to retrieve – i.e. going back 
to, rather than reconstructing – the 
original sense of the museum’s spaces 
and layout.
Unfortunately, I found some di-
sconnected, unclear sections in the 
museum. I’d like to give the visitor 
the feeling that the layout is not 
strictly topographical, like it was at 

times in the past, with artists from 
Florence, and then others from Emilia 
Romagna, then others from Rome, 
and so on. 
A strict chronological order was fol-
lowed in those topographical sections, 
which essentially means that the 
layout was based on a principle that 
works perfectly for a stamp collection, 
but is not particularly suitable for a 
great collection of absolute master-
pieces like the Uffizi. For in that way, 
great, universally recognized master-
pieces obscured all other pieces on 
display in the same room.
I’ve tried to go back to an ‘educatio-
nal’ principle, if I may say so.

What are the main changes you’ve 
made?

We started with the worst cases. 
Architect Antonio Godoli and I looked 
for criteria that would make the 
artworks more visible, accessible and 
enjoyable, creating spaces around the 
pieces that everybody wants to see, 
with a layout where you can stop whe-
never you want before a piece without 
blocking other people’s vision.
We started with Botticelli, the worst 
case in the museum, in 2016. Botti-
celli’s rooms are totally different now. 
We continued with Caravaggio and 
the early 17th century, before moving 
to the Cantini Bonacossi collection 
and, finally, the new Raphael and 
Michelangelo Room.
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Before the rearrangement, Raphael’s 
works were located in a corridor, in 
no chronological relation with other 
authors, and most of the visitors 
didn’t even stop there.

May we say that, with your ‘revolu-
tion’, you’ve created a double speed 
museum, meaning that, out of the 
two million people visiting the Uffizi 
every year, those wishing to take their 
time to admire a masterpiece will be 
able to do so without bothering other 
people?

I’d rather call it a multiple speed 
museum, because everyone has their 
own speed.
You know, even for a specialist it’s not 
always convenient to see the over 2 
thousand works we have on display, 
that’s something only a few fanatics 
who try to see everything do, and even 
for a specialist it’s much better to stop 
only before certain pieces and look at 
them carefully.
We’ve made it possible to visit the 
museum at…your own individual 
speed. I do realize that someone who 
comes to the Uffizi for the first time, 
or maybe just once in his life, doesn’t 
want to see, and can’t possibly see, 
more than 40, 50, 70 pieces, or in 
some cases even 10 or 15.
For sure, it’s better to look at 10 works 
carefully than at 100 in a superficial 
and cursory way.

Are there other projects in the works?

In July we inaugurated the new Leo-
nardo room, which is just opposite to 
the Michelangelo and Raphael room.
Between September and October we 

will focus on 16th-century Venetian 
painting, then, in autumn and winter, 
in the low season, on 16th-century 
Florentine and Central Italian painting 
and, finally, on the collection of 
self-portraits that will be displayed 
inside the Uffizi, and no longer in 
the Vasari corridor due to safety and 
climate control reasons. Starting next 
season, there will be a whole new 
arrangement of the entire collection.

The news of your move to Vienna has 
been met with great disappointment 
in Florence, where everybody expected 
you to apply for a reappointment. Why 
are you going to Vienna?

Until I announced that I was going 
to Vienna there were a lot of people 
saying they’d rather I’d never arrived 
here, but the same people who were 
shocked by my arrival were shocked by 
my departure.
To date, we still don’t know if a 
reappointment will actually be 
possible, because there’s still a gap in 
the legislation. I hope so for the other 
directors. At present, all we know is 
that there might be a reappointment. 
I must say, however, that since I an-
nounced I was leaving, there’s been a 
breakthrough in a deadlock, and those 
who, like me, really want to change 
the museum have been working day 
and night. We would never have 
been able to launch these new rooms 
without this solidarity and this strong 
motivation.
Critics came all out to celebrate after 
my announcement, but they celebra-
ted too soon.

Italy didn’t appear in a very good light 

with all the controversy against the 
appointment of foreign managers.

Florence has been famous for its 
controversies since the times of Dante 
Alighieri, no wonder he went to Raven-
na. But there have been cases of other 
well-known people that left Florence 
and then came back, the most famous 
being the Medici, who were exiled and 
then, in 1512, came back.
So we have both solutions, history tells 
us so. I love Florence, I love my job, 
and there’s still so much to do here. 
I’ll try to do what’s possible at least in 
the one and a half years that I’ve got 
left until the end of my first mandate.

You’ve just said first mandate, so 
there’s hope that you’ll stay?

My family is in Florence, so there’s 
no doubt that, at least for personal 
reasons, I’ll be back in Florence even if 
my job is somewhere else.

Your appointment in Vienna, is it 
irrevocable, final?

I won the competition, that’s a fact, 
and there’s no doubt about that.

So, there’s nothing that could ever 
make you change your mind?

In life, you should never say never.
There’s no reason why I couldn’t come 
back.

Do you see contemporary art exhi-
bitions at the Uffizi as a taboo, as 
sacrilege, or do you think they can be 
possible in the future?

Since I took over the Museum I’ve 
also focused on contemporary art 

exhibitions, every March, for two years, 
and I’d like this tradition to continue. 
We set up a show dedicated to a great 
female artist of the past and a great 
female artist of the present. We have 
just closed a fantastic exhibition on 
Sardinian artist Maria Lai at Palazzo 
Pitti. 
Right now we’re running the biggest 
retrospective ever on one of the grea-
test 20th-century German sculptors, 
Fritz Koenig, who died last year, but 
we’ve had and want to have living 
artists too, like Ai Weiwei.

I can only congratulate myself with 
you, as an artist I am very pleased…

Last year we also had sculptor Helidon 
Xixha, for a great summer exhibition 
at the Boboli Gardens.

This combination, this dialogue 
between Renaissance and contempo-
rary art is stimulating…

Absolutely, and we don’t stop at 
contemporary art, meaning the visual 
arts; with ArteViva we also have 
music, dance, and theatre.
The aim of all of that is precisely to in-
terpret the art of the past through the 
live experience of contemporary art.
Historical-artistic discourse is not the 
only way to acknowledge, interpret 
and disseminate in the contemporary 
world the messages that come to us 
from Renaissance art, Baroque art 
and the age of Enlightenment.

In one word, do you think that Italy’s 
Cultural Heritage is adequately 
promoted and enhanced?

No, there’s still a lot to do…

HELIDON XHIXHA AT BOBOLI'S GARDEN, UFFIZI
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Un percorso a ritroso ricostruendo 
un vocabolario iconico della 
memoria; Michelangelo Galliani 

affronta la natura esoterica del 
messaggio criptato attraverso il 
gioco e la celebrazione dell’estetica 
neoclassica. Fino al 2 settembre, la 
Green House della Fondazione la Ver-
siliana (Fondazione Versiliana, Viale 
Enrico Morin 16, 55044 Marina di 
Pietrasanta, Lucca) ospiterà “Rebus 
Vitae”, una mostra “ludica” a cura 
di Flavio Arensi dove l’artista sfida lo 
spettatore con un gioco enigmistico 
su più livelli. 
“Le opere in mostra sono legate alla 
mia ricerca e alla mia vita privata- 
spiega Michelangelo Galliani - l’idea 
è quella di creare un rebus attraverso 
le opere e le didascalie. Lo spettatore, 
grazie anche a un gioco di luci, entra 
così in una dimensione giocosa. 
il procedimento rispecchia il mio 
lavoro: non faccio schizzi preparatori 
ma porto i blocchi di marmo in studio 
e lavoro direttamente sulla materia”. 
Si annulla la distanza tra artista e 
spettatore non più fruitore passivo 
dell’opera ma primo attore della sua 
esperienza estetica; un percorso 
concettuale, dunque, dove Michelan-
gelo Galliani semina frammenti della 
sua esperienza spingendo per un 
processo associativo e deduttivo. “Il 
luogo che ospita la mostra - spiega 
il curatore Flavio Arensi - è una serra 
opportunamente oscurata e lo spetta-

tore, entrando in questa scatola nera, 
è posto davanti al rebus e invitato 
a risolverlo. Il percorso, infatti, non 
racconta la produzione artistica 
di Galliani e non vuole essere una 
riflessione autobiografica ma vuole 
valorizzare l’aspetto giocoso di un 
percorso espositivo concettuale. Ogni 
scultura, ogni elemento aggiunto, 
come i petali rossi e il catalogo 
stesso, rimandano al rebus. Quindi 
si è prestata attenzione non al valore 
intrinseco dell’opera ma all’idea 
dell’artista che entra in relazione con 
lo spettatore”. 
La mostra, nata dalla collaborazione 
fra la Fondazione Versiliana e la Gal-
leria Contini Contemporary di Londra, 
sarà ospitata nella Green House 
del Parco della Versiliana, luogo da 
sempre deputato alla promozione 
delle arti figurative, che ha avuto tra 
i suoi ospiti illustri anche Gabriele 
D’Annunzio.
“Le opere di Galliani si inseriscono 
perfettamente nel nostro conte-
sto- spiega Massimiliano Simoni , 
direttore artistico della Fondazione 
Versiliana - dopo aver visionato 
le opere ho capito che il progetto 
andava nella nostra stessa direzione 
e si sposava perfettamente con la 
tradizione artistica e artigianale della 
città di Pietrasanta.”. 

Per ulteriori informazioni
www.versilianafestival.it

14 luglio /
2 settembre

2018
-

14th july /
2nd september

2018

Green House
Fondazione Versiliana
Viale Enrico Morin 16

Marina di Pietrasanta (LU)
www.versilianafestival.it

www.continicontemporary.com

MICHELANGELO 
GALLIANI

by Andrea Maurizio Campo
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The Versiliana Foundation is hosting 
“Rebus Vitae”, a ‘playful’ exhibition 
where artist Michelangelo Galliani 
challenges viewers with a multifaceted 
puzzle game. Set up in the Green House 
of the Versiliana and curated by Flavio 
Arensi, the exhibition is a backward 
journey to reconstruct memory’s iconic 
vocabulary, an exploration through 
play of the esoteric nature of encrypted 
messages and a celebration of the 
Neoclassical aesthetics. 
“The works on display are related to 
my artistic practice and to my personal 
life”, says Galliani. “The idea is to 
create a rebus using the works and 
captions. In this way, and with the help 
of light effects, the visitor is plunged 
into a playful atmosphere. This process 
reflects the way I work: I don’t make 
preparatory sketches; I just take the 
marble blocks to the studio and work 
directly on them”. 
There is no longer any distance 
between the artist and the viewer, and 
the latter, rather than being a passive 
recipient of the work, takes the lead in 
his aesthetic experience. Indeed, this 
is a conceptual journey where Galliani 
scatters fragments of his experience 
and encourages the viewer to make 
associations and inferences. “The gre-
enhouse where the exhibition is set up 
has been darkened”, explains curator 
Flavio Arensi. “Upon entering this dark 
box, the viewer is placed in front of the 
rebus and invited to solve it. The exhi-

bition itinerary does not illustrate the 
development of Galliani’s art, nor does 
it offer an autobiographical perspecti-
ve. Rather, it aims to emphasize the 
playful side of a conceptual journey. 
Every sculpture, every added element, 
such as the red petals and the cata-
logue itself, refers to the rebus puzzle. 
The main focus has been the idea of 
the artist creating a relationship with 
the viewer, rather than the intrinsic 
value of the work itself”. 
The exhibition, organized by the 
Versiliana Foundation in partnership 
with London’s Contini Contemporary 
gallery, is hosted in the Green House in 
the park of the Versiliana, which has a 
long-standing tradition of promoting 
the figurative arts and whose illu-
strious guests have included Gabriele 
D’Annunzio.
“Galliani’s works fit our local context 
perfectly,” said Massimiliano Simoni, 
artistic director of the Versiliana 
Foundation. “After viewing the works, I 
realized that this project was going in 
our same direction; it was perfectly in 
line with the artistic and craft tradition 
of the city of Pietrasanta.”

Fondazione Versiliana, Viale Enrico 
Morin 16, 55044 Marina di Pietrasanta, 
Lucca. 
Running until 2 September 2018
For further information go to: www.
versilianafestival.it
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“Un quadro, una scultura, un 
disegno mantengono la pe-
renne impronta di una per-

sonalità e di un’epoca: sono documenti 
oltre che opere d’arte, testimonianze e 
risultati di ciò che una certa operazione 
interpretativa e una certa reazione 
originale hanno suscitato nell’ar-
tista; motivi che noi ci troviamo a 
raccogliere, a leggere in quelle forme e 
che rimangono emozioni durature”. Ad 
affermarlo è Alessandro Conte, fonda-
tore di Mediartrade, non che direttore 
della stessa casa d’aste. Mediartrade 
con sede a Milano, è una società attiva 
nel mercato dell'arte da circa otto 
anni e che ha saputo conquistare una 
posizione di rilievo nel delicato sistema 
dell’arte grazie alla creazione di una 
innovativa piattaforma web dedicata 
alla commercializzazione di opere 
d’arte Moderna e Contemporanea. Dal 
marzo scorso Mediartrade ha debuttato 
anche come casa d'aste, attivando 
al proprio interno un dipartimento di 
arte Moderna e Contemporanea, che 
in questo momento sta per essere 
affiancato ad altri nuovi dipartimenti 

in specifici settori. La società di Conte 
vanta già importanti aggiudicazioni 
durante la sua prima asta che si è 
svolta negli spazi Superstudio Più, 
in via Tortona a Milano. Tra gli autori 
battuti all’asta; Filippo De Pisis autore 
di una straordinaria natura morta da-
tata 1931 e poi Enrico Baj, con “Italia, 
Italia”, del 1965, oltre ad un opera 
forse unica, per qualità e prestigio, il 
“Giocoliere” del 1955, l’autore, Marino 
Marini. Ed è appunto dall’elenco di 
autori trattati che si evince l’impor-
tanza di quanto affermato all’inizio da 
Alessandro Conte. Non si tratta infatti 
soltanto di beni rifugio o investimenti 
a lungo e medio termine, ma piuttosto 
di documenti, nel senso più alto del 
termine, di memoria e frammenti di 
storia, di vicende umane e pura poesia 
annotate nell’animo dei più illustri 
artisti del ‘900. E di primissimo piano 
sono anche le opere che andranno in 
asta alla fine di ottobre, fra i quali 
ricordiamo: Joan Mirò, Roberto Crippa, 
Marino Marini, Victor Vasarely, Felice 
Casorati, Agostino Bonalumi, Arnaldo 
Pomodoro e Mimmo Paladino.

ARTWORKS AS 
DOCUMENTS. 
MEDIARTRADE’S 
AUCTIONS IN 
MILAN
L’opera d’arte come documento.
Le aste di Mediartrade a Milano
by Tobia Donà

1
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“Paintings, sculptures, drawings 
bear the everlasting mark of an era: 
they are not only art, but documen-
tation, and the result of the feelings 
and thoughts of the artist”. These 
words belong to Alessandro Conte, 
founder of Mediartrade, a Milan-ba-
sed company operating in the art 
market that recently debuted as an 
auction house. Notable sales were 
made at the company’s first auction 
event, which was held in Milan, 
including the following: Filippo De 
Pisis, Enrico Baj, and Mario Marini’s 
exquisite “Giocoliere” (1955). Con-
sidering the calibre of these artists, 
the importance of Conte’s statement 
quoted above cannot be overestima-
ted. The works in question are not 
merely safe assets or long- and mid-
term investments, but, rather they 
are documents, in the noblest sense 
of the word, that preserve a memory, 
fragments of history embedded in 
the souls of the most distinguished 
artists of the 20th century. At the end 
of October, more prestigious pieces 
will go on auction, including, among 

1) FILIPPO DE PISIS
NATURA MORTA MARINA, 1931
OIL ON CANVAS
CM. 40 X 65
SOLD FOR €19,000 AT THE MODERN AND 
CONTEMPORARY ART AUCTION OF 23-24 
MARCH 2018

2) ENRICO BAJ
ITALIA, ITALIA, 1965
OIL AND MIXED MEDIA ON CANVAS
CM. 54 X 81,5
SOLD FOR €31,000 AT THE MODERN AND 
CONTEMPORARY ART AUCTION OF 23-24 
MARCH 2018

3) MARINO MARINI
GIOCOLIERE, 1955
TEMPERA ON PAPER
CM. 77 X 57
SOLD FOR €45,000 AT THE MODERN AND 
CONTEMPORARY ART AUCTION OF 23-24 
MARCH 2018

others, Roberto Crippa, Marino Ma-
rini, Victor Vasarely, Felice Casorati 
and Mimmo Paladino.

