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Questo numero di Artantis.info, si presenta ricco e 
qualificato, con recensioni di grandi eventi, profili 
d’artista e servizi sull’editoria. In linea dunque con la 
missione che da ormai quattro anni Artantis.info porta 
avanti con precisa determinazione, coinvolgendo artisti, 
gallerie, editori, musei, critici ed operatori del settore. 
L’arte rappresenta, da sempre, l’unica vera sfida e 
l’unico riscatto alla crisi. In tempi bui è uno sprazzo di 
luce, un faro. Anche Artantis.info, in un momento come 
questo, attraversa numerose difficoltà. Cedere alla 
tentazione di mollare è però la peggiore delle sconfitte. 
E’ per questo che tra mille difficoltà, Artantis.info esce 
nuovamente, sia pure in misura ridotta (meno pagine 
ma contenuti più densi!) con questo nuovo numero, 
dopo la pausa estiva: grazie certamente al contributo 
dei suoi lettori, dei suoi inserzionisti, degli abbonati, 
vera anima di questa preziosa rivista. Ed è per non 
deludere chi sostiene Artantis.info offriamo un numero 
diciotto di altissima qualità: Gerhard Richter, Anselm 
Kiefer, sono solo alcuni dei nomi che troverete in queste 
pagine; lo speciale dedicato a Stefan Anton Reck è il 
coronamento di un progetto che vede la sinergia tra 
musica e pittura a testimonianza dell’unità delle arti. 
Non mancano, come sempre, i sevizi sull’editoria d’arte 
(con una bella recensione sul lavoro di due giovani: 
Roberto Gaudioso, poeta e Emanuele Gregolin, pittore); 
e ancora, sulla foto, sulla scultura, sulle fiere d’arte, 
sulle mostre più importanti e sui giovani artisti.. 
Artantis.info è qui, ed ora, ancora una volta, a fornire 
il suo contributo culturale: buona lettura.
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ARTEPADOVA
EDIZIONE SPECIALE PER I 

25 ANNI

Venticinque anni: un traguardo importante, che verrà festeg-
giato con un fitto calendario di eventi speciali. L’appunta-
mento con ArtePadova, la mostra-mercato d’arte moderna e 
contemporanea, in programma dal 14 al 17 novembre 2014 
presso i padiglioni di PadovaFiere, si preannuncia quest’anno 
ancora più ricco di sorprese e novità. Cinque giorni all’insegna 
della cultura e dell’investimento nell’arte attesi ogni anno da 
un numero considerevole di operatori, visitatori, investitori e 
collezionisti provenienti da ogni angolo di Italia ed Europa. 
150 espositori, selezionati tra le più importanti e rinomate 
gallerie d’arte nazionali, e tra i migliori artisti italiani e stra-
nieri, offriranno a tutti gli appassionati un’antologia di opere 
come sempre di altissimo livello. Anche quest’anno torna poi 
la proposta di Contemporary Art Talent Show – CATS, sezione 
interamente dedicata ai nuovi talenti, che propongono opere 
fino a un valore massimo di 5000 euro. Quattro anni fa Arte-
Padova è stata la prima mostra d’arte a lanciare la coraggiosa 
scommessa – che qualcuno considerava “dissacrante” e che si 
è rivelata invece vincente - di riunire in un’unica manifesta-
zione sia le opere dei grandi nomi dell’arte moderna e con-
temporanea, sia quelle degli emergenti. Un’esperienza pione-
ristica, ripresa poi da altre manifestazioni, una scelta che par-
tiva da una considerazione: non sono molti, nel nostro Paese, 
gli spazi “qualificati” dedicati alla valorizzazione degli artisti 
emergenti. Spesso anche chi ha talento e grandi potenzialità 
fatica ad emergere perché non trova strumenti e canali per 
proporre le sue opere, che restano così confinate a un pubblico 
ristretto e non riescono a trovare un mercato. Oggi, a distanza 
di quattro anni CATS è una scommessa già vinta: l’iniziativa è 
risultata molto apprezzata e ha raccolto un successo crescente 
nel corso degli anni. Il padiglione che ospita le proposte degli 
“emergenti” anche l’anno scorso è risultato sempre molto af-
follato fra gli 80 artisti presenti anche dieci stranieri fra cui 
spagnoli, croati, austriaci e francesi. 

In non pochi casi le opere degli artisti di CATS – oltre ad avere 
un costo accessibile – si rivelano un investimento migliore di 
qualsiasi speculazione in borsa: il valore di una scelta indovi-
nata può arrivare a decuplicare nel giro di pochi anni. Alla visi-
ta della mostra, che anche quest’anno non deluderà di certo i 
visitatori per la qualità e il prestigio delle gallerie partecipan-
ti, si affiancheranno performance teatrali, proposte musicali, 
incontri con esperti d’arte e tante altre iniziative collaterali, 
per celebrare una delle fiere d’arte tra le più longeve in Italia. 
In tutti questi anni ArtePadova ha saputo cogliere i segni dei 
tempi, riuscendo ad innovare la formula classica della mostra 
d’arte, nella convinzione che dall’incontro e dall’intreccio fra 
diverse forme artistiche possano nascere stimoli, idee e fer-
menti nuovi per il mondo dell’arte moderna e contemporanea. 
ArtePadova è quindi molto più di una mostra-mercato: i visi-
tatori arrivano in Fiera certamente per ammirare e acquistare 
le opere esposte, ma anche per assistere agli spettacoli, per 
deliziare il palato con le proposte di degustazione di prodot-
ti tipici e a km zero, per incontrare gli artisti e i galleristi. 
Quest’anno, in occasione dei 25 anni, il programma di eventi 
sarà ancor più ricco degli anni scorsi. Dopo la fortunata spe-
rimentazione proposta nella scorsa edizione, una sezione sarà 
dedicata al fumetto d’autore: un tempo considerato a torto 
come un’espressione artistica di serie B, oggi è oggetto di una 
riscoperta e le tavole di alcuni fra i “grandi” del fumetto han-
no raggiunto quotazioni davvero significative. Un’attenzione 
speciale sarà riservata anche alle scuole: le classi, accompa-
gnate dai loro insegnanti, potranno accedere gratuitamente 
alla mostra-mercato e assistere a lezioni di storia dell’arte 
davvero fuori dal comune. «Fra i segreti della longevità di Ar-
tePadova – spiega il direttore artistico Nicola Rossi - anche il 
legame di fiducia costruito nel tempo con gallerie tra le più 
importanti in Italia, che, nonostante la congiuntura attuale sia 
tutt’altro che facile, continuano a riconoscere nella mostra-
mercato una proposta di qualità e un appuntamento ormai af-
fermato e riconosciuto in cui presentare la propria offerta». 
Per questi motivi ArtePadova, a distanza di un quarto di secolo 
dalla prima edizione, datata 1990, continua a essere percepita 
come una proposta “giovane”, capace di rinnovarsi continua-
mente, pur essendo una manifestazione oramai “storica”: i 
visitatori che arrivano in fiera scoprono ogni anno una proposta 
diversa, ma all’interno di un evento già ben consolidato. Forse 
proprio in virtù di questa ragione, pur in un momento difficile 
per l’intero settore fieristico, ArtePadova nella scorsa edizione 
ha registrato un significativo aumento del numero di ingressi 
(+12% rispetto al 2012).