MEDIARTRADE CASA D’ASTE
Via Borgonuovo, 4 - 20121 Milano
T: 02 29061971
info@mediartrade.com
www.mediartrade.com
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La forza del movimento denominato 
Land Art è quella d’inserire un 
concetto artistico all’interno di un 

ambiente, determinando al contesto 
ospitante cambiamenti percettivi e 
visivi. Questa forma espressiva non è 
da considerarsi una provocazione, bensì 
rientra in ideazioni proattive a creare ri-
flessioni e disamine sinergiche tra luogo 
ospitante e opera inserita nello stesso.
La località francese San Jean Cap 
Ferrat da anni presenta, all’interno della 
sua unica conformazione morfologi-
ca, sculture che s’innestano sempre 

perfettamente nel paesaggio. Partendo 
da questa nobile consuetudine, l’estate 
2018 è caratterizzata da una mostra 
site specific di tre scultori riuniti in una 
tematica che approfondisce tutto ciò che 
è umano.
Miograd Tasic, Renato Meneghetti e 
Gioni David Parra espongono tra la 
Promenade artistique e le Terras du port, 
dal 25/7 al 25/9/2018, installazioni 
caratterizzanti rispettive tematiche 
artistiche, rispettando il titolo della 
collettiva “Humain”. Suddivisa in tre 
argomenti: Tasic rappresenta il Corpo, 

HUMAIN:
TASIC,
MENEGHETTI,
PARRA
by Alain Chivilò

1 2

3
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Meneghetti raffigura l’Anima e Parra 
indaga lo Spirito.
Tasic (Belgrado 1954) crea sculture 
figurative dal forte impatto visivo e 
psicologico. Analizzando le bronzee opere 
dello scultore Serbo si evidenzia un ele-
mento conduttore: corpi massicci dalla 
pelle pendente. Figure umane apparen-
temente senza età, ma dall’aspetto non 
giovane, vengono bloccate dall’artista 
in istanti di vita attraverso statiche 
movenze simil caricaturale. Il corpo per 
Tasic, attraverso pose differenti, cerca di 
cogliere una duplice valenza dell’uomo 
contemporaneo, suddivisa nei rapporti 
forza/consapevolezza e insicurezza/
fragilità. 
Renato Meneghetti (Rosà 1947) unisce 
alla natura, nelle sue installazioni, 
sequenze umane. Associate all’ani-
ma, ossia alla vita di una persona e 
genericamente a tutto il creato, le 
installazioni denominate “Paralleli 
vertebrali” rappresentano un’oasi del 
pensiero umano, in cui colonne verte-
brali fossilizzate appaiono come tronchi 
caduchi dall’altezza diversa, inneggianti 
da un lato all’essenzialità della vita, 
dall’altro a una percezione temporale. 
Opere profonde e minimali per una 
conoscenza infinita, che rimandano a 
quell’utilizzo dell’effetto x-ray atto a 
riprodurre e sottintendere un approccio 
fenomenologico.
Gioni David Parra (San Giuliano Terme 
1962) conclude il trittico di scultori 
assumendo il ruolo di spirito, ossia di ciò 
che da vita al corpo. Una forza imper-
sonale viene quindi emanata attraverso 
le sue “Bladelight Concert”: antichi 
simulacra assemblati da marmi lavorati 

bianchi delle Apuane e granito nero. Le 
installazioni creano delle sovrapposi-
zioni modulari che simultaneamente 
imbrigliano ed emanano da un lato luce, 
dall’altro energie vitali. I lavori di Parra, 
come macchine del tempo, riportano in 
vita attraverso una rivisitazione contem-
poranea statue-menhir dalla presenza 
arcana e onirica.
In sintesi, si può affermare che le opere 
di questi tre maestri cambiano la deno-
minazione finale della cittadina francese 
in Ferr-Art. 
L’esposizione “Humain” è stata resa 
possibile grazie a Tv Art Live (canale de-
dicato all’arte moderna e contemporanea 
dedicato a collezionisti, appassionati e 
specialisti), Teos Tv (televisione riservata 
allo stile e alle eccellenze del mondo) 
entrambe realtà di Gaudio Group, in 
sinergia con la ContiniContemporary di 
Cristian Contini di Londra.

summer, it is home to “Humain”, a si-
te-specific exhibition of three sculptors 
exploring their vision of humanity.
Installations by Miodrag Tasic, Renato 
Meneghetti and Gioni David Parra will 
be on display between the Promenade 
artistique and the Terras du port, from 
25 July to 25 September 2018. The 
exhibition is divided into three sections, 
with Tasic depicting the Body, Mene-
ghetti the Soul, and Parra the Spirit.
The works by Serbian artist Tasic 
(b. Belgrade 1954) are figurative 
sculptures with a strong visual and 
psychological impact. All of his bronze 
pieces have something in common: they 
portray massive bodies with hanging 
skin. Seemingly ageless, but certainly 
not young human figures are caught in 
everyday moments through static mo-
vements, in a quasi-caricature style. In 
their different poses, Tasic’s bodies try 
to capture the dual nature of contempo-
rary man, divided between strength/
awareness and insecurity/fragility.
The installations by Renato Meneghetti 
(b. Rosà 1947), which are associated 
with the soul (i.e., a person’s life and, 
more generally, the life of all creation), 
combine nature and human sequences. 
His “Paralleli vertebrali” (Vertebral 
Parallels) depict an oasis of human 
thought where fossilized vertebrae look 
like deciduous tree trunks of different 
heights, emphasizing the essentiality 
of life, on the one hand, and, on the 
other, a certain perception of time. 
These deep, minimalist works open a 
door towards infinite knowledge and 
are reminiscent of X-ray-effect pieces 
and their underlying phenomenological 

approach.
Gioni David Parra (b. San Giuliano 
Terme 1962) explores the spirit as 
that which gives life to the body. An 
impersonal force emanats through his 
“Bladelight Concert” series, ancient 
simulacra consisting of an assem-
blage of Apuan white marble and 
black granite. The installations create 
modular overlaps that simultaneously 
capture and emanate light, on the one 
hand, and, on the other, vital energies. 
Like time machines, Parra’s works bring 
back to life, and give a contemporary 
interpretation of, the mysterious sculp-
ted menhirs of ancient times.
In short, due to the stunning works of 
these three masters of sculpture, one 
may be tempted to rename the French 
town Saint Jean Cap Ferr-Art.
The exhibition “Humain” was made 
possible thanks to TV Art Live (a 
modern and contemporary art channel 
dedicated to collectors, enthusiasts and 
specialists) and Teos TV (a strea-
ming TV service focussing on Italian 
style and excellence), both owned by 
Gaudio Group, in cooperation with the 
ContiniContemporary of Cristian Contini 
in London.

The strength of Land Art lies in 
inserting an artistic concept within a 
landscape, causing perceptive and 
visual changes in the environment in 
which the artwork is placed. It should 
not be regarded as provocation. Rather, 
this form of expression is a proactive 
type of creativity that aims to promote 
a synergy of reflection and dialogue 
between a site and the artwork inserted 
in it.
For many years now, the French town of 
Saint Jean Cap Ferrat, with its unique 
morphological characteristics, has 
showcased sculptures that perfectly 
integrate into its landscape. This 

1) MIOGRAD TASIC

2) RENATO MENEGHETTI

3) GIONI DAVID PARRA

4) RENATO MENEGHETTI

5) MIOGRAD TASIC

6) GIONI DAVID PARRA
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LORENZO 
PUGLISI

THE ROOTS 
OF THE UNIVERSE

by Tobia Donà
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La pittura veloce e sicura di Pu-
glisi, stesa con forza e sicurezza 
di gesto, sembra concepita sulle 

tracce di una arcana casualità: dal 
Caos alla luce. In tutte le antiche 
cosmologie dall’indifferenziato delle 
tenebre scaturisce ogni esistenza. 
Un buio primordiale che diventa 
forma, dando corpo a volti, mani, 
gesti. Le figure, come afferma 
l’autore “sono apparse dapprima 
lentamente e poi in maniera sempre 
più intensa da una condizione di 
oscurità”. Ora, sembrano guardarci 
e la loro soggettività ne traccia 
un profilo psicologico dal quale 
cogliamo gli aspetti del carattere. 
Come ha scritto recentemente Mark 
Gisbourne, in un corposo saggio 
dedicato all’artista: “Le mezze figure 
spettrali che si vedono nei dipinti 
di Puglisi sono spesso pensate 
per essere dei doppi psicologici 
autorivelatori di loro stessi”. Gli oli 
su tela di Lorenzo Puglisi delineano, 
ma non definiscono. Raggiungono 
un lirismo in bilico fra espressioni-
smo e realismo, affondando le loro 
radici nella storia della pittura. Con 
una volontà conservatrice, e insieme 

reazionaria, hanno l’intento di 
mantenere e forse, di ritrovare, una 
essenzialità perduta, esprimendo 
l’inconscio rifiuto per tutto ciò che 
è acritico e superficiale. Lo scorso 
anno un corpus di opere dal titolo 
La Misericordia, sono state esposte 
al Pio Monte della Misericordia di 
Napoli dove, nel dialogo con i dipinti 
del Caravaggio, ne emergeva tutta 
la loro profondità e il loro mistero. Di 
fronte alle grandi tele di Puglisi for-
se si percepisce il respiro dell’anima 
e quello dell’universo, in un ciclo 
continuo di palpitante mutazione, 
una condizione, come ci suggerisce 
lo stesso autore, “in cui non so nulla 
del perché della mia esistenza…”. 
Collabora con Artcom Project e Con-
tiniContemporary di Cristian Contini. 
Per coloro che ancora non hanno 
avuto modo di vedere il suo lavoro 
dal vivo, dal prossimo autunno 
Lorenzo Puglisi sarà protagonista di 
tre straordinarie mostre personali, 
a Londra, Milano e Piacenza che 
lo confermano uno dei pittori più 
autorevoli del panorama internazio-
nale. Tre importanti occasioni per 
conoscerlo ed apprezzarlo.

1) RITRATTO 170218, 2018
OIL ON PANEL
CM. 100 X 78

2) RITRATTO 100118, 2018
OIL ON CANVAS
CM. 40 X 30

3) NARCISSUS II, 2018
OIL ON PANEL
CM. 130 X 100

4) NELL'ORTO DEGLI ULIVI, 2017
OIL ON CANVAS
CM. 50 X 50
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Puglisi’s fast and bold painting seems 
to stem from a mysterious appari-
tion, like light emerging from Chaos; 
like form emerging from an original 
darkness. As recently noted by Mark Gi-
sbourne, “The ghostly part-figures that 
are seen in Puglisi’s paintings are often 
intended to be self-revealing psychical 
doubles of themselves”. Serving a 
purpose that is at once conservative 
and reactionary, Puglisi’s paintings 
aim to preserve, and perhaps recover, 
a lost essence, giving expression to the 
unconscious rejection of everything that 
is uncritical and superficial. Lorenzo 
Puglisi will be the subject of three 
outstanding solo exhibitions in London, 
Milan and Piacenza, confirming his 
status as one of the most respected 
artists of our time. The exhibitions are 
thus unique opportunities to become 
acquainted with this original painter 
and appreciate his works. 

21
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1) RITRATTO 110516, 2016
OIL ON CANVAS
CM. 45 X 35

2) LA MISERICORDIA II, 2017
OIL ON CANVAS
CM. 45 X 35

3) IL GRANDE SACRIFICIO, 2018
OIL ON PANEL
CM. 71 X 207
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LUCA ZOGNO:
ENDLESS 
FIGURATION
by Alain Chivilò

Figurazioni senza fine
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Il segreto di una figurazione contem-
poranea, affinché non diventi vacua 
rivisitazione, consiste nel dipingere 

mondi pulsanti che facciano vibrare 
gli osservatori posti innanzi a essa. Di 
conseguenza opere figurative, colle-
gate a ricordi di una vita trascorsa e 
a memorie storiche, se rappresentate 
in maniera coerente al periodo in cui 
sono ideate, acquisiscono un quid che 
rimane inalterato nel tempo.
Da queste basi l’artista bresciano 
Luca Zogno dipinge paesaggi, scorci 
e scene di vita contadina unendo i 
tempi passati a quelli presenti. La 
sua carriera inizia apprendendo i 
primi rudimenti pittorici dallo zio 
impressionista Paolo Bignotti e dal 
maestro Ottorino Garosio. Proprio da 
costoro Zogno affinerà il suo stile, 
all’interno di una tradizione artistica 
divisa tra Otto e Novecento.
Da queste basi individua nei suoi 
lavori scenari passati di vita vissuta, 
testimoniando oggi una visione di un 
tempo mai riposta dalla memoria. 
Come scrisse Fernando Pessoa “eterni 

viandanti di noi stessi, non esiste 
altro paesaggio se non quello che 
siamo”.
Senza alcun dubbio l’impostazione 
artistica risente, ma allo stesso tem-
po approfondisce, l’influenza artistica 
dell’Ottocento proseguita fino alle 
prime decadi del Novecento.
Gli scorci veneziani partono da echi 
settecenteschi cari ai Vedutisti, 
mentre le marine si connotano grazie 
a una liricità tipica della Scuola 
Napoletana. Spesso le realtà dipinte 
vivono in quel verosimile ricordando 
per esempio l’iter dell’artista Nicolas 
De Corsi. 
Ulteriori affinità, quali la scuola 
ottocentesca piemontese e bresciana 
(Molteni, Valli, Zampighi), gli orienta-
listi (Guadagnini, Rovetta, Amus, Fer-
rari) e le visioni tipiche del Realismo 
Magico con i movimenti delle alzaie 
dipinti da Cagnaccio di San Pietro 
e Telemaco Signorini, permettono a 
Zogno nuove disamine sul mondo di 
una volta rapportato alla quotidianità, 
per esplicitare sensazioni pittoriche di 

nostalgia che “fanno venir voglia di 
entrarci dentro per andarci a spasso”, 
citando un’indicazione di Pierre 
Auguste Renoir. L’abilità dell’arti-
sta bresciano Luca Zogno è quella 
d’instaurare con il passato un legame 
sentimentale al fine di preservarlo 
nel tempo. Le fatiche del mondo 
contadino e dei mestieri di una volta 
si affiancano così a paesaggi e scorci 

1) BEDUINI NEL DESERTO
OIL ON CANVAS
CM. 70 X 50

2) SCARFOGLIATRICI
OIL ON CANVAS 
CM. 60 X 80 

3) MARINAI A CHIOGGIA
OIL ON CANVAS 
CM. 100 X 60
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dell’anima.
Le sue pennellate fresche e veloci, 
ricche di vive cromie ereditate dalla 
tradizione coloristica veneziana, 
creano esiti visivamente piacevoli sia 
nella resa finale, sia nel contenuto. 
Parafrasando quanto scritto da 
Giovanni Comisso sul paesaggio, 
i mondi figurativi dipinti da Zogno 
vivono e fanno parte di lui essendo 

fonte del proprio sangue, poiché 
quest’universo “penetra per i miei 
occhi e m’incrementa di forza, in 
quanto la ragione dei miei viaggi per 
il mondo non è stata altro che una 
ricerca di paesaggi, che funzionano 
come potenti richiami”.

zogno9@gmail.com
www.lucazogno.it

1) IL FRUTTO DELLA PESCA
OIL ON CANVAS 
CM. 50 X 60

2) SCORCIO DELLA VAL TROMPIA
OIL ON CANVAS
CM. 60 X 80

3) SCENA DI VITA SUI NAVIGLI
OIL ON CANVAS
CM. 60 X 80

4) CONTADINELLA IN VAL SABBIA
OIL ON CANVAS
CM. 70 X 50

5) CASCINA A COLLIO
OIL ON CANVAS
CM. 60 X 80

6) LA FORZA DEL MARE
OIL ON CANVAS
CM. 100 X 70
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The secret to contemporary figuration, 
to making it something other than 
mere reinterpretation, consists in 
painting vibrant worlds capable of 
stirring emotions. For this reason, 
figurative works based on memories 
of the past and historical fact, if 
represented in a manner that is 
consistent with the period in which 
they are produced, have that special 
something that remains unchanged 
over time.
It is with this approach that Luca 
Zogno, a native of Brescia, paints 
landscapes, views and scenes of 
rural life, combining the past and 
the present. He learned the basics of 
painting from his uncle, impressio-
nist painter Paolo Bignotti, and from 
Ottorino Garosio. Thanks to them, 
Zogno refined his style, which is re-

miniscent of painters active between 
the 19th- and 20th centuries. 
So, Zogno depicts past real-life sce-
narios, bearing witness to what has 
never been forgotten. As Fernando 
Pessoa said, we are “eternal tourists 
of ourselves” and “there is no land-
scape but what we are”.
Without any doubt, Zogno’s art is 
influenced by, but at the same time 
develops, a 19th-century style that 
extended into the first decades of the 
20th century.
There are echoes of 18th-century 
landscape painting in his Venetian 
views, while his seascapes are 
reminiscent of the lyricism of the Ne-
apolitan School. His works often have 
the verisimilitude of the paintings by 
Nicolas De Corsi.
Other influences, such as the 

19th-century Piedmontese and 
Brescian schools (Molteni, Valli, 
Zampighi), Orientalist painters 
(Guadagnini, Rovetta, Amus, 
Ferrari), and scenes that are typical 
of Magical Realism, such as the 
towline scenes painted by Cagnaccio 
di San Pietro and Telemaco Signorini, 
enable Zogno to explore the world of 
the past in relation to everyday life, 
in order to clearly express feelings 
of nostalgia that “make you want to 
get inside [the painting] and walk 
in [it]”, to use the words of Pierre 
Auguste Renoir. Luca Zogno certainly 
knows how to establish a sentimental 
relationship with the past in order to 
preserve it over time. 
His fresh and fast brushstrokes, 
rich in vivid colours inherited from 
the Venetian colour tradition, create 

visually pleasing outcomes in terms 
of both form and content. 
The figurative worlds painted by 
Zogno live in him. They are a part 
of him because – to paraphrase 
what Giovanni Comisso wrote about 
landscape – they are the “source of 
[his] blood”, because this universe 
“penetrates [his] eyes and increases 
[his] strength”, and, perhaps, “ the 
reason why [he has] travelled around 
the world was nothing but a search 
for landscapes, which beckoned 
[him] so powerfully”.

zogno9@gmail.com
www.lucazogno.it
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conformazione abituale.
L’ultima creazione “The London Masta-
ba” è stata realizzata nella capitale 
del Regno Unito al Serpentine Lake di 
Hyde Park. Per tutta l’estate fino al 23 
settembre, 7.506 barili colorati, posti 
su una piattaforma orizzontalmente, 
determinano un trapezio alto venti 
metri che richiama l’antica tomba 
monumentale egizia denominata ma-
staba. Lunga 40 metri e profonda 30, 
la struttura visibile grazie alle tonalità 
dei barili assume effetti visivi d’impat-
to sia lungo lo skyline londinese, sia 
sull’increspamento dell’acqua lacustre 
in cui è posta.

I barili sono un “medium” che il 
maestro, fin dal 1958, ha utilizzato per 
diversi progetti realizzati dalla coppia 
della Land Art.
Christo adora il mondo tangibile e di 
conseguenza come da sua dichiara-
zione ama “vedere le vere situazioni 
d’oggi perché il mondo dell’arte è pieno 
di cose insensibili e virtuali”. Partendo 
da tale considerazione, “The London 
Mastaba” e tutte le passate e future 
installazioni hanno vissuto e vivranno 
interagendo sempre con la realtà 
ambientale, sempre caratterizzata da 
effetti veri e naturali quali il caldo, il 
freddo, il sole, l’umidità e il vento.

CHRISTO: 
THE LONDON 
MASTABA
by Armin R. Mengs

“S ono eccitato di realizzare 
questa scultura temporanea 
nel Regno Unito quest’estate 

… un lavoro interamente finanziato 
da me tramite la vendita di altre opere. 
Per alcuni mesi, The Mastaba sarà 
parte del lago e del suo paesaggio sia 
urbano, sia naturale”. 
Con queste parole l’artista Christo 
Vladimirov Yavachev (classe 1935) ha 
manifestato soddisfazione per la sua 
prima opera temporanea, site specific, 
a Londra.
Nato in Bulgaria ma apolide convinto, 
fin dalla gioventù utilizza solamente 
il nome. Gli esordi avvengono in città 
quali Praga, Vienna e Parigi con opere 
astratte, ma l’inizio del successo av-

verrà attraverso la tecnica dell’impac-
chettare oggetti comuni quali sedie, 
bottiglie e lattine. Proprio nella città 
della Senna aderì al movimento del 
Nouveau Réalism e assieme alla futura 
collaboratrice e moglie Jeanne Claude 
de Guillebon, deceduta nel 2009, iniziò 
un iter che oggi li pone tra i massimi 
esponenti della “Land Art”.
In accordo a tale movimento che 
prevede l’intervento concettuale 
artistico nell’ambiente ospitante, 
Christo e Jeanne-Claude hanno 
ideato impacchettamenti ambientali 
su larga scala. In un tempo limitato, 
edifici e luoghi posti nella natura o in 
città hanno subito interazioni visive e 
cambiamenti momentanei rispetto alla 

1
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“I am excited to realise this tempo-
rary outdoor sculpture in the UK this 
summer. …[The] construction, main-
tenance and removal of artwork will 
be entirely funded by me through the 
sale of my original works of art. For a 
few months The London Mastaba will 
be a part of the Serpentine Lake and 
its natural and urban surroundings”.
With these words, artist Christo Vla-
dimirov Yavachev (b. 1935) expressed 
satisfaction for his first temporary, 
site-specific artwork in London.
Born in Bulgaria, Christo was a 
stateless person for many years and 
has gone only by his first name since 
his youth. He debuted as an artist in 
cities like Prague, Vienna and Paris, 
where he showed abstract works, but 
his success started with the tech-
nique of wrapping everyday objects, 
such as chairs, bottles and cans. In 
Paris, he became an active member 
of the Nouveau Réalisme group and, 
together with future collaborator 

and wife Jeanne Claude Denat de 
Guillebon (1935-2009), began a 
journey that would make them two of 
the leading exponents of the Land Art 
movement.
Following the tenets of this 
movement, which uses landscape 
as a medium to create artworks, 
Christo and Jeanne-Claude designed 
large-scale environmental wrappin-
gs, whereby, for a limited period of 
time, buildings and natural or urban 
elements undergo visual interactions 
and temporary changes.
Christo’s latest work, The London 
Mastaba, will float on the Serpentine 
Lake in London’s Hyde Park until 23 
September 2018. It consists of 7,506 
painted barrels, horizontally stacked 
on a platform and forming a 20 me-
ters high trapezoid, which recalls a 
type of ancient Egyptian tomb called 
‘mastaba’. 40 metrers long and 30 
meters wide, this structure, due to 
the colour of the barrels, produces 

impressive visual effects both in 
relation to London’s skyline and the 
waters of the Serpentine Lake. Chri-
sto has used barrels as a “medium” 
since 1958, including in many of his 
projects with Jeanne Claude.
Christo loves the real world and, to 
use his own words, he likes “to see 
real things today because the art 
world is full of virtual, insensitive 

things”. As a consequence, all of his 
installations, both past and future, 
have interacted and will always 
interact with the environment, which 
is characterised by physical, natural 
aspects such as heat, cold, sunshine, 
humidity and wind. The London 
Mastaba is no exception. 

1) CHRISTO AND JEANNE-CLAUDE 
THE LONDON MASTABA SKYLINE, 
SERPENTINE LAKE, HYDE PARK, 2016-18 
PHOTO BY WOLFGANG VOLZ © 2018 
CHRISTO

2) CHRISTO THE MASTABA - PROJECT 
FOR LONDON - DRAWING 2017 IN TWO 
PARTS 15 X 96 AND 42 X 96 - 38 X 244 CM 
AND 106.6 X 244 CM - PHOTO BY ANDRÉ 
GROSSMANN © 2017 CHRISTO

3) ARTIST CHRISTO STANDS IN FRONT 
OF HIS WORK THE LONDON MASTABA, 
ON THE SERPENTINE IN HYDE PARK, 
LONDON, BRITAIN, JUNE 18, 2018. PHOTO 
BY REUTERS_SIMON DAWSON

4) CONSTRUCTION_BARRELS BEING 
INSTALLED ON THE SLANTED WALL 
OF THE LONDON MASTABA MAY 2018 
PHOTO BY WOLFGANG VOLZ

5) CHRISTO WRAPPED OIL BARREL 1958. 
FABRIC, STEEL WIRE, LACQUER, PAINT, 
SAND AND THREE BARRELS. WILHELM 
LEHMBRUCK MUSEUM, DUISBURG, 
GERMANY. PHOTO BY WOLFGANG VOLZ 
©1958
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THE GILDED CAGE
AI WEIWEI
by Claudio Pavesi

1
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Fondazione Berengo è felice 
di presentare “Gilded Cage”, 
dell’artista e attivista Ai Weiwei, 

nel giardino dello storico Palazzo 
Franchetti.
“Gilded Cage” è una delle princi-
pali opere create da Ai Weiwei per 
l’acclamata serie di installazioni 
multimediali “Good Fences Make 
Good Neighbors”, realizzata dal Pu-
blic Art Fund per tutta la città di New 
York (ottobre 2017 - febbraio 2018). 
Il progetto evidenzia la crisi mondiale 
dei rifugiati e l’attuale scenario 
geopolitico utilizzando il soggetto dei 
cancelli di sicurezza come potente 
mezzo artistico.
A New York, la “Gilded Cage” era 
posizionata all’ingresso sud-est di 
Central Park. Il suo colore dorato era 
un riferimento al Presidente degli 
Stati Uniti, la cui omonima torre, 
la Trump Tower, si trovava nelle 
vicinanze.
Nel suo articolo sulla mostra del 
Public Art Fund, Jason Farago, critico 

artistico del New York Times, ha 
scritto:
La più potente tra le nuove sculture 
di Ai Weiwei è “Gilded Cage”, alta 
7.30 metri e posta all’ingresso sud-
est di Central Park. Questo elegante, 
pacificamente inquietante padiglione 
è costituito da un cerchio interno, 
inaccessibile al pubblico, recintato 
da centinaia di alte sbarre metalli-
che. Una piccola sezione del cerchio 
interno è stata tagliata, così da 
poter camminare nel cuore di questa 
minacciosa pergola. Basta alzare lo 
sguardo dall’interno e la scultura di 
Ai Weiwei si trasforma in una bellezza 
astratta; guardare invece nel cerchio 
centrale permetterà di vedere la sua 
simmetria interrotta dai tornelli, così 
simili a quelli della metropolitana di 
New York o del confine tra Stati Uniti 
e Messico.
In molte delle migliori sculture di 
Ai Weiwei, forme reiterate vengo-
no caricate di allusioni storiche 
o politiche, pur rimanendo in 

apparenza distaccate. Anche “Gilded 
Cage” segue questo stile, anche se 
si affida su metallo pre-lavorato e 
non su materiali già reperiti. Come 
per le sculture di Mona Hatoum o 
Rachel Whiteread, questo fantastico 
nuovo lavoro utilizza il minimalismo 
per trasmettere uno shock emotivo 
che tutto è, tranne che minimale. 
Questo concetto va esteso anche alla 
verniciatura monocromatica - un oro 
lucido che ricorda i vicini William Te-
cumseh Sherman Memorial, ad opera 
di Augustus Saint-Gaudens e l’ottone 
meticolosamente lucidato nell’atrio 
della Trump Tower.
New York Times, 12 ottobre 2017.
A Venezia, la “Gilded Cage” si staglia 
sul Canal Grande in uno dei giardini 
più belli della città. Per la prima vol-
ta, il pubblico potrà vivere la potenza 
della scultura camminando tra i suoi 
tornelli. L’esposizione della “Gilded 
Cage” a Venezia è solo il punto di 
partenza di un’iniziativa che userà 
il linguaggio comune dell’arte per 

sensibilizzare il pubblico sul tema dei 
diritti umani, un progetto sponsoriz-
zato da Fondazione Berengo, il Centro 
Interuniversitario Europeo per i Diritti 
Umani e la Democratizzazione (EIUC), 
ContiniContemporary di Cristian 
Contini e Banca Mediolanum.
La “Gilded Cage” sarà visitabile a 
Palazzo Franchetti fino al 25 novem-
bre 2018.
Condividete sui social network la 
vostra foto della “Gilded Cage” con 
l’hashtag #GildedCageVenice

1-2) PHOTO CREDIT 
FRANCESCO ALLEGRETTO
COURTESY FONDAZIONE BERENGO

3) AI WEIWEI WITH GILDED CAGE, 2017
PHOTO BY CLAUDIO PAPAPIETRO
COURTESY PUBLIC ART FUND, NY

4) GILDED CAGE
COURTESY AND PHOTO CREDITS 
LIZ LIGON
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Fondazione Berengo is delighted to 
present “Gilded Cage”, by artist-acti-
vist Ai Weiwei, in the garden of the 
historic Palazzo Franchetti.
“Gilded Cage” is one of the major 
works created by Ai Weiwei for the 
acclaimed citywide, multi-media 
exhibition, “Good Fences Make Good 
Neighbors”,commissioned by the 
Public Art Fund and held in New York 
between October 2017 and February 
2018. The exhibition addressed the 
worldwide refugee crisis and current 
geopolitical landscape by using the 
theme of security fences as a power-
ful artistic symbol.
In New York, “Gilded Cage” was 
located at the southeast entrance to 
Central Park. Its gold color was a nod 
to the United States President, whose 
tower is nearby.
In his review of the Public Art Fund 
exhibition, Jason Farago, art critic 
for The New York Times, wrote: The 
strongest of Mr. Ai’s new sculptures is 
“Gilded Cage,” standing 24 feet tall 
at the southeast entrance to Central 
Park. This elegant, quietly ominous 
pavilion consists of an inner ring, 
inaccessible to viewers, fenced off 

by hundreds of soaring arched steel 
struts. A small section of the inner 
ring has been cut out, so you can 
walk into the heart of this threate-
ning pergola. Look up from inside, 
and Mr. Ai’s sculpture resolves into 
abstract beauty; look into the central 
ring, and you’ll see its symmetry 
disrupted by turnstiles familiar from 
the New York subway, or United Sta-
tes-Mexico border crossings. In many 
of Mr. Ai’s best sculptures, repeated 
forms are freighted with historical 
or political overtones and yet remain 
ice-cold. “Gilded Cage” continues 
that idiom, even as it relies on prefab 
metal instead of found materials. As 
in the sculpture of Mona Hatoum or 
Rachel Whiteread, this excellent new 
work uses Minimalism to deliver a 
very un-Minimal emotional jolt. That 
extends to the monochrome paint job 
- a buff gold that echoes Augustus 
Saint-Gaudens’s nearby memorial of 
William Tecumseh Sherman, as well 
as the fastidiously polished brass in 
the atrium of the nearby Trump Tower.
New York Times, 12 October 2017. In 
Venice, “Gilded Cage” rises above 
the Grand Canal from one of the 

city’s most beautiful gardens. Here, 
as in New York, visitors are able to 
experience fi rst-hand the sculpture’s 
power by walking through the cage 
and its turnstiles. The display of 
“Gilded Cage” in Venice is the fi rst 
step in an initiative which will use 
the common language of the arts 
to raise awareness about human 
rights issues, a project sponsored by 
Fondazione Berengo, the European 
Inter-University Centre for Human 

Rights and Democratisation, Contini-
Contemporary of Cristian Contini and 
Banca Mediolanum.
“Gilded Cage” will be on view at 
Palazzo Franchetti until 25 November 
2018. Post your picture with the 
hashtag #GildedCageVenice

PHOTO CREDIT 
FRANCESCO ALLEGRETTO
COURTESY FONDAZIONE BERENGO
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Wilhelm 
Senoner
25 agosto - 20 ottobre
Ortisei

Il ritmo dell’essere

Typak Center / WINX -  (Zona  Campi da Tennis Ortisei) - ORTISEI Val Gardena (BZ)
Orari: lunedì-venerdì 10.30 - 12.00 / 16.00 - 19.00 - Domenica chiuso

Per altri orari su appuntamento: 338 5076384
www.wilhelmsenoner.com   -     Artist Wilhelm Senoner



Dal 24 Maggio al 25 Novembre la 
Fondazione Berengo di Venezia 
ospita a Palazzo Franchetti 

“MEMPHIS - Plastic Field”, mostra 
delle opere di design di Memphis 
in occasione della 16a Biennale 
Architettura. La curatela del progetto 
espositivo reca l’autografo di Jean 
Blanchaert e Adriano Berengo, 
amici e collaboratori da più di 
quindici anni. Proprio come negli 
anni ’80 quando i progettisti del 

collettivo Memphis sfidarono la 
moda minimalista dell’epoca con un 
design iconoclasta e variopinto di 
marcata ispirazione pop art, questa 
volta il mobilio e l’oggettistica del 
movimento si staglia in contrasto al 
fondale storico di Palazzo Franchetti. 
Cornice della mostra, un sottobosco 
di piante nere ideato per spegnere 
ogni tonalità circostante e incanalare 
l’attenzione dei visitatori sull’au-
dace gamma di colori e forme che 

permise a Ettore Sottsass e agli altri 
co-fondatori di marcare un’impronta 
indelebile nel panorama del design 
mondiale del tempo.
L’esposizione offrirà al pubblico una 
selezione delle opere più celebri del 
collettivo, produzioni contemporanee 
delle loro forme primigenie ideate 
nel periodo 1981-1987. Fra i pezzi in 
mostra, accanto a quelli di Sottsass 
si potranno ammirare i lavori firmati 
Zanini, De Lucchi, Zanuso Jr, Bley, 

Bedin, Mendini, Mariscal, Kuramata, 
Cibic, Graves, Iosa Ghini, Thun, 
Taylor, Umeda, Sowden, Sanchez, 
Shire, Branzi e Du Pasquier.
L’irriverenza intrinseca di Memphis 
traspare anche nella struttura della 
mostra, il cui allestimento a cura di 
IB Studio (Milano) riplasma la pianta 
di Palazzo Franchetti attraverso lo 
scheletro geometrico di Carlton, 
iconica libreria del 1981 autografata 
Sottsass e incarnazione dell’anima 

MEMPHIS
PLASTIC FIELD

1

2 3

by Valeria Sacchi
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postmodernista del suo vissuto di 
designer.
Una sala a tema, volta a celebrare 
le sagome d’impatto e il ventaglio 
cromatico delle opere di vetro firmate 
Memphis, esprimerà l’impegno della 
Fondazione Berengo nel promuove-
re eleganza e versatilità dell’arte 
vetraria di Murano. A partire dal 1989 
infatti, Berengo Studio offre ad archi-
tetti, artisti e designers una fornace 
per l’esplorazione di questo raffinato 
medium e tramite il progetto Glas-
stress si è affermato come sinonimo 
di vetro artistico contemporaneo.
Accanto a “MEMPHIS - Plastic Field”, 
una gabbia dorata di oltre sette metri 
è pronta ad invadere il cortile di Pa-
lazzo Franchetti. Si tratta di “Gilded 
Cage”, una delle nuove installazioni 
di maggior impatto dell’artista-at-
tivista cinese Ai Weiwei, apparsa lo 
scorso autunno in Central Park a New 
York come parte della serie di opere 
pubbliche “Good Fences make Good 
Neighbors” volta a una campagna di 
sensibilizzazione sul tema della crisi 
globale dei rifugiati.