14,15,16,17 novembre 2014

Padova Fiere
PADOVA

www.artepadova.com
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Esplorando il mondo di Gerhard Richter scopriamo che la sua 
idea di pittura è intima e personale («Riesco a dipingere contro 
la mia volontà. E questo lo vivo come un grande arricchimen-
to», ha scritto); l’artista non esprime un’opinione sul mondo, 
ed è il motivo per cui tantissime delle sue opere sono sui toni 
dei grigi: l’osservazione in Richter prevale sempre sul punto di 
vista. «Noi definiamo troppo velocemente la realtà, liquidandola 
prima del tempo», come lui stesso spiega. Per questo l’artista 
tedesco lavora sulle sue opere cercando di filtrare ogni sogget-
tività, evitando ogni ricorso a uno stile che le possa definire. 
Artista eclettico, in esercizio continuo per non entrare mai in un 
ambito definito e protetto: ad esempio i grandi quadri composti 
di caselle colorate regolari, sembrano avere la funzione di un 
esercizio visivo ma anche servono a raffreddare il suo stesso ego. 
«Voglio essere neutrale, che è l’antitesi dell’essere ideologici», 
dice Richter. E l’ideologia non è solo quella dell’arte schiera-
ta, ma è anche quella dell’arte che sceglie di non intrappolar-
si dentro uno schema espressivo. Per questo Richter ha avuto 
nella fotografia un punto di riferimento a cui guardare sempre: 
come l’immagine fotografica non crea l’immagine ma la registra, 
così la sua pittura cerca di seguire quella strada diventando una 
forma di paziente indagine sul mondo. Perché prendendo come 
soggetti spunti che la storia o la sua biografia gli mettono sotto 
gli occhi, la sua pittura vive nella tensione di capire, di stabilire 
nessi, di cercare risposte alle domande ultime che ogni circo-
stanza porta con sé, interrogare e interrogarsi, senza pretesa. 
Per fare questo percorso Richter, artista assolutamente moder-
no, chiede un soccorso al classico. «Il classico mi aiuta a concen-
trarmi», ha detto. «Mi dà forma, contiene la mia confusione, fa 
sì che io continui ad esistere. Non è mai stato un problema per 
me. È essenziale per la vita». Lui sa che il “classico” appartiene 
a un mondo che non è più il nostro e che per lui è impossibile 
un destino alla Vermeer (per citare l’artista del passato a cui 
guarda con più venerazione). Eppure il confronto è sempre aper-
to. Nella mostra alla Fondation Beyeler (conclusa il 7 settembre 
scorso) intitolata “Pictures/series”, organizzata con la collabo-
razione dell’artista e del suo immenso archivio, con il sostegno 
di Sam Keller, direttore della Fondazione, il curatore Hans Ulrich 
Obrist, condirettore della Serpentine Gallery di Londra, ha rea-
lizzato un’esposizione che sposta il peso sui cicli e le serie delle 
opere. Le serie per Richter hanno avuto diversi significati sin 
dal momento della loro creazione, motivo per cui non ha senso 
metterle sullo stesso piano e di questo aspetto - oltre che della 
relazione con gli spazi - tiene conto l’allestimento della mostra 
(con la collaborazione di Michiko Kono, Associate Curator presso 
la fondazione di Basilea). Molte delle opere sono accomunate 
da temi o da soggetti e/o da accostamenti cromatici, altre da 
tecniche e stili di lavorazione, dagli astratti (tra cui “Bach” del 
’92) alle recenti stampe digitali, passando per le opere con gli 
specchi (anni Novanta). Ci sono le tele fatte di interi grigi (serie 

di Sole Scalpellini

G e r h a r d R i c h t e r
 La rappresentazione lontana da schemi espressivi

Wald (Forest), 2005
olio su tela, cm 197x132
The Museum of Modern Art, New York, Schenkung von Warren und Mitzi Eisenberg sowie Leonard und Susan 
Feinstein, 2006 © 2014 Gerhard Richter

realizzata negli anni Settanta), ci sono anche le singole opere 
che, con il tempo, sono diventate icone riconoscibili tra la ster-
minata produzione di Richter. Tra queste, sono degne di nota 
“Betty”, del 1988, ed “Ella” del 2007, due tele sature di colore 
passato ad olio su tela, che prendono entrambe il nome delle 
due figlie femmine dell’artista. Un nuovo appuntamento con una 
grande mostra italiana dell’artista tedesco si terrà a Roma al 
Palazzo delle Esposizioni (ancora in attesa di conferma, visto 
che era previsto in autunno ma è stato posticipato) in primavera, 
probabilmente tra marzo e giugno del prossimo anno, ma date e 
prenotazioni sono per ora provvisorie.

Una sala della mostra
Fondation Beyeler, Basilea

FONDATION BEYELER

Basilea (Svizzera) 
www.fondationbeyeler.ch



9

VI
SI

TA
 G

UI
D

AT
A

di Giordano Mare Aldo Saulino *

STEFAN ANTON RECK
in mostra al PAN di Napoli

PITTURA

Non credo che sia facile essere Stefan Anton Reck: bisogna 
unire a una vasta e profonda preparazione culturale, delle 
enormi capacità d’immaginazione. Per chi non lo conoscesse, 
Reck è tra i più stimati direttori d’orchestra europei viventi. 
Nato a Baden Baden, ha lavorato con Leonard Bernstein e si 
è segnalato come profondo conoscitore della Seconda Scuola 
di Vienna (Arnold Schönberg, ma soprattutto dei suoi “parri-
cidi”, Alban Berg e Anton Webern), per aver magistralmente 
interpretato sulla fine degli anni ’90 le opere di Wagner e di 
Mahler, infine per essere stato l’assistente di Claudio Abbado. 
Tutto ciò è premessa fondamentale per comprendere l’ispira-
zione pittorica di Stefan Anton Reck. Avete letto bene: Reck è 
anche un pregevole, attento e raffinato pittore che, però, solo 
negli anni più recenti si è sentito di esporre al grande pubbli-
co le sue tele. Non immaginatevi adesso un uomo polivalente 
che, tornato a casa dopo aver smesso i panni del direttore 
d’orchestra, indossa l’habitus mentale del pittore e si occupa 
di prospettiva, trompe l’oeil e chiaroscuri. In effetti, Reck fa 
sempre la stessa cosa, che abbia una bacchetta o un pennello 
in mano: dirige un’orchestra. Andando a visitare la mostra, 
ideata da Marcello Palminteri e curata da Francesco Gallo 
Mazzeo negli spazi luminosi e mai affastellati del PAN, con 
la collaborazione di Spazio NEA, si potrebbe avere l’impres-
sione che Reck abbia realizzato dei quadri astratti, ispiran-
dosi ad alcune delle maggiori opere musicali del Novecento. 

In realtà, Reck le ha “ritratte”. L’esempio più evidente è 
dato, a mio avviso, dalla tela Béla Bartòk. Fanfare. Abbiamo 
in quest’opera lo sfondo di un giallo acido, squillante e in-
quieto, su cui si impostano per contrasto delle vorticose linee 
blu scuro che si aprono in volute ampie e vigorose, alcuni 
cerchi concentrici ricreano vagamente l’idea del padiglione 
del trombone. Ascoltando l’opera originale del compositore 
ungherese, il Concerto per orchestra del 1943, si ha la per-
cezione netta del senso della tela di Reck. Lo sfondo giallo 
è la trasposizione precisa della generale atmosfera di ansia, 
tensione e inquietudine che pervade l’opera di Bartòk, ormai 
ammalato e avviato verso la morte. Il blu delle volute ren-
de la severità dei timbri sonori e le ampie circonvoluzioni ne 
traspongono i ritmi veloci. Compreso questo rapporto, tutto 

SUONO GESTO SEGNO

diventa meravigliosamente chiaro: il trittico di Das Lied von 
der Erde (sono numerosi i trittici, per il rispetto sacrale del 
musicista che immortala i capolavori della musica classica 
come le tradizionali pale d’altare) rappresenta al meglio i 
sei movimenti, accoppiandoli, dell’omonima opera di Gustav 
Mahler, coi suoi toni bruni e le linee sia aspre e spezzate che 
morbide e rotonde. Le eleganti 12 Notations, cui i curatori 
hanno intelligentemente dedicato una sala a parte con un’il-
luminazione un po’ più bassa, sono l’eccellente trasfigurazio-
ne grafica delle Douze Notations composte da Pierre Boulez 

Stefan Anton Reck davanti ad una sua opera esposta al PAN
Indigo 8, 2014, olio su tela, cm 240x140
foto di Cinzia Graziano

La sala dedicata alle Douze Notations di Pierre Boulez
12 Notations, 2014, olio su tela, cm 230x90 x 12
foto di Alessandra Troiano *
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(che tra l’altro firma un significativo testo nel catalogo del-
la mostra): i segni grafici, tutto sommato esigui, rendono il 
minimalismo delle composizioni, mentre l’alternanza tra blu 
scuri, neri e azzurri, traducono i forti contrasti “cromatici” 
dell’opera del grande compositore francese. Nulla è disposto 
a caso. Ma Reck non si è ispirato al solo repertorio sinfonico 
del Novecento: il languido e sereno Ilahinoor è la sua rifles-
sione pittorica di una pratica di meditazione indiana ispirata 
alle discipline  sufi, la Tokio Trilogie è un reale omaggio ai 
romanzi di David Peace. Reck ha avuto anche la brillante idea 
di rappresentare la sensualità della musica leggera attraverso 
la tecnica dell’action painting; o, ancora, nel trittico di for-
te gestualità in memoria di Michael Jackson, dipinto a pochi 
giorni dalla sua morte e nella grandiosa tela Éclat II, ispirata 
a un album di musica progressive francese, in cui il grande 
spruzzo di colore bianco al centro della tela evoca gli a solo 
della chitarra elettrica e gli effetti sonori del mellotron. Alle 
pareti, infine, anche la partitura originale del brano Segni, 
per tromba solista, dedicato alle opere di Stefan Anton Reck 
dal compositore Marco Betta, ed eseguito, il giorno dell’inau-
gurazione da Giuseppe Cascone, prima tromba dell’Orchestra 
del Teatro di San Carlo. Preziosa apologia all’unità delle arti. 
La Gesamtkunstwerk di Wagner è viva e lotta con noi. 