1) TAWARAYA
PHOTO CREDIT FRANCESCO ALLEGRETTO
COURTESY FONDAZIONE BERENGO

2) CURATORS ADRIANO BERENGO 
AND JEAN BLANCHAERT
PHOTO CREDIT KAROLINA SOBEL
COURTESY FONDAZIONE BERENGO

3-4) PHOTO CREDIT KAROLINA SOBEL
COURTESY FONDAZIONE BERENGO

5) SIRIO
PHOTO CREDIT FRANCESCO ALLEGRETTO
COURTESY FONDAZIONE BERENGO

6) CARLTON
PHOTO CREDIT FRANCESCO ALLEGRETTO
COURTESY FONDAZIONE BERENGO

6

4

5

141



From May 24th to November 25th 
during the 16th edition of Biennale 
Architettura, Venice-headquartered 
Fondazione Berengo is hosting 
“MEMPHIS - Plastic Field” at Palaz-
zo Franchetti, an exhibition of Mem-
phis group’s design works curated 
by Jean Blanchaert and Adriano 
Berengo, friends and collaborators 
since over fifteen years. 
Just like in the early ‘80s when the 
design group challenged the mini-
malist trend with a multi-coloured, 

pop art-inspired style with a provo-
cative soul, this time Memphis’ ico-
nic works will stand out in contrast 
with the historic Palazzo Franchetti. 
As a backdrop for the exhibition, a 
field of black leaves and plants will 
soften any surrounding colour and 
let the visitors’ attention focus on 
the bold and daring range of tones 
and shapes which allowed architect 
Ettore Sottsass to leave an unfor-
gettable mark in the global design 
scene of his time, together with the 

other co-founders of the movement. 
The exhibition presents a selection 
of contemporary productions of the 
group’s most renowned works in 
their original design created during 
the 1981-1987 period. Alongside 
Sottsass’ masterpieces, “Plastic 
Field” will offer an opportunity 
to enjoy design works by Zanini, 
De Lucchi, Zanuso Jr, Bley, Bedin, 
Mendini, Mariscal, Kuramata, Cibic, 
Graves, Iosa Ghini, Thun, Taylor, 
Umeda, Sowden, Sanchez, Shire, 

Branzi and Du Pasquier. 
Memphis’ innate irreverence shines 
through the exhibition’s structure 
as well, whose set-up by IB Studio 
(Milan) reshapes Palazzo Franchet-
ti’s map through the geometrical 
skeleton of Carlton, Sottsass’ 1981 
iconic room divider that embodies 
the postmodernist soul of his maker. 
A thematic room celebrates the 
impactful shapes and colour range 
of Memphis’ glassworks, expressing 
the commitment of Fondazione 

1

2 3
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1,2,5) PHOTO CREDIT FRANCESCO 
ALLEGRETTO
COURTESY FONDAZIONE BERENGO

3) TAWARAYA WITH DESIGNERS, 1981
PHOTO CREDIT STUDIO AZZURRO

4) TAWARAYA
PHOTO CREDIT FRANCESCO ALLEGRETTO

6-8) OPENING

5 6

7 8
Berengo in promoting the ele-
gance and versatility of Murano’s 
glassmaking. Starting from 1989, 
Berengo Studio offers a top-class 
furnace for architects, artists and 
designers for the exploration this 
exquisite art medium. 
Thanks to the Glasstress project, 
the Studio has established itself 
as a synonym of glasswork for 
contemporary art. 
Futhermore, a 24 feet tall golden 
cage is ready to occupy Palazzo 

Franchetti’s courtyard and stay 
throughout the exhibition period. 
“Gilded Cage” by Ai Weiwei is one 
of the Chinese artist-activist’s 
newest and most impactful urban 
installations, appearing last fall 
in New York’s Central Park as part 
of the public artwork series titled 
“Good Fences make Good Neigh-
bors”, conceived as a campaign 
to raise awareness on the global 
refugees issue.

4
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Nel cuore di Venezia, ospitalità ed 
arte si incontrano in un sodali-
zio che ha radici molto lontane. 

A pochi passi da Piazza San Marco 
e dal Teatro La Fenice, due strutture 
eleganti e discrete accolgono i propri 
ospiti all'insegna della raffinatezza 
e dell'eleganza, due strutture nelle 
quali ogni ospite si sente … a casa 
propria.
Si tratta della location per eventi 
Palazzo Marin e albergo Bel Sito e 
Berlino, due strutture diverse ma con 
un'unica anima, un cuore ispirato 
all’arte dell’accoglienza di Isabella 
Teotochi, grande signora dei salotti 
veneziani dove, tra XVIII e XIX secolo, 
si radunavo artisti e letterati di tutto 
il mondo.
Palazzo Marin, dal nome del primo 
marito di Isabella Teotochi, Carlo 
Antonio Marin, è affacciato sul Teatro 
La Fenice, cuore artistico e musicale 
di Venezia. Con lo sguardo incantato 
verso i soffitti finemente affrescati, 
l'ospite si sente parte della più 
autentica atmosfera veneziana, 
all’interno di un luogo entrato nella 
storia della cultura internazionale 
grazie ai suoi ospiti illustri, da Ca-
nova a Byron, da Foscolo a Denon. La 

struttura, accuratamente restaurata, 
dal 2014 si è aperta al pubblico con 
concerti da camera, eventi culturali, 
feste private, spazi espositivi ed 
occasioni di fundraising.
Un crocevia di arte e di bellezza, 
Palazzo Marin. Un luogo ideale per 
soggiorni esclusivi ed eventi di 
grande fascino, un tesoro nascosto e 
discreto nel cuore di Venezia.
Accanto, l'Hotel Bel Sito, centrale ma 
al tempo stesso al di fuori dai grandi 
flussi turistici, permette di vivere 
l’atmosfera calda ed accogliente di 
una casa ricca di charme e di storia, 
vivendo, al contempo, la Venezia più 
vera. Per il proprio soggiorno, l'o-
spite potrà scegliere tra 34 camere, 
arredate con cura e con alcuni pezzi 
originali del Settecento veneziano o 
del tardo Ottocento italiano, restau-
rati con grande amore e impreziositi 
da tessuti di pregio realizzati da 
storici artigiani locali. Il gusto per 
l’antiquariato si sposa con piacere 
delle comodità moderne.
Alcune delle camere si affacciano 
sulla meravigliosa facciata della 
Chiesa di Santa Maria del Giglio, 
capolavoro del barocco veneziano, 
regalando all’ospite una prospettiva 

PALAZZO MARIN E
ALBERGO BEL SITO E BERLINO

by Francesco Spinaglia

del tutto nuova ed inaspettata delle 
magnifiche statue e decorazioni che 
la adornano.
Cultura, arte e bellezza sono passate 
e passano per il Bel Sito, struttura 
fondata negli anni '70 da Gino 
Serafini. Al Bel Sito (un tempo Hotel 
Berlino) amavano ritrovarsi gli artisti, 
intrattenendo conversazioni che 
dall’arte passavano all’attualità, 
toccando la politica e il contesto 

sociale di Venezia. Una delle anime 
di questo dialogo, che dalla laguna 
attraversava il mondo intero, era 
il pittore e poeta Virgilio Guidi. Per 
Guidi, l' hotel era luogo di ritrovo abi-
tuale. Ci veniva ogni giorno, di ritorno 
dall’atelier. Fermarsi a prendere un 
caffè in questo spazio esterno del 
Bel Sito era per lui un’abitudine e 
questo luogo fu presto suo: attorno 
a lui si riunivano amici e allievi, che 

2

1

SUMMER - FALL 2018144

HOSPITALITY



lo raggiungevano per discorrere sino 
a notte fonda. Venivano anche dalla 
galleria Il Traghetto di Gianni De 
Marco: intellettuali abituali, appas-
sionati di passaggio, giovani artisti 
(De Chirico, Licata, Vedova...). Oggi, 
nel lavoro quotidiano, la Famiglia 
Serafini proprietaria di Palazzo Marin 
e dell' Hotel Bel Sito conservano 
questo amore per l’arte, ispirati dalla 
figura di Isabella Teotochi e coltivano 
con passione i valori dello scambio 
interpersonale e dell’accoglienza, con 
il desiderio di far sentire gli ospiti 
di entrambe le strutture in completa 
sintonia con ciò che li circonda.
 
“È necessario coltivare le belle 
passioni, cercando di reprimere le 
cattive, è ciò che dobbiamo
fare con tutto l’interesse possibile 
ed è il modo migliore di renderci 
stimabili”
Isabella Teotochi Albrizzi (1763 -1836)

www.palazzomarin.it
www.hotelbelsitovenezia.it

3 4

5 6

7

1) PALAZZO MARIN

2-7) HOTEL BEL SITO
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In the heart of Venice, hospitality and 
art combine in a synthesis whose roots 
run deep. Just a few steps from San 
Marco Square and La Fenice Theatre, 
two elegant and discreet structures 
welcome their guests in the spirit 
of sophistication and elegance, two 
structures where every guest feels…
at home.
The events space Palazzo Marin and 
the Hotel Bel Sito are two different 
structures with the same soul, inspi-
red to the art of hospitality of Isabella 
Teotochi Albrizzi, the host of a salon 
which was the literary and artistically 

center of Venice between the 18th and 
19th centuries.

“We need to cultivate good passions 
and try to repress evil passions; that is 
what we should do with all our might, 
and it is the best way to become 
worthy of respect” 
Isabella Teotochi Albrizzi (1763 -1836)

www.palazzomarin.it
www.hotelbelsitovenezia.it

1-4) HOTEL BEL SITO

5-7) PALAZZO MARIN
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Galleria Croce Bianca 7
32043, Cortina d’Ampezzo (BL) - Italy

info@contemporaryandco.com
www.contemporaryandco.com



Segnatempo capolavoro di 
alta orologeria, veri e propri 
gioielli preziosi, opere d'arte 

realizzate da uno dei top player 
dell'orologeria mondiale, Audemars 
Piguet, per un'azienda italiana che 
dal 1882 è punto di riferimento 
per chi cerca l'eccellenza della 
professionalità sostenuta da una 
creatività esclusiva, Bartorelli. 
Si tratta di una serie speciale, 
presentata tra marzo e giugno 
2018, che Audemars Piguet ha 
creato in esclusiva per il gruppo: 
tre modelli assolutamente unici 
dell'iconico Royal Oak Offshore 

Cronografo Automatico, oltre a 
due referenze Royal Oak Doppio 
Bilanciere Scheletrato, realizzate 
come unico pezzo special edition 
per Bartorelli.
L'esclusiva serie, prodotta in 
soli dieci pezzi per ciascun 
cronografo e in special edition 
per la referenza scheletrata, 
rappresenta un capolavoro non solo 
di alta orologeria ma anche di alta 
gioielleria. Un'eccellenza senza 
tempo che testimonia il grande 
rapporto di collaborazione e stima 
tra la manifattura della Vallée de 
Joux e il gruppo Bartorelli.

BARTORELLI
AUDEMARS PIGUET
by Ilario Tancon

BARTORELLI FAMILY AND ANTONELLA LIVIERO OF AUDEMARS PIGUET
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26236OR.SS.D027CA.01 ROYAL 
OAK OFFSHORE CRONOGRAFO 
AUTOMATICO
Un orologio interamente fedele 
allo spirito originale: la nuova 
versione 37 mm per lei sfoggia 
l’anticonvenzionale combinazione 
di una cassa in oro rosa 18 carati, 
lunetta con zaffiri blu taglio 
baguette e cinturino in caucciù blu.

26236OR.ZZ.D027CA.01ROYAL 
OAK OFFSHORE CRONOGRAFO 
AUTOMATICO
Un orologio interamente fedele 
allo spirito originale: la nuova 
versione 37 mm per lei sfoggia 
l’anticonvenzionale combinazione 
di una cassa in oro rosa 18 carati, 
lunetta con diamanti taglio 
baguette e cinturino in caucciù blu.

26236OR.SS.D010CA.01ROYAL 
OAK OFFSHORE CRONOGRAFO 
AUTOMATICO
Un orologio interamente fedele 
allo spirito originale: la nuova 
versione 37 mm per lei sfoggia 
l’anticonvenzionale combinazione 
di una cassa in oro rosa 18 carati, 
lunetta con 24 zaffiri taglio baguette 
e cinturino in caucciù bianco.

15412OR.SS.1220OR.01 ROYAL OAK 
DOPPIO BILANCIERE SCHELETRATO
Estetica, precisione ed equilibrio 
si uniscono nella geometria 
brevettata del Royal Oak Doppio 
Bilanciere Scheletrato. Il complesso 
meccanismo è visibile da entrambi 
i lati di questo orologio in oro rosa 
da 41 mm e lunetta con 32 zaffiri 
blu taglio baguette.
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15412OR.ZZ.1220OR.01 ROYAL OAK 
DOPPIO BILANCIERE SCHELETRATO
Estetica, precisione ed equilibrio 
si uniscono nella geometria 
brevettata del Royal Oak Doppio 
Bilanciere Scheletrato. Il complesso 
meccanismo è visibile da entrambi 
i lati di questo orologio in oro rosa 
da 41 mm e lunetta con diamanti 
taglio baguette.
Per approfondimenti si può 
consultare il sito www.bartorelli.it

nally known for its combination of 
professional excellence and exclusive 
creativity. 
The special series of fine jewel-like 
watches, presented between March 
and June 2018, includes three unique 
models of the iconic Royal Oak 
Offshore Automatic Chronograph, as 
well as a special edition Royal Oak, 
Double Skeleton Balance Wheel.
The exclusive series, produced in ten 
pieces only for each chronograph 
and as a special edition for the 
double skeleton balance wheel, is a 
masterpiece of luxury watchmaking 
and high jewelry, an example of 
timeless excellence that confirms 
the long-standing relationship of 
collaboration and respect between 
the maison from the Vallée de Joux 
and the Bartorelli group.

Luxury watchmaker Audemars Piguet 
has created a new series of stunning 
time-keeping masterpieces for 
Bartorelli, which, since its foundation 
in 1882, has become internatio-
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“Ottone Rosai. Ritratti e 
autoritratti. Un dialogo 
con Bacon e Baselitz” è 

l’evento culturale estivo che la Gal-
leria Farsettiarte propone agli attenti 
appassionati d’arte e collezionisti, dal 
9 agosto al 2 settembre 2018, nella 
storica sede di Cortina d’Ampezzo. 
L’esposizione è una vera e propria 
conversazione artistica tra lavori 
di Ottone Rosai e opere grafiche di 
Francis Bacon e Georg Baselitz.
Il rapporto artistico proposto 
nell’esposizione non è banale, poiché 
viene evidenziata l’internazionalità 
del maestro fiorentino, indicata con 
grande stima e professionalità da 
Bacon nel 1962, a cinque anni dalla 
morte del pittore italiano: “Non esito 
a fare il nome di Ottone Rosai … 
soprattutto gli autoritratti e i nudi che 
egli ha dipinto … hanno generato in 
me riflessioni e non pochi trasali-
menti”. Analogo apprezzamento fu 
espresso anche da Baselitz nel 2017 
in un’intervista attestante come Rosai 
fosse uno tra i suoi maestri preferiti, 
ma in precedenza a questa si dichiarò 
sempre suo ammiratore.
Ottone Rosai (1895 - 1957) è 
un’artista figurativo che ancora 
oggi rappresenta a pieno titolo l’iter 
artistico dell’arte moderna italiana. 
Nato nella Firenze operaia e popolare 
di fine Ottocento, ha manifestato fin 
da giovane un interesse per l’intaglio, 
osservando il lavoro artigianale del 
padre. Frequentando l’Istituto d’Arte 
e l’Accademia di Belle Arti, iniziò a 
dipingere esponendo le sue opere nel 
1920, in occasione della sua prima 
personale.
I lavori di Rosai suddivisi in tematiche 
quali paesaggi, nature morte, marine, 
ritratti e una Firenze popolare, oramai 
scomparsa, vivono ancora oggi perché 
raffigurano momenti introspettivi 
atti a evidenziare sensibilità e stati 
d’animo sia personali, sia sociali. 
L’Oltrarno attraverso le sue strade, 
i suoi vicoli e le sue vecchie osterie 
ha permesso al pittore di creare e 
raffigurare atmosfere uniche. 
Il realismo che comunque penetra 
nelle sue opere, la solitudine, il 
dramma e le fatiche di una vita 
simboleggiano con forza, ma anche 
delicatezza compositiva, molteplicità 
dell’animo umano. Spesso le sue 
strade si concludono in una curva 
che parafrasa una realtà visiva ma 
anche psicologica: che cosa si può 
trovare oltre l’impossibilità visiva? 

Quale ignoto futuro dovrà affrontare 
la nostra vita?
La mostra di Farsetti, grazie ai venti 
ritratti e autoritratti (appartenenti 
come datazione tra gli anni Trenta e 
Cinquanta), pone in dialogo gli stati 
psicologici umani di Rosai con la 
sofferenza, la tristezza, l’angoscia e 
il dramma di Francis Bacon (1909 - 
1992), che in una celebre affermazio-
ne indicò come non ci fosse “tensione 
in un quadro se non c’è lotta con 
l’oggetto”.
Di uguale importanza è il legame 
con Georg Baselitz (1938), mediante 
una costante ricerca sulle inquietu-
dini umane che partirono dagli anni 
Sessanta. In tale ambito si ricorda 
l’inesauribile ciclo, ideato nel 1969, 
che lo vide dipingere figure capovolte 
al fine d’invertire la visione, l’analisi e 
la comprensione delle stesse.
L’esposizione mette dunque in 
relazione opere figurative dalla forte 
connotazione psicologica in quanto 
Rosai, Bacon e Baselitz nei rispettivi 
stili hanno raffigurato situazioni 
umane vive e inquiete, per espressioni 
ansiose ma dalla forte personalità, 
narrando un mondo reale e non di 
maniera. 
Attraverso un dialogo tra figure, 
l’esposizione estiva di Farsettiarte 
riporta tutti noi alle radici della storia 
dell’arte, permettendo disamine arti-
stiche dalla comune affinità elettiva.OTTONE ROSAI:

PORTRAITS 
AND SELF-
PORTRAITS. 
A DIALOGUE 
WITH BACON 
AND BASELITZ
Ritratti e autoritratti. 
Un dialogo con Bacon e Baselitz
by A.C.