Michael Jackson. The singer; The dancer; The death, 2009
olio su tela, trittico, cm 170x120 x 3

Triologie. Lied von der Erde I, II, III, 2009
olio su tela, trittico, cm 210x170 x 3

Béla Bartók. Concerto for orchestra, 3. movement, bar 128, 2013
olio su tela, cm 160x120

fino al 19 ottobre 2014

PAN. Palazzo delle Arti
NAPOLI

Éclat II, 2014
olio su tela, cm 335x185
foto di Cinzia Graziano

* courtesy
RACNA Magazine
www.racnamagazine.it
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Artista realista e visionario, Anselm Kiefer ci porta “altrove”, 
attraverso le sue opere, in un viaggio immaginario all’insegna 
del confine e del suo superamento, anima della sua poetica, 
della dialettica tra Natura e Storia, Classicismo e Romanticismo, 
principio costitutivo di un ciclo contemporaneo d’arte, 
esercizio estetico in cui l’artista è sostenitore e testimone 
critico del suo tempo. L’opera di Kiefer è un inesorabile 
e affascinante attraversamento di spazi, luoghi, tempi, 
dispersione e coesione, solidificazione e liquefazione, detto 
e non detto, come termini di un confine, idea chiave della 
sua poetica intesa soprattutto come scambio e correlazione 
continua e vitale tra passato e presente. A questo proposito 
l’artista si colloca in un insieme di autori che interpretano il 
confine come ampliamento dialettico e possibilità, da Novalis, 
a Fernando Pessoa, Friedrich Hölderlin, Robert Musil, Paul 
Valéry, Rainer Maria Rilke, William Shakespeare, Paul Celan, 
Robert Bresson; ma prima fra tutti Ingeborg Bachmann, la più 
amata in assoluto. Il Coro della Maddalena ospita una grande 
mostra, a cura di Bill Katz, promossa dalla famiglia Ceretto 
(produttrice di vini nelle Langhe) in collaborazione con la 
Città di Alba; un connubio felice che vede protagonista Kiefer. 
Il soggetto scelto per la mostra albese si compone di 8 grandi 
tele intitolate Der Rhein (il Reno). Qui il fiume allude al suo 
valore simbolico di legame tra il Romanticismo e il successivo 
movimento nazionalista. L’intensità del soggetto, poetico 
e drammatico al tempo stesso, si sposa perfettamente con 
il contesto in cui sono esposte le opere. Lo stesso Kiefer, a 
proposito del suo simbolo più caro, racconta: “Sono cresciuto 
sulle rive del Reno. La Francia stava dall’altro lato. Da 
bambino vedevo il fiume come un ostacolo insormontabile, 
qualcosa che non si poteva di certo attraversare a nuoto. Il 
Reno ha così acquisito uno status mitologico per me. Quando 
arrivi a questo sbarramento puoi girare a destra o a sinistra, 
ma non andare dritto, tranne che nell’immaginazione”. 
Il fiume diventa rappresentazione del flusso della natura e 
del suo modificarsi con l’azione umana, soprattutto quando 
questa è guidata da totalitarismi come il nazismo. Una ricerca 
tormentata, analitica, riflessiva, che indaga la storia e il 
mito, quella di Anselm Kiefer, soprattutto i temi ispirati alla 
letteratura tedesca romantica e alla storia della Germania 
tra le due guerre. Raccontare la storia, quella scomoda, è 
da sempre l’interesse principale di Anselm Kiefer, che con 
sensibilità fa del passato, delle ombre che ne hanno oscurato 
le vicende socio-politiche-religiose del suo paese, il suo 
principio di studio e il suo motivo di rappresentazione. Nel 

di Sole Scalpellini

L’universo alchemico di
Anselm Kiefer 

tra finito ed infinito

dall’alto

Anselm Kiefer. Der Rhein/Il Reno
veduta della mostra, fotografie di Stefania Spadoni

nella pagina a fianco

Particolare da Der Rhein/Il Reno
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ciclo di opere esposte ad Alba, accosta il flusso della natura, 
rappresentato dal fiume, con la dogmatizzazione estetico-
formale che il nazismo tentò di imporre come standard. In 
Der Rhein, come nella maggior parte delle sue opere, Kiefer 
fa un uso anticonvenzionale delle tecniche della pittura 
tradizionale sovrapponendo spessi strati di colore applicati 
irregolarmente sulla tela. Politica, religione, filosofia, poesia 
e storia sono tutte presenti nelle potenti e complesse opere 
dell’artista, che nato proprio alla fine della guerra, ha reagito 
alla “coltre di silenzio” sul regime nazista e i suoi crimini 
nella Germania in cui era cresciuto. Ha deciso di contrastare 
questa assenza di memoria collettiva con opere provocatorie. 
Suo obiettivo: portare i tedeschi ad affrontare il loro passato 
invece di dimenticarlo, e anche riappropriarsi della dignità 
di artista autonomo, autorevole e libero dopo decenni in cui 
l’arte era stata messa al servizio del regime nazista e aveva 
perso quindi integrità e anima . «L’arte deve sempre tentare 
di arrivare alla verità, anche se non ci riesce deve avvicinarsi il 
più possibile alla verità», come lui stesso sostiene. Con le sue 
azioni artistiche provocatorie ha spinto una parte della critica 
tedesca a bollarlo come neo-nazista, e per molti anni questa 
etichetta lo ha accompagnato creandogli alcuni problemi sul 
piano espositivo e quindi anche economico, mentre, altri 
critici, sempre tedeschi, ne hanno esaltato il coraggio, il 
modo in cui “egli mette il dito nella piaga in quello che è 
stato l’incubo della Germania nazista”. Ha esposto fuori dalla 
Germania, dove, invece, la sua arte è stata valorizzata sia 
per la grande capacità tecnica, che Kiefer sempre dimostra, 

sia per i soggetti rappresentati. Già dalla fine degli anni 
settanta comincia a frequentare l’Italia e i maggiori artisti del 
momento, facendosi conoscere anche dal pubblico italiano. 
«Niente è semplice, niente è quello che sembra nelle opere di 
Kiefer, tutto ha un significato e spesso vari strati di significato, 
dato che l’artista utilizza e rielabora elementi dalla mitologia 
nordica, dalla storia tedesca, dalla religione cristiana, dalla 
cosmologia e dall’alchimia, dai suoi ricordi personali, dal 
suo amore per la poesia. Per tutta la sua vita ha cercato di 
rappresentare la tensione tra il caos e lordine, tra il cielo 
e la terra, tra il bene e il male». Cresciuto da bambino tra 
le macerie della guerra, Kiefer ha creato immensi quadri 
dedicati alle possenti strutture dell’architettura tedesca, e 
ha reso tridimensionali le sue opere utilizzando terra, sabbia, 
cenere, mattoni, oggetti e fiori, soprattutto i girasoli amati 
da Vincent van Gogh. Incorpora anche libri nei quadri, simbolo 
del sapere che eleva l’uomo, e lastre di piombo, il metallo 
più pesante e l’unico secondo Kiefer in grado di «sostenere il 
peso della storia umana». La vita umana è alchimia, secondo 
Kiefer: l’universo è un immenso forno dove spirito e materia 
vengono costantemente creati, distrutti e ricreati in un 
processo continuo e infinito.

fino al 9 novembre 2014

Coro della Maddalena
ALBA (CN)

www.ceretto.it
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Lo scorso 9 agosto è stata inaugurata, a Sorrento, la Won-
derWall Art Gallery, una galleria d’arte contemporanea situa-
ta lungo Corso Italia, una posizione strategica nel pieno cen-
tro della cittadina costiera. Uno spazio espositivo dinamico 
ed interattivo, che sostiene la ricerca e la promozione delle 
arti visive, inerenti un arco di tempo compreso dalla secon-
da metà dell’Ottocento ad oggi. Il prodotto di un innovativo 
progetto che intende puntare i riflettori sulle opere d’arte, 
frutto di produzioni locali e non solo, senza alcuna distinzio-
ne di epoche (dall’Ottocento ad oggi), correnti, territori, ed 
accomunate dell’intento di rappresentare una produzione di 
qualità. Riscattare l’arte prendendo spunto dall’ideale rico-
struzione del lavoro e delle sperimentazioni compiute dagli 
artisti, veri e propri protagonisti della WonderWall, piuttosto 
che da retoriche fini a se stesse, il più delle volte distanti 
dal reale significato delle opere. Una solida realtà al servizio 
della contemporaneità, sia a livello di scoperta della nuova 
generazione di talenti emergenti che di nomi affermati, gui-
data della passione che accomuna lo staff della galleria; così 
come ha evidenziato la direttrice Manuela Esposito: “inten-
diamo sostenere l’arte, senza lasciarci influenzare da speci-
fiche linee formali, correnti o periodi storici, ma guidati solo 
dal desiderio di promuovere le più interessanti produzioni 
contemporanee. Mission che sosterremo, non solo attraverso 
le esposizioni, ma incentivando un interattivo dialogo con il 
pubblico e gli artisti, attraverso laboratori, workshop e con-
corsi per talenti emergenti, già in programma per il prossimo 
anno”. In altre parole l’arte vissuta come racconto di una 
storia trascorsa ancora attualissima ed incentiva, per un pub-
blico di non soli addetti ai lavori, nel partecipare alle più 
innovative ricerche stilistiche contemporanee. “Non vogliamo 
che la galleria diventi un asettico contenitore di opere d’arte, 
poiché il progetto WonderWall rappresenta un attivo centro 
culturale polifunzionale”, sottolinea la direttrice. Uno spazio 
espositivo fortemente radicato al territorio, non solo poiché 
Sorrento così come l’intera costiera, sin dall’epoca del Grand 
Tour hanno rappresentato i soggetti principali di molta produ-
zione dell’Ottocento napoletano e non solo, ma soprattutto 
in quanto testimonianza dell’integrazione nel tessuto sociale 
locale, di quelle che sono state, e continuano ad esserlo, le 
maggiori espressioni artistiche da due secoli a questa parte. 
Altro punto focale è la messa in atto di un dialogo tra passa-
to, presente e futuro di cui saranno espressione molte delle 
scelte espositive della galleria. Oltrepassare gli ideali confini 
territoriali e temporali dell’arte, così come in parte già anti-
cipato nel corso della mostra inaugurale “Il segno dell’arte”, 
con due edizioni di cui l’ultima aperta al pubblico lo scorso 

di Caterina Ianni

Apre a Sorrento la 
WONDERWALL ART GALLERY

Il racconto di 
due secoli d’Arte

Il segno dell’arte II. Dall’Ottocento ad oggi
locandina della mostra

WonderWall Art Gallery
due allestimenti in galleria
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WONDERWALL ART GALLERY
Sorrento (NA)

www. wonderwallartgallery.com

13 settembre, in cui sono stati messi a confronto artisti ap-
partenenti alle più disparate generazioni e/o con differenti 
background. Dall’Ottocento napoletano con la scuola di Re-
sina o Posillipo, e nomi del calibro di Nicola Palizzi, Giacinto 
Gigante, Domenico Morelli, ai contemporanei Paolo La Mot-
ta, Elio Wachimps sino a giovanissimi talenti emergenti; tutti 
indistintamente accomunati dal desiderio di riscrivere il si-
gnificato dell’arte, che si presenta come un segno formale 
cangiante, capace di spaziare dalla materia pittorica, scul-
torea sino alla fotografia, custodendo inalterato il suo valore 
espressivo. Due mostre, che simbolicamente anticipano i pro-
getti futuri, indirizzati all’alternarsi di nomi autorevoli, già 
affermati nel panorama storico artistico, a talenti emergen-
ti, nonché testimonianza del linguaggio attuale. “Smuovere, 
smuore, smuovere” sono le parole che ripete continuamente 
la giovanissima direttrice nel suo intento di riaccendere nuo-
vamente l’attenzione sull’arte: “le attività della WonderWall 
- prosegue l’Art Director - costituiranno una concreta oc-
casione attraverso cui mettere a confronto le più disparate 
culture, come inesauribile fonte di ricchezza nell’evoluzione 
della storia dell’arte, ed allo stesso tempo rappresentare una 
vetrina per gli artisti”. 

Quaderni WW
le copertine dei primi due numeri dei Quaderni WW, editi dalla galleria 

Paolo La Motta
Jogging, 2008
olio su tavola, cm 83x62

Filippo De Pisis
Piazza con albero, 1941
olio su tela, cm 60x50

Manuela Esposito con Saverio Ammendola
in occasione dell’inaugurazione della galleria



16

N
UO

VI
 S

PA
ZI

Da qualche mese ormai, nel centro storico di Pisa, opera una 
nuova realtà: Galleria Passaggi. Un luogo singolare voluto 
dall’Art Director Silvana Vassallo, che ha realizzato lo spazio 
con l’intento di creare uno luogo espositivo per produrre e ri-
flettere sull’arte contemporanea. Contro le crisi attuali, Pas-
saggi sfida il presente con un’impresa ardua attraverso il fare 
cultura e, farlo tramite le mille sfumature di un’arte concepita 
in maniera pluridisciplinare. L’obiettivo è lavorare per creare 
forza aggregante, dialogo e contaminazione in un unico conte-
nitore. Sfruttando la risorsa di una realtà storicamente ricca ed 
accogliente, come quella di Pisa, da sempre ben predisposta 
alle nuove generazioni, Galleria Passaggi si apre ai temi della 
contemporaneità coinvolgendo un pubblico composito, costitu-
ito da studenti, intellettuali e professionisti che rispecchi l’i-
dentità della città stessa.

Nel centro storico di Pisa nasce un nuovo spazio culturale; Pas-
saggi Arte Contemporanea. Chiediamo a Silvana Vassallo, Art 
Director della galleria, cos’è Passaggi?
PASSAGGI è uno spazio dedicato all’arte contemporanea. E’ una 
galleria ma anche un contenitore di progetti. Nasce dal desiderio 
di creare a Pisa un luogo di esposizione, produzione e riflessio-
ne sull’arte contemporanea, aperto al dialogo con istituzioni sia 
pubbliche che private. Nei miei propositi mi piacerebbe affian-
care all’organizzazione di mostre l’organizzazione di incontri ed 
eventi che restituiscano una visione della contemporaneità nelle 
sue innumerevoli sfaccettature. Per questo aspetto più inter-
disciplinare lavorerò a stretto contatto con Multiversum Arte, 
un’associazione di Pisa nata lo scorso anno e di cui faccio parte.

Negli ultimi anni abbiamo assistito ad una stasi se non ad una 
diminuzione di spazi dedicati all’arte. Siamo stati testimoni del-
la chiusura di alcune gallerie e del trasferimento soprattutto 
all’estero di molte altre. Nel contempo, e la cosa ci lascia ben 
sperare, ci sono nuove realtà che emergono. Qual è lo Spirito 
con cui nasce Passaggi?
So che non sarà facile confrontarsi con il mercato. Ma lo spirito 
con cui nasce Passaggi è di costruirsi una credibilità basata sul-
la capacità di coinvolgere interlocutori molteplici, raggiungere 
collezionisti ma anche interlocutori nuovi e diversi, persone che 
sino ad ora non si sono mai avvicinate al mondo dell’arte con-
temporanea, lavorando sulla qualità delle proposte artistiche. 
In una città come Pisa, dove non ci sono molte gallerie di arte 
contemporanea, se si esclude l’esperienza pluri-decennale del-
lo Studio Gennai, questo rappresenta una sfida. 

Gli intenti?
In parte ho già risposto attraverso la domanda precedente. Ag-
giungo che vorrei mantenere saldo il rapporto con il territorio, 
e allo stesso tempo fare in modo che ciò rappresenti una ric-
chezza in più per aprirsi a esperienze di collaborazione a livello 
nazionale e internazionale.

di Massimiliano Alberico Grasso

A Pisa un nuovo centro
per l’arte contemporanea

PASSAGGI ARTE 
CONTEMPORANEA

Figlia di un passato illuminato, Pisa è un’antica città dalle radi-
cate tradizioni culturali. Dal suo punto di vista come, una real-
tà dal trascorso inveterato, trova il giusto appeal con le nuove 
avanguardie e tendenze contemporanee? 
Ritengo che la ricchezza del patrimonio culturale del passato 
sia un valore aggiunto, un incentivo a inserirsi nel solco di una 
tradizione prestigiosa. Oggi assistiamo a molte riletture attra-
verso lo sguardo dell’arte contemporanea di monumenti e luo-
ghi storici, e questa credo sia una strada da percorrere. Inoltre 
Pisa è una città sede di un’antica università, tutto’ora estre-
mamente importante, sia per gli studi in ambito scientifico che 
umanistico. Operare in un contesto così ricco di stimoli, dove 
la considerevole presenza di giovani rende vitale il confronto 
con i temi della contemporaneità, rappresenta a mio avviso una 
grande risorsa.