1

2
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From 9 August to 2 September 2018 
the Farsetti Art Gallery in Cortina 
d’Ampezzo will be hosting the 
exhibition Ottone Rosai. Ritratti e 
autoritratti. Un dialogo con Bacon e 
Baselitz (Ottone Rosai. Portraits and 
self-portraits. A dialogue with Bacon 
and Baselitz) in its main premises 
at Largo Poste. The exhibition is 
designed as a dialogue between 
Rosai’s works and a selection of 
graphic works by Francis Bacon and 
Georg Baselitz.

The dialogue between artists is by no 
means gratuitous or banal. It serves, 
rather, to emphasize the international 
appeal of the works, which Francis 
Bacon recognized in 1962, five years 
after the Italian painter had died. “I 
do not hesitate to mention the name 
of Ottone Rosai”, he told a BBC in-
terviewer, adding that, in particular, 
Rosai’s self-portraits and nudes 
had stimulated his thoughts and, at 
times, even startled him. Baselitz, 
who has never made a mystery of his 

admiration for Rosai, expressed simi-
lar appreciation in a 2017 interview, 
where he described him as one of his 
favourite painters. 
Ottone Rosai (1895 - 1957) is a 
figurative painter who still fully 
exemplifies modern Italian art. Born 
into a working-class family in Floren-
ce at the end of the 19th century, he 
developed an interest in carving at 
an early age, by observing his father 
at his craft. He then attended the In-
stitute of Art and the Academy of Fine 
Arts and began to paint, eventually 
exhibiting his works in a solo show 
in 1920.
Rosai’s works, which include 
landscapes, still lives, seasca-
pes, portraits, and scenes from a 
working-class Florence that no longer 
exists, are still relevant today becau-
se they portray introspective momen-
ts that bring to light individual as 
well as social feelings and moods. 
The Oltrarno district, with its streets, 
alleys and old taverns, allowed the 
painter to create and portray unique 
atmospheres.
The realism that underlies his works, 
as well as the solitude, drama and 
labour he depicts, are an undeniable, 
albeit formally refined, symbol for the 
multifariousness of the human soul. 
His streets often end in a turn that 
represents reality on both a visual 
and psychological level: what lies 
there, beyond what the eyes can see? 

What future is waiting for us? 
The exhibition at Farsetti, thanks to 
the twenty portraits and self-por-
traits on view (composed between 
the 1930s and 1950s), brings into 
dialogue the human psychological 
states of Rosai with the suffering, 
sadness, anguish and painterly dra-
ma of Francis Bacon (1909) - 1992), 
who famously said that “there is no 
tension in the picture unless there is 
the struggle with the object”.
Equally important is the relationship 
with Georg Baselitz (1938), especially 
with respect to the exploration of 
the anxieties of modern life since 
the 1960s. In this regard, mention 
must be made of Baselitz’s series of 
inverted paintings, started in 1969, 
where he deliberately paints an ima-
ge upside down in order to invert the 
vision, analysis, and understanding 
of that image. 
The exhibition thus brings together 
figurative works with a strong 
psychological component, since 
Rosai, Bacon and Baselitz, in their 
respective styles, give expression to 
vivid, restless human situations in 
a nervous but unmistakable idiom, 
portraying a real, rather than manne-
red, world.

1) OTTONE ROSAI
OPERAIO (L'ARTIGIANO), 1936
OIL ON BOARD
CM. 70 X 50

2) GEORG BASELITZ
BITTE KOMMEN SIE NACH VORN II, 2014
ETCHING
CM. 79 X 29,9

3) FRANCIS BACON
THREE STUDIES FOR A SELF-PORTRAIT, 1981
LITHOGRAPH
CM. 47,2 X 103,3

4) FRANCIS BACON
SELF-PORTRAIT, 1977
LITHOGRAPH
CM. 84 X 63
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Nei possibili sinonimi che possia-
mo trovare anche implicitamente 
alla parola cultura, il termine li-

bro è uno tra i più efficaci. Tra passato 
e presente attraverso materiali quali 
l’argilla, il papiro, la pergamena, la 
carta e il digitale è stata tramandata 
una storiografia grazie a racconti, 
nozioni, aneddoti e formule racchiuse 
in un linguaggio scritto. Per il filosofo 
Umberto Eco colui il quale non legge 
un libro “a settant’anni avrà vissuto 
una sola vita: la propria! Chi invece 
legge avrà vissuto cinquemila anni... 
perché la lettura è un’immortalità 
all’indietro”. In sintesi si può afferma-
re come la lettura di un libro permetta 
preparazione e apprendimento, ma 
allo stesso tempo consenta di combat-
tere la non conoscenza in tematiche 
caratterizzanti l’agire umano. 
L’artista Lorenzo Perrone (Milano 
1944) ha focalizzato la personale 
ricerca nelle Belle Arti all’interno del 
mondo dei libri, fin dal suo iter di 
studi, appassionandolo talmente da 
essere parte di un percorso senza fine.
Diversamente dalla consuetudine 
che determina voci verbali quali 
scrivere, redarre e stampare, Perrone 
ha cristallizzato cataloghi, saggi e 
romanzi in forme artistiche perenni. 
Dal 2000, dopo aver abbandonato 
il mondo della pubblicità, si sta 
dedicando alla tecnica della scultura 
utilizzando un medium presente 
nella vita dell’uomo: il libro cartaceo. 

Attraverso un trattamento composto 
di acqua, colla e gesso rende i libri 
impersonali perché da un lato perdono 
il contenuto, dall’altro acquisiscono 
un valore artistico ricco di simbologie. 
Un successivo passaggio di vernice 
bianca, atto a rivestirli, fornisce 
molteplici significati che approfondi-
scono l’asetticità, il silenzio, la verità, 
la riflessione, l’iconografia e infine 
l’essenza di tutte le cose. L’artista 
in queste composizioni, al fine di 
riassegnare un nuovo significato utile 
a ridefinire la cultura, grazie a una 
nuova valenza simbolica, inserisce 
oggetti esterni quali per esempio 
legno, sassi, vetro, filo spinato. 
Attraverso tali processi la semantica 
non è più visibile ma, tale cancella-
tura non viene esercitata dall’artista 
per manifestare una protesta o un 
azzeramento di quanto esiste, bensì 
essa viene parafrasata in un nuovo 
messaggio grazie al libro, o alla sua 
sequenza compositiva, che a livello 
artistico diventa icona di sapere. 
Non solo carta trattata, ma dal 
2015 l’artista utilizza il bronzo per 
un’ulteriore fase creativa grazie 
alla quale, il materiale scultoreo per 
definizione permette ai suoi libri di 
fluttuare nell’ambiente, pur nell’ovvia 
staticità, attraverso percezioni visive e 
simboliche determinate dalla luce ma 
anche dall’atmosfera che li avvolge, 
facendoli idealmente elevare. Grazie 
alla collaborazione con la moglie  

LORENZO 
PERRONE:
WHITE BOOKS
Libri Bianchi
by Alain Chivilò

1) PROGETTO LA CULTURA  
VINCERÀ LA GUERRA, 2017 
TANK
MT. 5 X 3 X 2

2) GENIUS LOCI, 2017
BRONZE
CM. 55 X 50 X 25

3) TEMPUS CONTINUUM, 2016
PAPER
CM. 100 X 90 X 30

4) L P E L'OCCHIO SUL MONDO

5) EPPURE IL VENTO SOFFIA ANCORA, 2017
BRONZE
CM. 70 X 45 X 40
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Simona, le sculture bronzee permet-
tono di ottenere creazioni solide, ma 
anche concettualmente aperte all’inte-
razione tra mente e percezione. 
Partendo da un proverbio arabo 
che evidenzia come un libro sia “un 
giardino che puoi custodire in tasca”, 
l’artista milanese attraverso le sue 
sculture comunica a tutti noi come 
esso debba essere preservato nel tem-
po, al fine di migliorare la conoscenza 
delle future generazioni.
Grazie a questa base concettuale, 
Perrone ha in cantiere due progetti site 
specific, in cui le tematiche di guerra e 
accoglienza saranno realizzate unendo 
al libro ulteriori simboli universali. 
Se “La cultura vincerà la guerra” 
prevederà un carro armato quasi 
completamente coperto dai volumi, 
la “Dea Madre”, antica Dea Bianca 
protettrice dei marinai nei naufragi, 
assumerà l’immagine di un simbolico 
libro-monolito alto circa tre/quattro 
metri, richiamando la funzione del faro 
la cui luce aiuta la navigazione nottur-
na. Parafrasando, la dea è sinonimo 
di accoglienza quindi, per l’artista, 
diventa simbolo di ospitalità verso 
coloro i quali dal Mediterraneo cercano 
salvezza in Europa. Il libro scultura 
s’innalza inviando un messaggio di 
positiva accettazione per una fonte 
del sapere che, all’atavica chiusura 
dei porti e delle frontiere, permette 
l’apertura delle menti, dei cuori e in 
sintesi dei nostri libri. 

Attraverso queste realizzazioni pensate 
per aree pubbliche, l’artista lombardo 
vorrebbe codificare la forza del 
binomio cultura-libro coinvolgendo gli 
utilizzatori finali in costanti dibattiti e 
condivisioni, affinché l’apprendimento 
possa evolversi in connessioni infinite.
Lorenzo Perrone cerca dunque un am-
pliamento della rete umana cognitiva 
affinché il libro, come indicato dal 
critico letterario canadese Northrop 
Frye, possa essere “la macchina 
tecnologicamente più efficiente che 
l’uomo abbia mai inventato”.

behaviour. 
Since his studies, artist Lorenzo Per-
rone (b. Milan, 1944) has focussed 
his personal research in the fine arts 
on books, a subject he is so passio-
nate about that it has become the 
compass of a never-ending journey.
Rather than writing, editing or pu-
blishing books, however, Perrone has 
turned catalogues, essays and novels 
into eternal artworks. Since 2000, 
after he abandoned the advertising 
world, he has devoted himself to 
sculpture using a human means 
of communication: the paper book. 
Perrone’s book sculptures are made 
of real books treated with water, 

glue and plaster. This process makes 
them impersonal because, on the one 
hand, the books lose their content 
and, on the other, they acquire an 
artistic value, with richly symbolic 
meanings. Then, a finishing coat of 
white paint adds multiple meanings 
that take us deeper into impersona-
lity, silence, truth, reflection, form, 
and, finally, the essence of all things. 
In order to assign a new meaning 
that, thanks to a new symbolic value, 
may help redefine culture, the artist 
incorporates wood, stones, glass, 
barbed wire or other materials into 
his pieces. 
Perrone’s artistic processes ‘erase’ 

Of all the possible synonyms for ‘cul-
ture’, including implicit ones, ‘book’ 
is certainly one of the most effective. 
Indeed, culture, traditions and history 
have been passed down from the 
past to the present thanks to stories, 
accounts, notions, anecdotes and 
formulas put into writing, whether 
using clay, papyrus, parchment, pa-
per, or digital media. As philosopher 
Umberto Eco once said, “The person 
who doesn’t read lives only one life. 
The reader lives 5000. Reading is 
immortality backwards”. In short, by 
reading a book you learn something, 
but at the same time you equip your-
self against ignorance about human 
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the text and its semantics, but this 
erasure is not meant as a sign of 
protest or as complete obliteration. 
Rather, it is paraphrased into a new 
message thanks to the book, or its 
compositional sequence, which, on 
an artistic level, becomes an icon of 
knowledge.
Treated paper is not the only medium 
used by Perrone. With help from his 
wife Simona, he has used bronze 
since 2015, when he entered a new 
creative phase. Despite its static 
solidity, this traditional sculpting 
material lends a floating quality to 
his books, due to visual and symbolic 
perceptions stimulated not only by 
light, but also by the atmosphere en-
veloping the books, which thus seem 
to hover in the air. Bronze allows him 
to create sculptures that are at once 
durable and conceptually open to the 
interaction of mind and perception. 
Through his sculptures, the Milanese 
artist tells us that books should 
be preserved over time, in order to 
improve the transfer of knowledge to 
future generations, because, as an 
Arabic proverb has it, a book is “a 

garden you can keep in your pocket”.
Perrone is currently preparing two 
site-specific projects that will explore 
the themes of war and reception by 
combining books and other universal 
symbols. La cultura vincerà la guerra 
(Culture will win the war) will feature 
a tank almost all covered with books, 
while Dea Madre (Mother God-
dess), depicting the ancient White 
Goddess who protected sailors from 
shipwrecks, will feature a symbolic 
book-monolith about three or four 
metres tall, in clear reference to the 
function of a lighthouse as a naviga-
tional aid. Put differently: the god-
dess stands for reception, so in the 
artist’s eyes she comes to symbolize 
hospitality towards those who cross 
the Mediterranean to seek safety in 
Europe. The book sculpture sends out 
a message of positive acceptance 
that, just when borders are being 
shut down, allows us to open our 
minds, our hearts and, in short, our 
books. With these works, designed 
for public spaces, the Milanese artist 
would like to codify the strength of 
the culture-book pair, engaging end 

users in constant discussion and 
sharing of views, so that learning can 
evolve into infinite connections.
Thus, Lorenzo Perrone seeks an 
expansion of the human cognitive 
network, so that books may really 
become, as Canadian literary critic 
Northrop Frye put it, “the most te-
chnologically efficient machine that 
man has ever invented".

1) SCARNIFICATO, 2016
PAPER
CM. 95 X 70 X 20

2) SUPERNOVA, 2018 
BRONZE
CM. 120 X 110 X 35

3) PROGETTO DEA MADRE, 2018
BRONZE
MT. 4 X 2,7 X 1,6
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Nella prestigiosa sede ottocentesca 
di Palazzo Fogazzaro a Schio, 
sino al 29 luglio è allestita la 

mostra “Squarci”, personale dell’artista 
Wilhelm Senoner. Fortemente voluta 
dalla Fondazione Via Asburgo, l’espo-
sizione intende celebrare i cento anni 
dalla Grande guerra. Tra le numerose 
autorità intervenute all’opening, anche 
il giornalista Paolo Mieli, che nel proprio 
intervento ha sottolineato l’importanza 
ed il valore della memoria storica e il 
ruolo fondamentale dell’espressione 
artistica e dell’opera d’arte. Si tratta di 
una mostra che, oltre al grande valore 
culturale, rappresenta l’occasione per 
far riflettere i visitatori sul rapporto tra 
uomo e natura, onorando i caduti della 
Prima guerra mondiale, anche con la 
scelta di un’artista qual è Senoner, 
esempio di chi vive e abita un territorio 
di frontiera come quello della Val 
Gardena. Nell'arte di Senoner, infatti, 
figure essenziali alludono alla costante 
ricerca di un equilibrio interiore e alla 
necessità di dialogo con il mondo. 
Sono l’archetipo dell’individuo e della 
condizione umana. In esposizione a 
Schio opere di grandi dimensioni, 
realizzate in legno di tiglio e in bronzo, 
dipinte con colori acrilici e terre, che 

personificano uomini e donne nella loro 
quotidianità. La curatrice Elena Filippi, 
storica dell’arte e filosofa, con il titolo 
“Squarci” ha inteso simboleggiare 
una sorta di fenditura che diviene 
occasione di apertura in grado di 
generare luce per permettere il respiro 
e offrire la possibilità di vedere oltre la 
materia, oltre i confini fisici, incarnando 
speranze e nuove visioni. La mostra 
sta riscontrando un grande successo 
di pubblico e attenzione da parte dei 
media internazionali, anche in ragione 
del suo inserimento nel contesto 
delle celebrazioni ufficiali della fine 
della Prima guerra mondiale sul Monte 
Pasubio. La Fondazione Via Asburgo 
ha voluto nominare lo scultore e sua 
moglie Claudia, membri onorari, insie-
me all'arciduca Markus Emmanuel di 
Asburgo-Lorena. L’arciduca di Asburgo, 
a dimostrazione del suo apprezzamento 
per il progetto espositivo di Schio e più 
in generale l'operato della Fondazione, 
in termini di impegno culturale, ha 
invitato l'artista ad esporre presso il 
Museo della Residenza Imperiale di Bad 
Ischl, in Austria. Dal 18 agosto (giorno 
nel quale ricorre il genetliaco dell'impe-
ratore Francesco Giuseppe d’Austria), 
al 18 ottobre, la scultura "Uomo con 

WILHELM SENONER
RIFTS IN HISTORY
Squarci di storia
by Tobia Donà
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of World War I. Among the many 
personalities attending the opening, 
journalist Paolo Mieli emphasized the 
importance of historical memory and 
the fundamental role of artworks and 
artistic expression. Indeed, essential 
elements of Senoner’s art symbolize 
a constant search for inner balance 
and the need to dialogue with the 
world.    Curator Elena Filippi intended 
the title “Squarci” (Rifts) to refer to 
a fissure that becomes an opening 
allowing us to see beyond matter. The 
Fondazione Via Asburgo appointed 
Senoner and his wife Claudia honorary 
members, together with Archduke 
Markus Emmanuel of Habsburg-Lor-
raine. The Archduke invited the artist 
to exhibit his works at the Museum of 
the Imperial Villa (Kaiservilla) at Bad 
Ischl, in Austria, from 18 August to 18 

scudo / aquilone" di Wilhelm Senoner, 
resterà esposta mella Kaiservilla di Bad 
Ischl. Concludiamo ricordando che il 
25 di agosto alle ore 18.00, inaugura 
ad Ortisei (BZ), presso Typak Center/
Winx, la mostra “Il ritmo dell'essere”. In 
questa occasione la curatrice, Elena Fi-
lippi presenterà anche il libro: Wilhelm 
Senoner. MURFRËIT! Arte - traccia viva. 
Questa nuova mostra, costituisce oltre-
tutto per quantità di opere proposte, sia 
pittoriche che plastiche, la più ampia 
mai realizzata.