Passaggi Arte Contemporanea
allestimento della mostra “Una forma di attenzione” di Sabrina Mezzaqui
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Dalla sua illustre esperienza di studiosa, ci descrive in breve 
la visione che ha dell’arte e l’arte del futuro? 
Più che un illustre studiosa mi sento una persona che crede 
molto nel ruolo vitale e nella funzione sociale della cultura 
come forza aggregante. L’arte rappresenta per me un canale 
privilegiato per l’accesso al mondo dell’immaginazione, un 
osservatorio per percepire la realtà da prospettive inedite, 
un veicolo per creare territori simbolici in grado di parlare 
alle emozioni e all’intelletto. L’arte è esplorazione e ricerca 
di senso e significato, e in quanto tale uno strumento fonda-
mentale per comprende la realtà in cui si vive, e al tempo 
stesso immaginare mondi possibili. Non so come sarà l’arte 
del futuro, sicuramente fatta di tanti linguaggi diversi, visto 
che sempre più, parafrasando il titolo di un libro di Angela 
Vettese, l’arte “si fa con tutto”.
Lei proviene da una formazione pluridisciplinare, che suppon-
go applicherà nel suo lavoro di gallerista. Come possiamo im-
maginare un evento tipo?
Vorrei privilegiare una dimensione di ricerca, lavorare su pro-
getti da realizzare di volta in volta con gli artisti, costruendo 
attorno ad essi una serie di iniziative collaterali.

Investirà su artisti nel lungo periodo? Qual è la tipologia di 
artista che attrae la sua attenzioni?
Sicuramente mi piacerebbe investire su artisti nel futuro. 
Quanto alla tipologia di artista, non ho degli schemi precosti-
tuiti, ma mi cattura lo spessore oltre che la qualità estetica 
che si intravede dietro una processualità artistica.

Il target di fruitori a cui si rivolge?
Mi piacerebbe coinvolgere un pubblico composito, che rispec-
chi l’identità di una città abitata da giovani, studenti, intel-
lettuali e professionisti. Da questo punto di vista l’inaugura-
zione del 10 maggio scorso è stata per me un primo banco di 
prova molto positivo.

Un breve accenno sui progetti di Passaggi Artecontemporanea?
La prossima mostra sarà con Mariagrazia Pontorno, su un pro-
getto che coinvolgerà l’Orto Botanico di Pisa. Poi ho in program-
ma una mostra con Andrea Santarlasci, di cui apprezzo il modo 
di lavorare con gli spazi architettonici e i paesaggi naturali.

LA MOSTRA

10 maggio - 27 settembre 2014
Sabrina Mezzaqui in dialogo con Antonella Anedda
Una forma di attenzione

Le opere che Sabrina Mezzaqui ha realizzato per la mostra 
si ispirano a tre libri: “Che tu sia per me il coltello”, di 
David Grossman, “E disse”, di Erri De Luca e alcune liriche 
di Antonella Anedda contenute nella sezione “Cucire” di 
“Salva con nome”, sua recente raccolta di poesie. Con 
una pratica consolidata, ma che non finisce mai di stupire, 
Sabrina Mezzaqui manipola libri e pagine di carta tramite 
ritagli delle righe di testo e piegature; oppure cuce, rica-
ma e copia frammenti di testi. Dalle sue trasfigurazioni 
prendono corpo delle opere in cui si condensano il senso 
di un racconto o la profonda verità e bellezza di alcune 
frasi. Come scrive Antonella Anedda in un testo scritto ap-
positamente per la mostra: “Sabrina non si limita a rileg-
gere i testi che ama, li ripercorre, e percorrendoli come 
succede nel Midrash li trasforma, li forgia di nuovo, li 
ritraduce”.

LA GALLERISTA

Silvana Vassallo ha studiato filosofia all’Università di Pisa 
e storia dell’arte a Newcaste Upon Tyne (GB), da cui è 
nata la sua inclinazione per i percorsi interdisciplinari. Ha 
svolto attività di consulente culturale e curatrice, colla-
borando con istituzioni, enti locali e scuole di formazione. 
Lo scoso anno ha co-fondato l’associazione culturale Mul-
tiversum Arte, con sede a Pisa, di cui è presidente; attual-
mente dirige la Galleria Passaggi Artecontemporanea.

LA GALLERIA

PASSAGGI Arte Contemporanea
Via Garofani 14, 56125 Pisa 
www.passaggiartecontemporanea.it



18

Juan Esperanza, “L’altro Gioco”
olio su tela con estroflessioni, cm 100x200

flessione ed ispirazione, nel quale le contaminazioni avvengono 
più lentamente, dove risulta più semplice creare nuove orbite 
conservando la parte più profonda, originale e intima di sé. 
Ecco come il solipsismo può al contempo essere neo e punto 
di forza. Questo bacino sensoriale e materiale intatto, protet-
to e nascosto, aiuta a preservare, orientare ed alimentare il 
lavoro di questi artisti solitari che, lontani da una stella che 
li illumini o li riscaldi e in balia di moti cosmici capricciosi e 
imprevedibili, seguono la propria traiettoria restando fedeli al 
proprio sentire e alla tradizione. Da questo percorso ne esce 
rafforzata la dimensione del lavoro manuale e artigiano. In un 
momento storico in cui sembra orientata a crescere l’attenzio-
ne e il valore di ciò che è intangibile, nel quale gli stessi artisti 
tendono sempre di più a distaccarsi dalla materia, dal contatto 
diretto con essa, scegliendo di affidarsi alle nuove tecnologie, 
Bruno ed Esperanza si fanno invece detentori di tecniche anti-
che e custodi di gesti quasi scomparsi, instaurando un rapporto 
profondo con la materia, e descrivendo, nel modo di usarla, 
trasformarla, trattarla, riplasmarla, la relazione intima che vi 
intrattengono. Entrambi ne conoscono gli elementi, la loro re-
condita struttura, le loro proprietà, le infinite possibilità estra-
polate dalla manipolazione, attenta, studiata, congetturata. 
Sono due esperti “artigiani” che comprendono profondamente 
la grana della tela, i pigmenti delle vernici, la pastosità della 
colla, la grammatura della carta e tutte le loro eventuali decli-
nazioni. Bruno ed Esperanza, hanno a che fare con la materia 
che sanno, impastare, fondere, legare, stracciare, amalgamare 
e che ricreano dal nulla, conferendole nuova vita e identità e 
che, se prima chiaramente identificabile, adesso diviene altro 
da sé. Sono creatori capaci di trasformare la sostanza inor-
ganica in qualcosa di vivo e in trasformazione, sono maestri 
dal tocco germinativo che creano una crescita prolifica. In en-
trambi, la moltiplicazione cartacea o tematica comincia senza 
arrestarsi nella ripetizione gestuale e metodologica. La cieca 
bidimensionalità del foglio di carta utilizzato da Bruno, attra-
verso la tecnica del cartone romano, assume una viva tridimen-
sionalità attuando così un inatteso quanto singolare ossimoro. 
Allo stesso modo, le tele di Esperanza, gremite di corpi surreali 
e tridimensionali, si torcono e si gonfiano assecondando il moto 
di quell’afflato vitale che le permea. È l’élan vital, lo slancio 
vitale di Bergson, che pervade la fredda materia rendendola 
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Nello spazio profondo esistono dei pianeti misteriosi che flut-
tuano solitari, privi di un sistema solare di appartenenza. Que-
sti corpi celesti ruotano su se stessi senza orbitare attorno ad 
una stella di riferimento, dispersi nell’oblio cosmico. Rosario 
Bruno e Juan Esperanza sono come questi pianeti solitari che 
fluttuano lontani dalle orbite conosciute, apparentemente pri-
vi di una stella madre attorno alla quale orbitare, sono corpi 
celesti orfani che vivono una dimensione introspettiva e auto-
riflessiva, laddove le regole dell’arte e della produzione arti-
stica vengono dettate esclusivamente dal proprio ego. In un 
contesto in cui la ricerca di un maggiore e immediato riconosci-
mento orienta le scelte di molti artisti contemporanei, Bruno 
ed Esperanza, si pongono agli antipodi di una tale concezione; 
decidono infatti di vivere in luoghi marginali e defilati rispetto 
agli scenari riconosciuti dell’arte contemporanea. Bruno vive e 
lavora a Siculiana, in provincia di Agrigento, mentre Esperanza, 
originario di Città del Messico, vive e lavora da più di trent’anni 
a Sutera, in provincia di Caltanissetta. Due piccoli centri della 
provincia, due mondi remoti e appartati in cui è sicuramente 
difficile essere compresi appieno, ma in cui perseguire esercizi 
introspettivi e condurre esistenze incentrate sull’osservazione, 
meditazione e riflessione. Dietro la scelta apparentemente im-
popolare di vivere realtà defilate dai contesti ufficiali del mon-
do dell’arte, si percepisce un forte spirito autoconservativo, 
non solo del sé in quanto individuo irripetibile, ma del proprio 
mondo interiore che, in questi casi, si manifesta attraverso la 
produzione artistica. In questa dimensione ritirata, entrambi 
si fanno conservatori della tradizione culturale alla quale ap-
partengono, perpetrando la dimensione artigianale legata al 
lavoro manuale e agli stilemi semplici ed eloquenti che li carat-
terizzano. Bruno ed Esperanza maestri eremiti, chiusi nel loro 
mondo introverso, trovano così in se stessi e nel territorio che 
li circonda, la propria fertile ispirazione. L’accumulazione di 
oggetti, giornali, terra, sabbia e cenere nella loro produzione 
artistica non è semplice stratificazione di materia, ma anche di 
culture. Gli impasti cartacei di Bruno guardano alla tradizione 
folkloristica, i marroni bruciati di Esperanza evocano il colore 
delle colline arse dal sole attorno a Sutera. Bruno con metodi 
new dada, strappa i cartoni e i fogli di giornale, decontestua-
lizzandoli dalle testate di appartenenza e le parole, le frasi, gli 
articoli di cronaca siciliana, vengono riconvertiti in una nuova 
identità straniata. Esperanza tra primitivismo e art brut attin-
ge inevitabilmente dalla sua cultura messicana intrisa ormai di 
sicilianità, dando luogo ad una originale contaminazione dagli 
esiti estetici inediti ed interessanti che l’artista cerca di pre-
servare all’interno di un mondo all’apparenza chiuso e isolato. 
Tale autoconservazione prende la forma del distacco e della 
lontananza da quei luoghi contaminati nei quali può nascere 
un miscuglio non sempre calibrato ed equilibrato, ma anche da 
quei risvolti della globalizzazione che conducono ad inevitabili 
omologazioni. L’entroterra diviene così il luogo deputato a ri-