October 2018. In addition, the exhibi-
tion “Il ritmo dell'essere” (The rhythm 
of being) will open on 25 August in 
Ortisei/Urtijëi (province of Bolzano). 
On that occasion, curator Elena Filippi 
will present the book Wilhelm Senoner. 
MURFRËIT! Arte - traccia viva. 

1) DETAIL OF BRONZE SCULPTURE, 
DONNA NEL VENTO
PHOTO BY ATTILIO PAVIN

2) UOMO CON SIGARO (MAN WITH CIGAR)

3) ROCCE (ROCKS)

4) ARCHDUKE MAG. MARKUS 
HABSBURG-LOTHRINGEN, CURATOR 
ELENA FILIPPI OF FONDAZIONE VIA 
ASBURGO, AND MARCO BRUNELLO 
OF ASSOCIAZIONE FORTE MASO AT 
PALAZZO FOGAZZARO IN SCHIO

5) SCULPTURE IN LIME WOOD, ACRYLICS 
AND SOIL - CM 240 CM (PREVIOUSLY 
DISPLAYED AT THE 2011 VENICE 
BIENNALE, IN THE ITALIAN PAVILION 
CURATED BY VITTORIO SGARBI)
 PHOTO BY ATTILIO PAVIN
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Wilhelm Senoner recently concluded a 
solo exhibition of his works  in Schio 
(province of Vicenza), which was 
part of a series of events celebrating 
the 100th anniversary of the end 
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Il Presidente della Repubblica 
Sergio Mattarella ha fatto visita 
alle sedi della Fondazione Roma 

e della Fondazione Terzo Pilastro - 
Internazionale, site rispettivamente 
a Palazzo Sciarra e Palazzo Cipolla, 
in Via del Corso a Roma. Rispon-
dendo ad un invito del Prof. Avv. 
Emmanuele F. M. Emanuele, il Capo 
dello Stato ha voluto visitare la 
mostra di acquerelli dall’evocativo 
titolo “Sicilia, il Grand Tour”, che è 
stata inaugurata lo scorso maggio 
al Museo di Palazzo Cipolla. 
Il Presidente Mattarella ha percorso 
le sale del museo guidato dallo 
stesso Prof. Emanuele, ispiratore 
della mostra, il quale ha voluto 
illustrargli personalmente le circa 
400 opere realizzate da Fabrice Mo-
ireau, il “pittore dei tetti di Parigi”, 
uno dei più grandi acquerellisti 
contemporanei. Le opere, infatti, 
offrono un’interpretazione poetica, 
singolare e di sapore quasi intimi-
sta dei luoghi e dei paesaggi più 
significativi della Sicilia, da quelli 
noti ai meno conosciuti, gli stessi 
raccontati al mondo intero da 
illustri viaggiatori stranieri a fine 
Ottocento e primi del Novecento in 
quel fenomeno europeo che assunse 
- giustappunto - la denominazione 
di “Grand Tour”. La visita si è 
conclusa con il dono al Capo dello 
Stato, da parte del Prof. Emanue-
le, del bel volume che raccoglie i 
disegni “siciliani” di Moireau, edito 

dalla Fondazione Tommaso Dragotto 
ed arricchito dal racconto del ma-
gistrato scrittore Lorenzo Matassa, 
e con l’apposizione della firma da 
parte del Presidente Mattarella 
su una pergamena al termine del 
percorso espositivo. 
Nell’occasione, il Presidente della 
Repubblica ha visitato anche, 
nell’antistante Palazzo Sciarra, 
la ricca ed importante Collezione 
Permanente d’Arte della Fondazione 
Roma, composta da un cospicuo ed 
originale corpus di opere che vanno 
dal Quattrocento ad oggi. Basata 
su un modesto nucleo originario 
proveniente dalle raccolte del 
Monte di Pietà e della Cassa di 
Risparmio di Roma, essa è stata 
notevolmente incrementata nel 
corso degli anni con una campagna 
acquisti voluta e promossa dal 
Prof. Emanuele stesso, il quale ha 
avuto anche l’idea di raccogliere 
e rendere fruibili le opere in uno 
spazio espositivo permanente, ap-
positamente creato presso Palazzo 
Sciarra, e da novembre scorso 
dotato di un moderno e funzionale 
sistema didattico multimediale che 
consente di “toccare con mano” le 
opere e conoscerne in dettaglio sto-
ria, caratteristiche e curiosità. La 
Collezione è peraltro arricchita da 
una selezione di quattrocento pezzi 
del prezioso patrimonio numismati-
co della Fondazione Roma: degna di 
particolare nota è la serie di meda-

PRESIDENT 
MATTARELLA 
VISITS 
FONDAZIONE 
ROMA AND 
FONDAZIONE 
TERZO PILASTRO
IL PRESIDENTE MATTARELLA IN VISITA 
ALLA FONDAZIONE ROMA E ALLA 
FONDAZIONE TERZO PILASTRO

Il Prof. Avv. 
Emmanuele 
F. M. 
Emanuele ha 
accompagnato 
il Capo dello 
Stato lungo 
il percorso 
espositivo 
dei musei di 
Palazzo Sciarra 
e Palazzo 
Cipolla

Professor 
Emmanuele F. 
M. Emanuele 
guided the 
Italian Head 
of State on 
a tour of the 
exhibitions at 
Palazzo Sciarra 
and Palazzo 
Cipolla

by C.P.

1) PRESIDENT MATTARELLA, WITH 
PROFESSOR EMANUELE AND THE 
PROTOCOL STAFF AT THE ENTRANCE OF 
PALAZZO SCIARRA
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glie papali, che vanno da Martino V 
Colonna a Papa Francesco, seconda 
solo - per numero e qualità degli 
esemplari - al Medagliere della 
Biblioteca Apostolica Vaticana.

one of the greatest contemporary 
watercolourists, famous for his 
“Rooftops of Paris”. Moireau’s works 
offer an original, poetic, and almost 
intimist interpretation of the most 
significant places and landscapes 
in Sicily, including less known ones. 
And it was precisely those places and 
landscapes that distinguished forei-
gn travellers described to the entire 
world between the late nineteenth 
and early twentieth centuries, in that 
European phenomenon that became 
known as the “Grand Tour”. At the 
end of the visit, the Head of State 
was presented by Professor Emanuele 
with a beautiful Sicily sketchbook by 
Moireau (published by Fondazione 
Tommaso Dragotto, with texts by 
judge and writer Lorenzo Matassa) 
and signed a parchment to mark the 
occasion.
President Mattarella also visited the 
rich and important Permanent Art 
Collection of Fondazione Roma in the 
facing Palazzo Sciarra. The Collection 
is composed of a substantial and 
original body of works ranging from 
the fifteenth century to the present 
day. Originally a modest collection 
containing works that had belonged 
to Rome’s Monte di Pietà (“mount of 
piety”, an institutional pawnbroker 
run as a charity) and Cassa di Ri-
sparmio (savings bank), it has been 

Last 10 July, Italy’s President Sergio 
Mattarella visited the premises of 
Fondazione Roma and Fondazione 
Terzo Pilastro – Internazionale, lo-
cated respectively in Palazzo Sciarra 
and Palazzo Cipolla, at Via del Corso, 
in Rome. The Head of State accepted 
the invitation extended by Professor 
Emmanuele F. M. Emanuele to visit 
the exhibition of watercolours evoca-
tively entitled “Sicilia, il Grand Tour” 
(Sicily, the Grand Tour), which opened 
last May and is still running at Palaz-
zo Cipolla (until 22 July 2018). 
President Mattarella was guided 
through the museum halls by 
Professor Emanuele, the driving force 
behind the exhibition, who wished 
to personally illustrate to him the 
about 400 works by Fabrice Moireau, 

the works available in a permanent, 
ad hoc exhibition space in Palazzo 
Sciarra. Since last November, a 
modern and practical multimedia 
educational system with touch scre-
ens allows visitors to engage with 
the works and explore their history, 
characteristics and peculiarities. The 
Collection also includes a selection 
of four hundred specimens from the 
numismatic collection of Foundation 
Roma. Especially worthy of note is a 
series of Papal medals (from Pope 
Martin V, born Otto Colonna, to Pope 
Francis), which is second only to the 
Numismatic Cabinet of the Vatican 
Library in the number and quality of 
specimens. 

considerably expanded over the years, 
thanks to a series of new acquisitions 
promoted by Professor Emanuele, who 
also had the idea of making all of 

2) PRESIDENT MATTARELLA, 
ACCOMPANIED BY PROF. EMANUELE, 
VISITS THE PERMANENT COLLECTION OF 
THE FONDAZIONE ROMA

3) THE HEAD OF STATE AND PROFESSOR 
EMANUELE, STANDING BEFORE THE 
WATERCOLOUR PAINTINGS ON DISPLAY 
IN THE EXHIBITION “SICILY, THE GRAND 
TOUR” AT PALAZZO CIPOLLA

2

3
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Si è svolto a luglio, nella storica 
segheria di Henraux a Querceta, il 
gran galà conclusivo della quarta 

edizione del Premio Fondazione Hen-
raux, che anche quest’anno ha pre-
miato giovani artisti impegnati nella 
realizzazione di opere in marmo. Più di 
trecento ospiti hanno partecipato alla 
presentazione dei vincitori: Francesco 
Arena con l’opera Metro cubo di mar-
mo con metro lineare di cenere, David 
Horvitz con A mountain / A sea, Diego 
Marcon con Ludwig, mentre al collet-
tivo Anto. Milotta e Zlatolin Donchev, 
è stata riconosciuta una menzione 
speciale per il progetto Libro di vetta. 
Paolo Carli, presidente di Henraux 
ha dichiarato: "Un appuntamento 
frutto di un intenso lavoro di squadra 
che ogni volta permette di riunire il 
mondo della cultura". L’evento ha 
accolto personaggi di spicco dell’arte 

contemporanea, architetti, galleristi, 
collezionisti e designer, oltre a impren-
ditori, giornalisti e autorità pubbliche. 
A parlare dei progetti finalisti accanto 
al Presidente Carli, Sabrina Donadel, 
giornalista e ideatrice del format “Pri-
vate Collection”, in onda su Sky Arte, 
che con eleganza ha saputo dare ritmo 
alla presentazione. Piena soddisfazio-
ne è stata espressa anche dai membri 
della Giuria che, da questa edizione 
del Premio, è composta da cinque 
autorevoli figure del mondo dell’arte 
internazionale: Edoardo Bonaspetti, 
Presidente di Giuria, coadiuvato da 
Ilaria Bonacossa, direttrice di Artis-
sima, Eike Schmidt, direttore della 
Galleria degli Uffizi, Roberta Tenconi, 
curatrice della Fondazione Pirelli Han-
garBicocca e Andrea Viliani, direttore 
del Madre - museo d’arte contem-
poranea Donnaregina. Alla serata 

HENRAUX 
FOUNDATION 
AWARD 2018
by Francesco Spinaglia

sono intervenuti tutti i componenti 
dell'Accademia dell'Altissimo: Cristia-
na Perrella, direttrice del Centro Pecci 
di Prato, Jean Blanchaert, gallerista 
di arte contemporanea, Aldo Colonetti, 
storico e teorico dell’arte, Mikayel 
Ohanjanyan, scultore e vincitore della 
seconda edizione del Premio, e lo 
scrittore Costantino Paolicchi, coloro 
i quali hanno svolto la prima fase di 
selezione dei progetti in concorso. La 
serata è proseguita con una cena nel 
suggestivo spazio dell’antica segheria, 
tra i luoghi simbolo dell'economia 
del territorio promossa da Henraux, e 
si è conclusa in musica, a due passi 
dai marmi illuminati a giorno. Ora 
si attende l’appuntamento del 2020 
con la quinta edizione del Premio 
Fondazione Henraux che, ricordiamo, 
è nato per incentivare la creatività e 
offrire opportunità di produzione e di 
confronto in un contesto d’eccellenza. 
Un’edizione importante poiché farà da 
anteprima ai duecento anni di storia 
dell’azienda Henraux, leader mondiale 
nel settore del marmo.

CRISTIAN CONTINI, PAOLO CARLI, EIKE AND ROBERTA SCHMIDT
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The fourth edition of the Hen-
raux Foundation Award for young 
sculptors working in marble has 
just concluded in Querceta, with 
over 300 guests attending the 
award ceremony. Winners of this 
edition include Francesco Arena 
for Metro cubo di marmo con metro 
lineare di cenere, David Horvitz for 
A mountain / A sea, and Diego Mar-
con for Ludwig, while the collective 
Anto. Milotta and Zlatolin Donchev 
received a special mention for the 
project Libro di vetta. Paolo Carli, 
President of Henraux, described the 
Award as "the result of an  intense 
teamwork that every time allows 
us to brings the world of culture 

together". The event gathered 
together important contemporary 
artists and critics, architects, gal-
lerists, collectors and designers, as 
well as entrepreneurs, journalists 
and public authorities. Attention 
is now focused on the fifth edition 
of the Award, which will take place 
in 2020. It will be an important 
edition that will inaugurate the 
celebrations for Henraux’s 200th 
anniversary.

PHOTO BY NICOLA GNESI
COURTESY ARCHIVIO FONDAZIONE 
HENRAUX
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Non sono solo le orme dei grandi 
personaggi del passato quelle 
rimaste impresse nei corridoi 

e nelle sale del Grand Hotel Savoia, 
ci sono anche quelle dei loro amati 
amici a 4 zampe. Qui infatti sin 
dall’inizio del secolo scorso grandi 
amanti dei cani come Sophia Loren, 
Winston Churchill, Balbo, Roosevelt, 

Mafalda Principessa di Savoia e 
tanti altri hanno lasciato le loro 
firme nel registro storico dell’hotel. 
La scelta della direttrice Rosanna 
Conti di offrire un comfort speciale 
anche agli amici a quattro zampe 
dei suoi ospiti rappresenta si una 
grande innovazione, ma affonda le 
sue radici in una lunga tradizione 

nata agli inizi del secolo scorso.
All’interno delle suite Comodog, 
completamente rinnovate pur 
mantenendo quello stile simbolo di 
un’intera epoca, ogni cane ospite 
nella struttura troverà un divanetto 
e una coppia di ciotole di design, 
una comoda coperta antipelo, le fa-
mose Petwelcomebox che contengo-

no un regalo e molte alte sorprese. 
Insomma il Grand Hotel Savoia non 
rappresenta solo un pezzo della 
storia di Cortina d’Ampezzo, ma è 
tra i pionieri che stanno tracciando 
la strada verso nuove frontiere del 
turismo.