di Manuela Conciauro

Rosario Bruno
Juan Esperanza

PIANETI SOLITARI
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viva e assecondando questo flusso spirituale; accade così che 
i puzzle stereoscopici di Bruno, antiche sovrapposizioni carta-
cee, si ergano facendosi persone come nel caso del Giudice 
Bongiorno (1982), dove teste riconoscibili, ritratti celebri, pur 
squadrati, rigidi, sezionati e sezionabili si mostrano reali, veri, 
vivi: «È una galleria di ricordi, una sinfonia nostalgica della 
memoria: sono i volti che hanno accompagnato la vita di Bruno, 
che hanno connotato la nostra epoca (…)»1. La sue stratifica-
zioni cartacee crescono come frammenti tessili che si cuciono 
l’uno con l’altro e in Gesti e rilievi (1978), sembrano ribollire 
come mossi da un movimento interno che ne rimodella la su-
perficie, sensibile ad ogni respiro, ad ogni pulsazione. Percorso 
dall’élan vital è anche il colore di Esperanza, che s’impasta 
con terra, polvere, sabbia, cenere raccolta sull’Etna, rendendo 
i suoi uomini e donne impossibili non ma presenze credibili di 
un ipotetico decalogo delle cose di natura, proprio come av-
viene per Angelica (1992), nella quale si combinano tecniche 
1 Alessi I., in AA.VV. Maestro di c’arte, opere dal 1968 al 2008, Eugenio Maria 
Falcone Editore, Bagheria (PA) 2008, p. 184.

e materiali differenti come cartapesta, cartone, segatura di 
legno e pigmenti naturali. Le sue pittosculture, in particola-
re, laddove la superficie della tela si tende sotto i movimenti 
vivi della materia de L’altro gioco (1993), sembrano evocare la 
«vita spirituale interna»2 di cui parla Barbara Hepworth. Pro-
prio questa interpretazione dell’élan vital che accomuna i due 
artisti, uscita rafforzata da dimensioni solipsistiche originali e 
profondamente creative, sembra oggi aver generato due tra-
iettorie riconoscibili e non più monche di un’orbita finalizzata. 
Bruno ed Esperanza, alchimisti capaci di trasformare la materia 
inerte in organica, stregoni confinati in dimensioni prolifiche e 
remote, maestri custodi di una gestualità dimenticata, sono 
oggi astri da osservare attentamente e sempre più prossimi a 
divenire riferimenti gravitazionali, suggerendoci nuove rivolu-
zioni copernicane.

2 Krauss R., Passaggi. Storia della scultura da Rodin alla Land Art, Bruno Mon-
dadori, Milano 1998, p. 150.

Rosario Bruno, “Rettangolo nero”
cartapesta, pigmenti, cm 70x100x4
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“Quando arrivo davanti al mio studio e giro la chiave nella ser-
ratura”, dice Genovese “penso a quel che vedrò, a quel che ho 
fatto e a quel che farò”. Nella sua voce si avverte un’emozione 
rinnovatasi giornalmente in decenni di attività artistica. Nello 
spazio di Rosario, i colori aleggiano come se fossero profumi; 
quadri, sculture, telai in preparazione, progetti, colori e at-
trezzi del mestiere lasciano intuire la passione e la disciplina 
di un artista che ha veramente cura delle proprie cose. Ci se-
diamo e so già che il nostro discorrere sarà una conversazione 
che si dispiegherà con naturalezza.

Prima di parlare della tua arte, mi piacerebbe sapere chi è per 
te l’artista.
Mi piace pensare che l’artista sia un “genitore consapevole”, 
una persona decisa a mettere al mondo la propria creatura e 
che si prepara a questo evento. Prima di iniziare una nuova 
opera, la penso, la progetto, studio il soggetto, le sue pro-
porzioni, anche affidandomi al calcolo matematico, decido la 
tecnica, mi chiedo quale materiale possa essere il medium più 
adeguato ad esprimere la mia idea; mi trasformo in artigiano 
e preparo i supporti, a volte li fodero con la tela, e quando 
l’opera è pronta già conosco come installarla in un’eventuale 
esposizione. Non abbandono la mia creatura fino alla fine. È 
tutto calcolato con sentimento.

Possiamo parlare di un artista-artigiano, in un certo senso...
Io credo che l’artista vero debba avere una tale padronanza 
della tecnica da poter usare i propri mezzi espressivi, fino a 
raggiungere alti livelli di sperimentazione. Per fare arte occor-
rono tecnica, tecnologia e creatività. L’arte non nasce da sem-
plice ispirazione o talento innato, bisogna educarsi ed educare 
all’arte. L’inconsapevolezza fa sì che ci siano troppi dilettanti 
che si affidano allo stereotipo e al caso e non a capacità conso-
lidate attraverso la pratica e lo studio. 

All’inizio della tua carriera i tuoi dipinti rappresentavano scor-
ci di città, muri studiati seguendo un realismo fotografico; a 
partire dagli anni Ottanta la tua attenzione si è spostata allo 
spazio e alle stelle, e le tue tele hanno iniziato ad avere forme 
circolari, spesso a calotta, al fine di raggiungere un maggiore 
effetto mimetico.
Nel ‘77 mi sono innamorato della fotografia, intesa come mez-
zo attraverso cui ricordare attimi, momenti che mi avevano 
colpito e che poi nel mio studio facevo confluire nei miei dipin-
ti in una sorta di realismo idealista. Un giorno iniziai a guardare 
il cielo, lo spazio; comprai un telescopio a mio figlio e quasi per 
gioco iniziammo a guardare la luna e i pianeti più vicini alla 
terra come Giove. Iniziai rappresentando il sole, per poi spo-
starmi alle galassie e rappresentare intere costellazioni tenen-
do conto di tutti i rapporti tra le stelle, della loro magnitudine, 
della loro storia, del mito e dell’etimologia dei nomi. L’idea del 
supporto circolare nacque per caso un giorno in cui per dise-
gnare la luna usai una tazza per farne il cerchio, perfetto nella 
sua mancanza di confini e nel suo continuo muoversi.

di Elena Cantarella

Conversazione con

Rosario Genovese
Rosario Genovese
Fotografia di Carmelo Bongiorno

dall’alto

Giove e i satelliti galileiani, 2011
installazione temporanea, Palazzo della Cultura di Catania, m 8x8

Il sole, 1986
legno, alluminio anodizzato e olio, Ø cm 150, h cm 15
courtesy Gildo Frioni, Roma
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Nel 2011 una grande mostra antologica ha raccontato della tua 
intera carriera artistica, raccogliendo le opere che sono indice 
delle tue evoluzioni artistiche. Nonostante siano opere molto 
diverse tra loro, scorci di città o astri circolari, si può avvertire 
in tutte loro una componente comune, una sottesa corrente 
lirica.
Tutte le opere d’arte in qualche modo parlano dell’artista che 
le ha create, ne racchiudono e ne esprimono l’energia. I miei 
quadri, i primi più legati al mezzo fotografico, o le mie più 
attuali trasposizioni astrali, nonostante abbiano alla loro base 
delle ricerche scientifiche, restano delle mie creazioni; è un 
modo per esigere dall’arte tutta la libertà possibile.

L’anno scorso è stata inaugurata la tua personale Alpha/Beta. 
Corrispondenze. Cosa racconta di nuovo?
Le mie opere parlano sempre dell’Infinito, ma secondo aspetti 
e modi differenti. Questa volta si tratta di dittici, di tele cir-
colari, modulate diversamente in dimensione e superficie, che 
rappresentano gli astri nella loro connessione più profonda.

Come nasce l’idea di queste opere doppie?
Da circa quattro anni la mia attenzione è catturata dalle stelle 
doppie-visuali, stelle che visivamente appaiono vicine ma sono 
in realtà distanti e che rappresentavo in un unico supporto. 
Tempo dopo scoprii l’esistenza delle stelle doppie binarie a 
contatto, stelle realmente vicine, nate da un parto gemellare 
con le stesse potenzialità e legate tra loro da un canale, quasi 
un cordone ombelicale che permette di condividere massa ed 
energia. Sono astri che si differenziano spesso nel colore e che 
nel tempo acquisiscono peculiarità proprie. 

Quindi non si tratta di immagini perfettamente speculari. 
È come per noi uomini, i gemelli hanno sempre delle differen-
ze, nulla in natura è identico. Per questo la mostra parla di cor-
rispondenze e non di uguaglianze, anche se è proprio nel cerca-
re le uguaglianze che trovo le varianti. Inizio stendendo su una 
tela un impasto cromatico, lo tampono così da ottenere una 
matrice informe, un brodo primordiale. Poi fotografo la tela e 
grazie alla stampa inkjet in esacromia faccio stampare la foto 
su un’altra tela che viene montata su un telaio identico, che 
accostato all’altro forma un’opera unica. Ho così i miei due 
gemelli; agisco contestualmente su di loro, intervenendo, tran-
sitando dall’uno all’altro, prendendo in contropiede il tempo.

Almaaz (epsilon aurigae) A+B, 2014
Tecnica: 	 A - supporto ligneo, acrilico e matita su tela;
	 B - supporto ligneo, acrilico e matita su stampa diretta inkjet UV su tela
	 cm 180x90

Come nascono le immagini che popolano le tue stelle?
Nascono dal colore, da un magma popolato da centinaia di ani-
me che vengono a galla e che vogliono emergere; io fisso col 
disegno quelle che possono esprimere al meglio il mio intento. 
Procedo contestualmente su entrambi i supporti con la piena 
libertà di imprimere figure e storie differenti, corrispondenti, 
basandomi anche sulla storia e l’etimologia degli astri, a cui 
dedico dei componimenti poetici: uno prima di iniziare l’opera 
e l’altro durante la sua esecuzione. 

Come descriveresti la tua Arte a chi non la conosce?
Mi piace pensare ai miei lavori come a delle opere aperte, dove 
l’osservatore potrà vedere anche quelle immagini che sono ri-
maste nascoste nel colore e a cui non ho dato forma, e dove 
può avvertire la presenza di un’energia che nasce non solo 
dall’ordine divino delle cose, ma dal lavoro creativo dell’arti-
sta, in un continuo scambio energetico.

Quello che ti rende davvero un vero artista è la solerzia e a 
la passione con cui vivi la tua arte, e so che cerchi sempre di 
trovare del tempo per lavorare alle tue opere. Quali sono i tuoi 
progetti attuali?
Hai ragione, non mi fermo mai. Attualmente mi sto preparando 
ad una nuova antologica che si terrà in un’importante città ita-
liana. Racconterà delle mie opere dedicate all’universo: nes-
sun riferimento alla terra, solo astri, costellazioni e galassie.

Rosario Genovese
vive ed opera a Catania

Progetto per la costellazione Perseo e Andromeda, 2004	
matite su carta, cm 24x42
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Francesco Seggio
vive ed opera a Palermo

rata attraverso una Palermo delle abitazioni pervasa dall’ansia, 
in cui occhi, contrazioni mimetiche, gestualità s’inseriscono in 
spazi quadrati, per rettangoli di luci, per frammenti e segmen-
ti corporei: corrusche ferite inferte da un chiarore improvviso, 
parziale, segmentale, gesti esplosi nella densità di un interno, 
sanguigne manovre stemperate nel bianco di un incarnato, um-
bratili apparizioni, per disjecta membra, allarmanti, tangibili. 
Tali timorose voluttà della fisionomia, Seggio le rimanda, quasi 
a giustificare il senso delle cose, al raccordo con l’esistenza 
stessa del mondo, in una silenziosa distribuzione di scarne pu-
pille, in una ricerca di individualità, mai compiutamente con-
quistabile, per quel «qualcosa di irrazionale» già segnalato da 
Georg Simmel nel suo “significato estetico del volto”. Esse ci ri-
conducono, al fine, all’emblema più probante di una interiorità 
celata e allo stesso tempo desiderosa di accendersi attraverso il 
fuoco aperto del viso, accompagnato da quel «conforto degli og-
getti» ribadito da Pamuk, a scaldare cuore, parole, disillusioni.

PH
O

TO

Una passione geometrica si dispone nello spazio popolato da 
vólti, sguardi, gesti, tutti gemmati dalla primaria vocazione di 
Francesco Seggio. Passione del rappresentare, del dare testi-
monianza di corpo e mente, di eterogenee tensioni, ma anche 
del toccare col gioco dell’ironia quel sentimento evocatore, 
metaforico posseduto dagli oggetti che si accompagnano alle 
figure, costruendo così la storia di Francesco pervasa dalla sto-
ria degli altri. Uno scatto avvoltolato in un modello, in un viso, 
in un’espressione confusa dalla oscurità, nel tag d’una frase, 
per poi disporsi, quale modello o impeto di un sogno, nell’es-
senza necessaria del quotidiano. E se tale essenza non sembra 
essere destinata al sogno, all’utopia, ecco rivolgersi a tutta la 
vasta barriera di sensoriali recettori pronti ad esasperarla, a 
irrobustirla, ad amplificarla in virtù della posa, della emersione 
di un particolare dispositivo intellettuale, e, se vogliamo, della 
stessa ingenuità, vanità, arguzia o anche ostilità che si vanno 
concretando. In fondo, tutto il campionario umano tratto e ri-
tratto tra le mura della città di Palermo, proveniente da una 
coorte felicissima e fastosa, ulcerata e rigogliosa, e da cui oggi 
residuano legami incerti, cascami d’una erosione sentimentale 
e creativa, proclamando in tal modo il bagaglio di delusioni, 
vittorie, sconfitte nella ricerca di nuovi approdi o nella volontà 
di vivere e resistere fino alla intimidazione. Alzare, allora, il 
margine del silenzio, significa raccogliere, per quanto possibile 
dalla grinta chiaroscurale, la valenza del nero, espunto, quasi 
con forza, da una luce calda e sotterranea, affinché, proprio 
per tale valore ctonio, il marchio della persona diventi impre-
vedibile. Marchio quietamente oscurato attraverso la presenza 
di una maschera, e, in tale (tra)vestimento, nell’accezione di 
Wilde, si possa dire finalmente tutto della verità (della sua veri-
tà), della sua nudità. Basta un bagliore, un tremore che rientri 
dal mondo che ci soffoca, col perdere, ad esempio, oggetti e 
velami forniti dal fotografo, per far ritorno alla persona, scolla-
re la maschera posta nella contiguità della ipocrisia, nel gusto 
urticante dell’irriverenza. Un orizzonte umano fortemente per-
cepibile, esondato dalla pressante essenzialità degli oggetti, il 
tutto a segnare il percorso di Seggio, coltivabile ancora fino alle 
estreme conseguenze. Spesso è anche la dimensione del tatto, 
la compattezza espressiva della materia, coagulata nella super-
ficie della carta, che ne favorisce il trasfondere lo spessore, i 
pori, le pieghe, al fine di una restituzione pur parziale della cor-
poreità. Un’insinuante palpabilità concettuale, dunque, in cui si 
esaspera, nella catena ascendente dei vólti, l’attrito prodotto 
dal suono sordo dei corpi. Da essi si fanno strada visioni d’altro, 
tracce, icone di una realtà interna, intima, riconsegnata dalla 
foto all’uomo, potenziata dalla esiguità della luce, da un’ombra 
pervadente, per cogliere quel buio estremo appena illuminato 
dalla carne. A questa parsimonia si attaglia il percorso analitico 
per immagini di Francesco Seggio. Una geografia umana elabo-

di Aldo Gerbino

Per sguardi. Vólti
L’umano catalogo di 
FRANCESCO SEGGIO

Di quello viso parlane la gente
[Jacopo da Lentini (1210-1260)]