GRAND HOTEL SAVOIA
by Mirko Cassani
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It is not only historical figures or 
icons of the past that have trod the 
corridors and halls of the Savoia 
Grand Hotel, but also their beloved 
four-legged friends. Since the 
beginning of the last century, great 
dog lovers such as Sophia Loren, 
Winston Churchill, Italo Balbo, 
Franklin D. Roosevelt, Princess 

Mafalda d’Assia of Savoy, and 
many others, have stayed at the 
hotel and signed the guest book 
now preserved in its archives. The 
innovative decision of the hotel’s 
manager, Rosanna Conti, to ensure 
the comfort of both her guests and 
their furry friends has its roots in 
a tradition dating back to the early 

20th century. 
In our Comodog suites, which 
have been fully renovated while 
maintaining the style and character 
of the hotel, every guest dog will 
find a pillow bed and a pair of 
design bowls, a comfortable pet 
hair resistant blanket, a Petwelco-
mebox containing a gift, and many 

other surprises. In short, the Savoia 
Grand Hotel is not only a landmark 
in the history of Cortina d’Ampez-
zo, but also one of the pioneers 
paving the way for new frontiers in 
tourism.
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OMAR HASSAN
BREAKING THROUGH
SAINT TROPEZ

Se il pittore dell’Action Painting 
statunitense Jackson Pollock 
indicò che il procedimento per re-

alizzare un dipinto fosse solo un mezzo 
per un fine atto a ottenere un risultato 
senza un significato particolare, nella 
contemporaneità l’artista Omar 
Hassan (Milano 1987) idea composi-
zioni cromatiche affermando di non 
picchiare la tela per distruggere una 
situazione in essere, bensì di creare 
solamente arte.
Partendo da tale approccio durante 
le perfomance denominate “Braking 
Through”, l’ex pugile Hassan colpisce 
il supporto pittorico con guantoni da 
boxer intrisi di colore: una tecnica 
innovativa che permette l’accosta-
mento e la sovrapposizione di vive 
cromie, sempre poste dall’artista in 
modo equilibrato nell’opera. Attraverso 
questa gestualità che può avvenire 
in studio o in dimostrazioni pubbli-
che, Hassan unisce la passione per 
il pugilato, abbandonato fin dagli 
esordi causa il protrarsi del diabete, 
all’amore per la musa artistica e 
per il colore, entrambi coltivati fin 
dall’adolescenza. Nato nell’ambiente 
Urban e della Street Art milanese, il 

suo attuale iter lo porta a una pittura 
ricca di contenuti e ricerca.
Proprio l’esibizione “Breaking Throu-
gh”, il 24 luglio 2018 a Saint-Tropez, 
ha aperto la mostra personale 
dedicata all’artista Omar Hassan negli 
spazi della galleria Bel-Air Fine Art, 34 
Boulevard Louis Blanc.
La sua danza pugilistica ha acceso 
l’attenzione, mostrando al folto 
pubblico internazionale come tutti 
noi diventiamo alla fine dei pugili, 
affrontando un personale combatti-
mento. Come indica lo stesso Hassan 
“lottiamo e ci fermiamo a riprendere 
fiato, ma noi allo stesso tempo dob-
biamo tornare a lottare e rialzarci, se 
andiamo al tappeto”. Di conseguenza 
la performance, svolta all'interno di 
un suo costante movimento, vive e si 
compie in sequenze intese come veri 
e propri atti di forza, creando così una 
consapevole azione pittorica.
La realizzazione di tale ciclo, non è 
altro che la rappresentazione della 
vita contemporanea, dove nessuno ti 
regala figuratamente nulla, ma allo 
stesso tempo devi cogliere direttamen-
te l’opportunità grazie al personale 
savoir-faire.

by Alain Chivilò

Attraverso una pittura dalla matrice 
azionista, Hassan s’inserisce in una 
tradizione pittorica (ricordando anche 
il Gruppo Gutai), che da un’ordinata 
improvvisazione determina lavori 
unici, in quanto l’energia che si può 
percepire dagli stessi varia secondo il 
tipo di performance o stato d’animo in 
atto, producendo svariati accostamen-
ti formali e cromatici.
Nelle sale della Bel-Air Fine Art-Saint-
Tropez, grazie alla collaborazione 
della ContiniContemporary di Cristian 
Contini, sono presenti alle opere 

“Breaking Through” anche le serie 
“Luce”, “Injection”, che testimoniano 
un’ulteriore disamina tra cromie calde 
e fredde lungo una pura essenzialità 
luminosa, oltre ai mitici guantoni, alle 
scarpe e alle bombolette.
In sintesi, riprendendo un’indicazione 
del pittore Alberto Sughi in cui “il 
lavoro del pittore non finisce col suo 
sguardo, ma si compie negli occhi di 
chi lo guarda”, Omar Hassan colpisce 
la percezione visiva dello spettatore 
unendo l’energia rappresentativa alla 
creazione artistica.
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If American action painter Jackson 
Pollock said that the process didn’t 
mean anything itself, being only a 
way of creating a result, a means 
to an end (i.e., creating the painting 
he wanted), contemporary artist 
Omar Hassan (b. Milan, 1987) says 
about his colour compositions that 
by punching the canvas he does not 
destroy,  he creates.  
During his “Breaking Through” 
performances, former boxer Hassan, 
wearing paint-covered boxing gloves, 
repeatedly jabs at the canvas – an 
innovative technique allowing the 
juxtaposition and overlapping of 
bright colours, which the artists 
arranges in a balanced manner. With 
this pictorial gesture, whether in a 
studio or in public performances, 
Hassan combines his passion for 
boxing, which he had to quit due to 
diabetes, and his love for art and 
colours, a love he has cultivated 
since his teens. Since starting out as 
an urban and street artist in Milan, 
Hassan has embarked on an artistic 
journey that has led him to explore 
techniques and themes, creating 
works that are rich in meaning.

On 24 July 2018, he completed one of 
his “Breaking Through” performances 
in Saint-Tropez, during the opening 
of his solo exhibition at the Bel-Air 
Fine Art gallery, at 34 Boulevard Louis 
Blanc.
His ‘dance’ of punches, hooks and 
jabs captured the attention of a large 
international audience, showing them 
that, at the end of the day, we are all 
boxers, we are all fighting our own 
fight. As noted by Hassan himself, 
“we fight and we stop to catch our 
breath, but at the same time, if we’re 
knocked down, we must get back up 
on our feet and continue to fight.” 
As a consequence, the performance, 
whose rhythm is marked by the 
artist’s constant movements, takes 
place in sequences that are intended 
as acts of force, thus creating a 
deliberate painterly action.
This process is nothing but a 
representation of contemporary life, 
where nobody gives you anything for 
free and, at the same time, you need 
to seize opportunities as they come, 
with your savoir faire.
Hassan’s action-based painting style 
(which is reminiscent, among others, 

of the Gutai Group) places him in a 
tradition of painters who use organize 
improvisation to create unique works 
– unique because the energy they 
convey varies based on the type of 
originating performance or state of 
mind  – , producing a variety of forms 
and colour combinations.
In addition to works from the “Brea-
king Through” series, the exhibition 
at Bel-Air Fine Art in Saint Tropez, 
thanks to the collaboration of Contini 
Contemporary, includes the “Luce” 
(Light) and “Injection” series. Besi-

des featuring Hassan’s trademark 
boxing gloves, shoes and spray cans, 
these works explore warm and cool 
colours and their interplay with a 
pure, essential light.
Painter Alberto Sughi once said that  
“the work of the painter does not 
end with the finished picture; it ends 
in the eyes of the person viewing 
it”. In this sense, we may say that 
Omar Hassan catches the eyes of the 
viewer by combining performative 
energy and artistic creation.
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Passando per le labirintiche vie 
della meditazione Andrea Mo-
rucchio (Venezia 1967), ricolloca 

il tempo con un inedito parametro. 
Riattiva percorsi sinestesici tali da 
mettere in discussione il misticismo e 
la sacralità della storia, trattando la 
preghiera alla stregua di un mosaico 
che si risolve nel decorativismo 
minuzioso di una maglia complessa, 
reinterpretando il concetto del man-
dala, dove tutto alla fina è destinato 
all'oblio.
Con il progetto Puzzling, l’artista 
prende quale soggetto di partenza la 
già complicata pavimentazione della 
Basilica di San Marco a Venezia, sua 
città d’origine, innescando una mani-

polazione ramificata che ne prolunga 
il significato, in altre epoche, in altri 
luoghi.
Un mondo di simboli che volonta-
riamente viene spinto ad un punto 
di crisi, sull’orlo di un baratro dove 
la manipolazione digitale diviene 
l’archetipo di un nuovo universo 
culturale, di una nuova epoca, di un 
nuovo stile nelle arti.
Un uso violento del mezzo elettronico 
che ha portato l’autore all’attenzione 
del pubblico e della critica già dal 
2015 con l'installazione The Rape 
of Venice, in occasione della 56ma 
Biennale di Venezia al MUVE, Museo 
di Palazzo Mocenigo.
A proposito delle citazioni che 

Labirinti di meditazione

PUZZLING: 
MEDITATIVE 
LABYRINTHS
by Tobia Donà

l’autore compie dei grandi pittori del 
medioevo e del rinascimento, il critico 
e storico dell’arte Stefano Cecchetto 
scrive: “Il merito di Morucchio è 
quello di ricondurle dentro a una 
differente filosofia interpretativa che 
ne interrompe il cerchio temporale e 
apre un varco verso i territori sempre 

più vasti del linguaggio contempo-
raneo”.
Al lettore ricordiamo che è in uscita 
un testo monografico con una nuova 
serie di opere dal progetto Puzzling, 
in dialogo con un classico della 
letteratura: Le pietre di Venezia di 
John Ruskin.

1

2
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Traversing the labyrinthine paths of 
meditation, Andrea Morucchio (b. 
Venice, 1967) takes us on a journey 
that puts into question the sanctity 
of history.
In his project titled Puzzling, the 
artist uses the mosaic floors of Saint 
Mark’s Basilica in Venice (his native 
city) as his starting subject, mani-
pulating the image of those floors in 
ways that extend meaning to other 
eras and places.

It is a world of symbols that is 
deliberately pushed to a crisis point, 
to the edge of an abyss where digital 
manipulation becomes the archetype 
of a new cultural universe, a new era, 
a new style in art.
A monograph on the artist is forthco-
ming, which will include a new series 
of works from the Puzzling project, 
presented in dialogue with a classic 
of art and architectural history: John 
Ruskin’s The Stones of Venice.

1-2) PUZZLING SACRED GEOMETRY 01, 2018
PRINT ON PLEXIGLASS
CM. 130 X 130
UNIQUE PIECE

3) REVISITING GIORGIONE / TIZIANO 
VECELLIO'S SLEEPING VENUS, 2017
PRINT ON PLEXIGLASS
CM. 85 X 180
UNIQUE PIECE

4) REVISITING LEONARDO DA VINCI'S 
MONA LISA, 2018
ULTRAHD PRINT, ACRYLIC GLASS, 
DIBOND
CM. 77 X 53
LIMITED EDITION 1/20

5) REVISITING RAPHAEL’S THREE 
GRACES, 2018 (DETAIL)
PRINT ON CANVAS MOUNTED ON LIGHTBOX
CM. 100 X 100
UNIQUE PIECE

3

4

5
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Gli appassionati d’arte ricor-
deranno immediatamente 
l’opera “Support”, l’incredibile 

installazione realizzata per la 57a 
Biennale di Venezia. Due grandi 
mani che emergevano dall’acqua 
e simbolicamente sostenevano un 
palazzo affacciato sul Canal grande. 
Un successo planetario, un’opera 
iconica le cui immagini hanno fatto 
il giro del mondo. L’autore, Lorenzo 
Quinn (Roma, 1966), è un artista 
di fama internazionale, figlio del 
celebre attore Anthony e vanta 
un rapporto speciale con la città 
lagunare poiché sia la madre, che la 
moglie, sono veneziane. Un legame 
con Venezia che si rinnova anche at-
traverso l’installazione di due nuove 
opere: le sculture “Volare” e “La For-
za della natura”. La prima è esposta 
all’Hotel SINA Centurion Palace, 
nelle vicinanze della Basilica della 
Salute, luogo vitale e pulsante della 
città. L’opera è costituita da una 

figura femminile a braccia aperte, 
seduta all’interno di un cerchio di 
metallo. Un inno alla vita, un’imma-
gine che rimanda nel suo insieme al 
principio femminile materno.  Una 
combinazione di archetipi nei quali 
il cerchio, acquista significato di 
eterno ritorno e d’immortalità. Un 
rapporto che l’artista innesca con 
l’acqua, in virtù di quel destino che 
lo lega a doppio filo con la città. 
Sinuose e femminili, che sembrano 
muoversi davanti agli occhi dello 
spettatore, questo sono le opere di 
Quinn e lo è “La Forza della natura”.
L’opera si trova ora esattamente, 
dove in precedenza vi erano le 
grandi mani di “Support”, all’Hotel 
Ca’ Sagredo, di fronte allo storico 
mercato del pesce di Rialto, altro 
luogo simbolo di Venezia. La scul-
tura rimanda all’umana illusione di 
tenere in pugno le redini del mondo, 
e quindi della natura e della nostra 
stessa esistenza. Un’opera nella 

Volare sull’acqua

FLYING 
ON WATER
by J.K.

quale lo sforzo e la tensione sono 
evidenti, calibrati tuttavia dal senso 
positivo dello slancio ma anche 
della leggerezza della casualità, 
di fronte alla quale tutti siamo 
impotenti. Lorenzo Quinn, che da 
anni lavora con la Halcyon Gallery 
di Londra, ha portato a Venezia 
queste due nuove opere, suggestioni 
di bellezza, forza, delicatezza e 
fragilità, che rimarranno esposte 
sino alla fine di Novembre, in questo 
eccezionale evento, nato grazie alla 
collaborazione di due importanti 
galleristi: Cristian Contini, di Con-
tini Contemporary e Massimiliano 
Bugno, di Bugno Art Gallery.

info@bugnoartgallery.it
info@continicontemporary.com

1
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Many readers will remember 
“Support”, the installation created 
by Lorenzo Quinn for the 57th Venice 
Biennale, with its two giant hands 
emerging from the waters of the 
Grand Canal. The artist has a special 
relationship with Venice, because 
both his mother and wife are natives 
of the city. This special relationship 
was recently confirmed by the instal-

lation of two new works: the sculptu-
res “Volare” (Flying)  and  “The Force 
of Nature”, on display, respectively, 
at the SINA Centurion Palace Hotel 
and the Ca’ Sagredo Hotel.  “Flying” 
features a female figure with open 
arms, sitting inside a metal circle. It 
is a mixture of archetypes, with the 
circle symbolizing eternal recurren-
ce and immortality. “The Force of 

Nature” is a visual representation of 
our illusion of holding the reins of the 
world, of being in control of nature 
and, therefore, our own existence. 
Lorenzo Quinn, who has long been 
associated with London’s Halcyon 
Gallery, is exhibiting his new works 
in Venice thanks to his collaboration 
with two major gallerists: Cristian 
Contini of Contini Contemporary and 
Massimiliano Bugno of Bugno Art 
Gallery.

info@bugnoartgallery.it
info@continicontemporary.com

1,2,4,5) VOLARE FEMALE
ALUMINIUM
CM. 125 Ø
SINA CENTURION PALACE, VENICE

3) FROM LEFT
FULVIO GRANOCCHIA, MASSIMILIANO 
BUGNO, CRISTIAN CONTINI, LORENZO 
QUINN AND PAOLO MORRA

2,6,7) THE FORCE OF NATURE
ALUMINIUM
CM. 187 X 250 X 76
CA’ SAGREDO HOTEL, VENICE

6

5

7
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SURFACES - 
ITS LIQUID 
INTERNATIONAL ART 
AND ARCHITECTURE 
FESTIVAL IN VENICE
MAY-NOVEMBER 2018

ITSLIQUID GROUP è lieta di presentare 
SURFACES – ITS LIQUID International 
Art and Architecture Festival a Venezia 

presso Palazzo Ca’ Zanardi (dal 25 Mag-
gio 2018 al 25 Novembre 2018) e a THE 
ROOM Contemporary Art Space (dal 26 
Maggio 2018 al 25 Novembre 2018), con 
il patrocinio della Città Metropolitana di 
Venezia, e realizzato durante lo stesso 
periodo della BIENNALE ARCHITETTURA 
2018 – 16th International Architecture 
Exhibition. SURFACES FESTIVAL è 
organizzato e curato dall’Arch. Luca 
Curci (fondatore e direttore di THE ROOM 
Contemporary Art Space, ITSLIQUID 
GROUP e LUCA CURCI ARCHITECTS), 
in collaborazione con Venice Events a 
THE ROOM Contemporary Art Space, 
organizzato e curato dall’Arch. Luca 
Curci e Andrea Chinellato (direttore 
di Palazzo Ca’ Zanardi) a Palazzo Ca’ 
Zanardi. SURFACES FESTIVAL è com-
posto da 3 eventi principali, focalizzati 
su differenti tematiche: BODIES (25 
Maggio – 12 Luglio 2018), PLACES (26 
Luglio – 13 Settembre, 2018), SPACES 
(27 Settembre – 25 Novembre 2018), 
una Experimental Division dedicata alla 
video-arte, alla performing art, e il Veni-
ce Architecture Academy, un'esperienza 
intensa che offre prospettive diverse su 
tutto il mondo dell'Architettura.
Il festival si concentra sul concetto 
di “superfici”, confini e strutture 
tra corpo, mente e anima, l’identità 
umana e la città, lo spazio e la terra. 
Il festival analizza l’idea dei luoghi 
umani e urbani, come vengono vissuti 
dalla gente e come vengono modificati 
nella società contemporanea. Ogni 
essere umano vive in un mondo in cui le 
superfici modellano i loro atteggiamenti 
e comportamenti, limitando la libertà e 
creando un senso di alienazione. L’uomo 
reagisce rompendo i limiti e trovando un 
nuovo modo di vivere. Immaginiamo un 
mondo di “corpi e città liquide”, dove 
le differenze creano nuove possibilità, 
sviluppano nuove strutture, fisiche, 

intellettuali e spirituali. Il festival si 
propone di analizzare la relazione tra 
corpo e spazio, e l’ibridazione tra identità 
e contesti culturali, fisici e sociali nella 
società contemporanea. 
BODIES si basa sulla ricerca dell’iden-
tità umana, concepita non solo come 
materiale organico, ma anche come 
organismo in evoluzione con precise 
sensazioni, sentimenti e caratteristiche, 
in costante connessione con altri corpi 
e spazi. Il corpo umano ci connette con 
il mondo. 
PLACES riporta al concetto di tempo, 
memorie, confini e disordini. I luoghi 
sono unità di spazio tangibili e definite. 
Possiamo sperimentare i luoghi attraver-
so il corpo o i sensi. Questa parte del 
festival invita gli artisti e gli architetti 
ad esplorare nuovi territori, ricercare una 
nuova visione dei luoghi della contempo-
raneità, legati ai nuovi comportamenti, 
alle trasformazioni delle città e ai 
bisogni di tutti i giorni. 
SPACES sono astratti, infiniti e concet-
tuali. Associati ad un senso di libertà e 
d’estensione infinita. Prima sperimentati 
con la mente, gli spazi ridefiniscono 
i loro limiti e confini, trasformando le 
superfici in un aperto flusso di pure idee.

SEDI
Palazzo Ca' Zanardi
Cannaregio 4132 - 30121 Venezia, Italia
curatori Luca Curci, Andrea Chinellato
Da Lunedì a Venerdì | 10:00 – 18:00 
(ingresso libero)
Chiuso Sabato e Domenica

THE ROOM Contemporary Art Space
Calle Larga San Marco, 374 – 30124 
Venezia, Italia
curatore Luca Curci in collaborazione 
con Venice Events
Da Lunedì a Venerdì | 9:30 – 17:30 PM 
(ingresso libero)
Chiuso Sabato e Domenica

info www.itsliquid.com

by Luca Curci
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ITSLIQUID GROUP is glad to present 
SURFACES – ITS LIQUID International Art 
and Architecture Festival in Venice at 
Palazzo Ca’ Zanardi (from May 25, 2018 
to November 25, 2018) and THE ROOM 
Contemporary Art Space (from May 26, 
2018 to November 25, 2018), sponsored 
by Città Metropolitana di Venezia and 
realized during the same period of the 
BIENNALE ARCHITETTURA 2018 – 16th 
International Architecture Exhibition.
SURFACES FESTIVAL is organized and 
curated by Arch. Luca Curci (founder 
and director of THE ROOM Contemporary 
Art Space, ITSLIQUID GROUP and LUCA 
CURCI ARCHITECTS), in collaboration 
with Venice Events at THE ROOM 
Contemporary Art Space, and organized 
and curated by Arch. Luca Curci and 
Andrea Chinellato (director of Palazzo 
Ca’ Zanardi ) at Palazzo Ca’ Zanardi.
SURFACES FESTIVAL consists of 3 main 
exhibitions: BODIES (May 25 – July 
12, 2018), PLACES (July 26 – Septem-

ber 13, 2018), SPACES (September 
27 – November 25, 2018), focused 
on different themes, an Experimental 
division dedicated to video-art and per-
forming art, and the Venice Architecture 
Academy, an intensive experience that 
offers different prospective on the 
whole world of Architecture. The festival 
focuses on the concept of SURFACES, 
borders and structures between body, 
mind and soul, the human identity and 
the city, the space and the ground. The 
festival analyzes the idea of human 
and urban places, how people live 
them and how they are modified in 
contemporary society. Every human 
being lives in a world in which surfaces 
shape their attitudes and behaviors, 
limiting freedom and creating a sense of 
alienation. The man reacts breaking the 
limits and finding a new way of life. We 
imagine a world of “liquid bodies and 
cities”, where differences create new 
possibilities, developing new structures, 

physical, intellectual and spiritual. The 
festival aims to analyze the relationship 
between body and space, and the 
hybridization between identities and 
cultural/physical/social/urban settings 
in contemporary time.
BODIES structure is a research about 
the human physical identity, conceived 
not only as a material organic system, 
but also as an evolving organism 
with peculiar sensations, feelings and 
characteristics , in constant connection 
with other bodies and spaces. The 
human body connects us to the world.
PLACES are connected to the concept of 
time, memories, borders and disorders. 
Places are tangible and finite unit 
of space. We can experience places 
through body or senses. This division of 
the festival invites artists and architects 
to explore new grounds, searching a new 
vision of contemporary places, related to 
new human behaviors, city transforma-
tions and everyday life needs.
SPACES are abstract, infinite and con-

ceptual. Are associated with a sense of 
freedom and infinite extension. Primarily 
experienced with the mind, spaces 
redefining their limits and borders, 
transforming surfaces in open flow of 
pure ideas.

VENUES
Palazzo Ca' Zanardi
Cannaregio 4132 – 30121 Venice, Italy
curators Luca Curci, Andrea Chinellato
From Monday to Friday | 10:00 AM – 
06:00 PM (free entry)
Closed on Saturday and Sunday

THE ROOM Contemporary Art Space
Calle Larga San Marco, 374 – 30124 
Venice, Italy
curator Luca Curci in collaboration with 
Venice Events
From Monday to Friday | 9:30 AM – 
05:30 PM (free entry)
Closed on Saturday and Sunday

more www.itsliquid.com
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Il male torna sempre alla sua fonte.
Evil always returns to its source. 

Cristian Contini

a cura della redazione
by the editorial staff

Diventa sempre più importante, a 
Cortina d’Ampezzo, “Una Montagna 
di Libri”, la festa internazionale della 
lettura, che vanta un pubblico annuale 
di circa 20 mila presenze.
La 18ª edizione, incominciata il 16 
giugno, ha un programma particolar-
mente ricco con oltre quaranta appun-
tamenti con l’autore tra letteratura, 
attualità, cinema e arte, con famosi 
protagonisti italiani e stranieri. 
Fra le novità l’iniziativa “A cena con 
l’autore”.
Una montagna di libri, diretta da 
Francesco Chiamulera con la presi-
denza di Vera Slepoj, è organizzata 
con la collaborazione del Comune di 
Cortina e della Regione Veneto.
A sottolineare in catalogo l’impor-
tanza, per l’accrescimento culturale 
della stagione cortinese, punto di 
richiamo sempre più internazionale, il 
sindaco di Cortina Gianpietro Ghedina, 
l’assessore alla cultura Luigi Alverà, 
il Presidente della Regione Veneto 
Luca Zaia e l’Assessore regionale alla 
cultura Cristiano Corazzari.
Per informazioni: info@unamontagna-
dilibri.it
Per il programma completo: www.
unamontagnadilibri.it

“Brain-tooling” è la nuova mostra, 
organizzata da Dolomiti Contempora-
nee a Pieve di Cadore, città natale di 
Tiziano, nel restaurato Forte di Monte 
Ricco.
Trenta artisti italiani e stranieri vi 
interpretano il concetto di aderenza, 
di alpinismo culturale. Dove la realtà 
fornisce gli appigli, e agli artisti la 
tecnica di progressione, che è sempre 
un'idea plastica, una via, una ricerca 
verso l'alto, affermano i curatori Gian-

luca D’Incà Levis, Riccardo Caldura e 
Petra Cason.
Il titolo Brain-tooling riprende 
l'espressione Dry-tooling, una tecnica 
particolare di scalata, nella quale, 
dotati dell'attrezzatura da arrampica-
ta su ghiaccio (piccozze e ramponi), si 
procede sulla roccia viva.
Una sottosezione è dedicata a Tiziano 
Contemporaneo, che instaura un 
dialogo tra l'eredità di Tiziano Vecellio 
e la sua interpretazione nella contem-
poraneità.
Sino al 30 settembre.

Una mostra sulla storia della Mostra 
Internazionale d’Arte Cinematografica 
di Venezia è allestita all’Hotel Des 
Bains, al Lido, in occasione della 75. 
Edizione, con i materiali dell’Archivio 
Storico della Biennale. Il Festival del 
cinema di Venezia, nato nel 1932, è il 
più antico del mondo.
“Ancora una volta, nello spirito del 
programma avviato nel 2010 - ha 
dichiarato il Presidente della Biennale, 
Paolo Baratta - stiamo procedendo con 
sistematicità nel portare vita nuova 
negli edifici storici del Lido, in modo 
da sostenere la sua rinascita”. La 
mostra rimarrà aperta sino ad ottobre.
Per il secondo anno consecutivo 
sarà un attore a condurre le serate 
della Mostra Internazionale d’Arte 
Cinematografica. La scelta è caduta 
su Michele Riondino che condurrà le 
serate di apertura e di chiusura della 
75. Mostra diretta da Alberto Barbera 
e organizzata dalla Biennale di Ve-
nezia presieduta da Paolo Baratta. 
La cerimonia di inaugurazione sarà 
mercoledì 29 agosto 2018 sul palco 
della Sala Grande (Palazzo del Cinema 
al Lido) e quella di chiusura sabato 8 
settembre, con la proclamazione dei 
vincitori dei Leoni e degli altri premi 
ufficiali della Mostra.

Casa Russolo a Portogruaro.
Per ricordare e onorare il famoso 
pittore e compositore futurista Luigi 
Russolo, la Città di Portogruaro gli ha 
dedicato Palazzo Altan Venanzio, dove 
nacque il 30 aprile 1885.
Russolo, fra i primi seguaci di 
Marinetti, il creatore del futurismo, è 
famoso per l’invenzione dell’Intonaru-
mori, un apparecchio meccanico ca-
pace di sviluppare suoni disarmonici 
e avanguardistici per una "musica 
futurista".
L’11 marzo 1913 firmò il manifesto 
“L'arte dei rumori”, in cui si teorizza-
va l'impiego del rumore per arrivare 
a comporre una musica costituita 
da rumori puri invece che suoni 
armonici. E’ così considerato il primo 
artista ad aver teorizzato e praticato 
il concetto di noise music, appunto la 
musica rumore.
E nel 1922 costruì il "rumorarmonio", 
mezzo necessario ad amplificare gli 
effetti musicali creati dall'intona-
rumori.
Casa Russolo, ideata dallo storico 
dell’arte Boris Brollo, espone quadri 
del maestro, lastre originali delle sue 
incisioni e vari cimeli. La collezione 
è stata arricchita con la donazione 
della scultura “Martelli futuristi” 
di Marco Lodola, che negli anni ’80 
trascorse alcuni mesi a Portogruaro 
per il servizio militare. La scultura, 
luminosa, è ispirata a strumenti 
musicali, in omaggio al futur-musici-
sta Russolo.

Eugenio Da Venezia: Impressioni.
A sedici anni dall’ultima personale, 
una contenuta ma accurata selezione 
di opere ricorda al Castello di Zumel-
le, a Mel (Bl) l’amore per la pittura 

figurativa che contraddistinse il per-
corso artistico di Eugenio Da Venezia, 
fra i grandi della pittura veneziana 
e del vedutismo veneto del ‘900, 
scomparso nel 1992. Da Venezia si 
ispirò anche, e forse soprattutto, 
all’impressionismo francese.
La mostra è stata ideata dal critico 
d’arte e curatore Alain Chivilò.
Sino al 30 settembre.

Yoko Ono per la prima volta a 
Palermo.
In occasione di Palermo Capitale del-
la Cultura vi è esposta l’installazione 
della celebre artista giapponese Yoko 
Ono “Invisible People”, un progetto 
dalla lunga elaborazione che vuol 
significare una visione simbolica e 
metaforica del viaggio dei migranti, 
tra immaginazione e poesia per non 
dimenticare.
L’opera è stata collocata presso le 
Mura delle Cattive, un monumento 
ottocentesco di difesa, considerato 
uno dei simboli della città.
Promossa dall’Assessorato comunale 
alla Cultura, curata da Jon Hendricks 
e Paolo De Grandis e coordinata 
da Carlotta Scarpa, la mostra è 
organizzata da PDG Arte Communica-
tions di Venezia in collaborazione con 
Valorizzazioni Culturali.
Invisible People è stata presentata lo 
scorso anno in anteprima mondia-
le al Lido di Venezia a OPEN 20. 
Esposizione Internazionale di Sculture 
ed Installazioni (ideata da Paolo De 
Grandis),parallelamente alla Mostra 
Internazionale d’Arte Cinematogra-
fica.

The 18th Edition of Una montagna 
di libri (‘A Mountain of Books’), an 
international literature and book 
festival that gathers about 20,000 
people a year, opened in Cortina 
d’Ampezzo on 16 June 2018. 
The programme for this edition is 
particularly compelling and fea-
tures over 40 conversations with 
famous Italian and international 
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personalities, including writers, 
journalists, actors, directors and 
artists. 
One of this year’s new features is 
“Dine with the Author”.
A Mountain of Books, directed by 
Francesco Chiamulera and chaired 
by Vera Slepoj, is organized in 
partnership with the Municipality 
of Cortina and the Veneto Region.
In the catalogue, Gianpietro 
Ghedina, mayor of Cortina, Luigi 
Alverà, municipal councillor for 
culture, Luca Zaia, president of 
the Veneto region, and Cristiano 
Corazzari, regional councillor for 
culture, emphasize the importance 
of the festival for the cultural life 
of Cortina, which in recent years 
has increasingly attracted interna-
tional visitors. 
For more information email: info@
unamontagnadilibri.it
Got the complete programme, go 
to: www.unamontagnadilibri.it

“Brain-tooling” is the new 
exhibition organized by Dolomiti 
Contemporanee in the restored 
Fortress of Monte Ricco in Pieve di 
Cadore, hometown of 16th-century 
painter Titian. On display until 
30 September are works by thirty 
Italian and foreign artists that 
explore of the concept of ‘cultural 
adherence’, or ‘cultural alpinism’. 
As explained by curators Gianluca 
D’Incà Levis, Riccardo Caldura 
and Petra Cason, the idea is that 
reality provides climbing holds, 
while artists provide the progres-
sion technique, which is always 
something that has to do with 
plasticity and finding a way as you 
climb up.
The title of the exhibition is a 
reference to dry-tooling, a form of 
climbing which involves climbing 
purely on rock using ice tools (i.e., 
ice axes and crampons) on the 
rock. 
One section of the exhibition, 
‘Contemporary Titian’, focuses on 
Titian’s legacy and the reinterpre-
tation of his work in the contem-
porary world.

Per il secondo anno consecutivo 
sarà un attore a condurre le serate 
della Mostra Internazionale d’Arte 
Cinematografica. La scelta è 
caduta su Michele Riondino che 
condurrà le serate di apertura e di 

chiusura della 75. Mostra diretta 
da Alberto Barbera e organiz-
zata dalla Biennale di Venezia 
presieduta da Paolo Baratta. La 
cerimonia di inaugurazione sarà 
mercoledì 29 agosto 2018 sul 
palco della Sala Grande (Palazzo 
del Cinema al Lido) e quella di 
chiusura sabato 8 settembre, con 
la proclamazione dei vincitori dei 
Leoni e degli altri premi ufficiali 
della Mostra.
On the occasion of the 75th 
edition of the Venice Film Festival, 
directed by Alberto Barbera and 
organized by the Venice Biennale 
chaired by Paolo Baratta, the Hotel 
Des Bains in Venice Lido will host 
an exhibition on the history of the 
festival, featuring materials from 
the Biennale’s Historical Archives. 
The Venice Film Festival, founded 
in 1932, is the oldest film festival 
in the world.
. “Once again, in the spirit of 
the programme we initiated in 
2010 - stated the President of the 
Biennale, Paolo Baratta - we are 
systematically working to bring 
new life to the historic buildings 
of the Lido, with the purpose of 
supporting its renaissance”. The 
exhibition will run until October. 
Like last year, the opening 
and closing ceremonies of the 
International Film Festival will be 
hosted by an actor. This year, the 
choice fell on Michele Riondino. 
The opening ceremony will be held 
on Wednesday 29 August 2018 on 
the stage of the great hall of the 
Palazzo del Cinema at the Lido, 
while the closing ceremony, during 
which prizes will be awarded, 
will take place on Saturday 8 
September.

Casa Russolo in Portogruaro.
The City of Portogruaro has dedi-
cated a building to futurist painter 
and composer Luigi Russolo: 
Palazzo Altan Venanzio, where he 
was born on 30 April 1885.
Russolo, one of the first followers 
of Marinetti, the creator of futu-
rism, is famous for the invention 
of the intonarumori (noise maker), 
a mechanical device capable 
of developing disharmonic and 
avant-garde sounds for “futurist 
music”.
On 11 March 1913, Russolo wrote 
a manifesto entitled The Art of 

Noises, where he theorized the 
use of noise for composing music 
consisting of pure noises, rather 
than harmonic sounds. He is thus 
considered the first artist to have 
theorized and practiced noise 
music. In 1922, he invented the 
rumorarmonio (noise-harmonium), 
a tool designed to amplify the 
sounds created by the intonaru-
mori.

On display in the Casa Russolo, 
which was conceived by art histo-
rian Boris Brollo, are paintings by 
the maestro, as well as original 
engraving plates and other memo-
rabilia. The collection is enriched 
by “Martelli futuristi” (futurist 
hammers), a sculpture by Marco 
Lodola, who spent a few months 
in Portogruaro in the 80s, during 
his compulsory military service. 
The luminous sculpture is inspired 
to musical instruments and is 
a homage to futurist musician 
Russolo.

Eugenio Da Venezia: Impressions.
Sixteen years after the last solo 
exhibition of Eugenio Da Venezia, 
a small but careful selection of 
works on display at the Castle of 
Zumelle in Mel (in the province 
of Belluno) commemorates the 
love for figurative painting that 
distinguished his artistic career. 
Eugenio Da Venezia, who passed 
away in 1992, was one of the great 

20th-century Venetian painters 
and landscape painters of the 
Veneto region. He was strongly 
inspired by French impressionism.
The exhibition, conceived by art 
critic and curator Alain Chivilò, 
runs until 30 September.

Yoko Ono’s first time in Palermo.
As a Capital of Culture for 2018, 
Palermo is hosting “Invisible 
People”, an installation by famous 
Japanese artist Yoko Ono. The 
piece required long preparation 
and is a symbolic and metaphoric 
vision of the journey of migrants, 
between imagination and poetry, 
so as not to forget.
The installation was placed at the 
Mura delle Cattive, a 19th-century 
monument considered one of the 
symbols of Palermo. 
Promoted by the Department of 
Culture of the City of Palermo, 
curated by Jon Hendricks and 
Paolo De Grandis, and coordinated 
by Carlotta Scarpa, the exhibition 
is organized by PDG Arte Commu-
nications (Venice) in cooperation 
with Valorizzazioni Culturali. 
Invisible People was presented 
last year as a world premiere at 
OPEN 20 - International Exhibition 
of Sculptures and Installations 
(conceived by Paolo De Grandis) at 
the Lido in Venice, in parallel with 
the International Film Festival.





MICHELANGELO GALLIANI2018. (1.1)

14 luglio - 2 settembre 2018
14th july - 2nd september 2018

Green House - Fondazione Versiliana
Viale Enrico Morin 16 - Marina di Pietrasanta (LU)

www.versilianafestival.it - www.continicontemporary.com
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