Scatto per il poeta Stefano Vilardo,
l’autore di Tutti dicono Germania Germania, 2013
fotografia in bianconero

Fedeli, 2013
fotografia

Macellaio palermitano
fotografia
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di Alessandra Santin

Alberto PASQUAL
ALETHEIA

Io sprofondo sotto un peso d’amore canta Romeo di Shakespe-
are, sottomesso al sentimento umano per eccellenza, assogget-
tato alla sua forza per affetto/effetto della sua potenza. Mer-
cuzio lo invita però alla leggerezza, insita anch’essa nelle ali 
dell’amore, suggerendogli i percorsi alati della poesia.Allo stes-
so modo Alberto Pasqual viene sedotto dell’energia dell’acciaio 
massiccio e pesante, apparentemente immodificabile, durissi-
mo, eterno, ma le sue sculture esprimono contemporaneamen-
te, oltre al peso e alla compattezza di questa materia, anche le 
straordinarie possibilità del fare, la morbidezza e velocità del 
gesto, la leggerezza della visione. Frammenti mobili sfrangia-
no le forme rigide dei parallelepipedi d’acciaio; linee di fuga 
vìolano gli spigoli vivi e taglienti. Sottoposti alla forza di una 
corrente ventosa, i dischi e le stele di ferro si scorporano nel 
fluire di una materia un tempo immobile, ma ora simile a terre 
laviche in movimento, che indicano la direzione della poesia. 
Ogni opera di Alberto Pasqual, infatti, è un’azione contratta, in 
bilico fra il minimale e l›ermetico, fra il peso e la leggerezza. 
Ogni scultura, disegno, composizione pittorica continua il ciclo 
che sviluppa, ancora oggi, il nucleo tematico degli esordi: lo 
sguardo sulle forme della vita che è mutazione, che è diveni-
re di corpi ed energie, relazioni tra sacralità e materia, carne 
e sangue, voci e respiro. Alcune idee cardine, come quelle del 
tronco, del doppio, della soglia e del disco, si ripropongono se-
condo variazioni di dimensioni e colori, non solo nei corpi solidi 
della scultura, ma anche in bassorilievi rossi di ruggine, nei neri 
delle polveri di ferro depositate su carte preziose, in disegni 
metallici, grigi, schizzati a punta di matita o di penne a biro, 
come bozzetti che si moltiplicano veloci nello studio dell’arti-
sta. Ogni opera (in particolare ogni scultura) parte dal limite, 
rappresentato dalla forma solida/geometrica, per superarlo. In 
questo atto non sta la sfida dell’artista, ma la sua vocazione. 
Innanzitutto Alberto Pasqual osserva la spessa lastra di ferro, la 
sente nella superficie, la ascolta nella relazione con lo spazio, 
infine la trapassa, come farebbe un pallottola che penetra la 
carne lasciando dietro sé un foro slabbrato; la modella come 
se fosse creta morbida, squarciando la sua pelle, aprendo var-
chi, indicando spazi ulteriori. Attraverso questi vuoti rileva e 
rivela percorsi, punti di fuga inediti, luoghi di nuove possibi-
lità. Non produce una semplice ferita (mai comunque morta-
le), ma aperture, stacchi di frammenti carichi di nuova vita 
che non aspetta. Tutte le sculture annunciano il divenire, come 
se il vuoto fosse un’assenza materica urlante, un’opportuni-
tà, una conversazione potenziale che non giunge quasi mai ad 
una conclusione. Nel De rerum natura Lucrezio, il poeta della 

materia fisica, permanente e immutabile, afferma che il vuoto è 
altrettanto concreto che i corpi solidi.Quando stabilisce le leggi 
meccaniche che determinano rigorosamente ogni evento, egli 
permette agli atomi delle deviazioni imprevedibili, e garantisce 
la libertà tanto alla materia quanto agli esseri umani. Questo 
anelito di libertà rappresenta la cifra poetica di Alberto Pasqual, 
che perturba la forma reale, abituale e, nella dissoluzione della 
sua compattezza, indica uno spazio nuovo, trasposto, in cui la 
vita intensa dinamizza e si impossessa dell’opera. Per questo le 
sculture si smembrano in liriche composizioni astratte, in  pae-
saggi che danno vita a quadri intensi. Angoli e settori si staccano 
parzialmente dal corpo centrale e si ripresentano, nel doppio, 
speculari, oppure trasversalmente in disequilibrio, in forme 
scomposte e sconsiderate. Parti rischiose e proprio per questo 
vive, alludono a eventi potenziali. Gli assemblaggi e le saldature 
creano ritmi e piani, corpi e segni nello spazio, in una libertà 
completamente nuova. La fusione inattesa tra spazio e forma 
incarna perfettamente le opere/eventi di Alberto Pasqual, la cui 
materia grezza e pura, senza alcuna pulizia o levigatura, si ripro-
pone in forme di grande peso e sublime leggerezza in movimen-
to, senza mai cadere in una facile retorica. La resa è frutto di 
un percorso istintivo e di uno riflessivo, sapientemente bilanciati 
dall’artista, che raggiunge nell’esecuzione dei lavori più recen-
ti, un’effettiva unità concettuale, che risponde perfettamente 
all’aletheia degli antichi Greci, cioè allo svelamento e rivelazio-
ne che caratterizzano il rischio e il fascino di ogni divenire. Una 
assoluta verità. Finalmente.

Ut tensio sic vis, 2012
ferro, cm 20x15x43

Alberto Pasqual
vive ed opera a Sacile (PN)

Discomposizione, 2012
ferro, cm 25x30x24
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Giulia Gensini
vive ed opera a Roma
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Nei primissimi anni Sessanta numerosi artisti si interessano 
contemporaneamente alle potenzialità espressive della pa-
rola, accompagnata dall’immagine, dando vita a quel mo-
vimento artistico che verrà poi denominato Poesia Visiva. A 
Firenze, nel 1963, dall’incontro tra Eugenio Miccini e Lam-
berto Pignotti, nasce il Gruppo 70. I poeti visivi si rendono 
conto che sia la letteratura che l’arte stavano utilizzando un 
linguaggio lontano da quello comune: decidono così, per col-
mare questa distanza, di creare un moderno linguaggio, il cui 
lessico proveniva dal mondo della comunicazione di massa, 
dai quotidiani, dai rotocalchi, dalla pubblicità e dai fumetti. 
Il fine era duplice: raggiungere un pubblico sempre più va-
sto, grazie all’alto grado di decifrabilità e allo stesso tempo 
esorcizzare il potere dei mass-media. La tecnica che risultava 
più congeniale per raggiungere questo risultato era il collage 
che permetteva, tramite il riutilizzo di testi e immagini pro-
venienti dal mondo dell’informazione, un impatto immediato 
e forte. Tutto prendeva origine da antiche tavole di scrittura 
greca, latina e decorazioni azteche e islamiche - come è stato 
dimostrato in grandi mostre internazionali - i Calligrammes di 
Apollinaire, il Coup de dés di Mallarmé, le “parolibere” e “ti-
pografiche” futuriste; ma anche il linguaggio ermetico di Joy-
ce e gli scritti di J. Derrida, M. Foucault, A. Robbe-Grillet, R. 
Barthes, N. Chomsky, i poeti “Novissimi”. Giulia Gensini parte 
dalla riflessione sulla poesia visiva, sulla neo-avanguardia e, 
attraverso le sue opere, dimostra di aver assorbito a fondo 
la lezione dei poeti visivi e di averla reinterpretata in chiave 
autonoma e personale. La sua opera artistica procede rappor-
tando segni e codici di diversa provenienza: linguistici, visivi, 
dell’udito, del gusto, dell’olfatto, del tatto, del comporta-
mento, dello spettacolo: da tale attività multimediale e sine-
stetica nascono le sue “poesie visive” sotto forma di collage o 
di intervento su foto di cronaca, di moda, di pubblicità, ecc. 
Con l’uso della tecnica del collage, rielabora la dimensione 
patinata delle riviste di moda e della pubblicità, nell’intento 
di restituire alla comunicazione stessa la dimensione esteti-
ca negatale dalla società consumistica. Non a caso la poesia 
visiva fa uso dell’ironia, del rovesciamento e della riflessione 
metalinguistica per permettere la messa in questione della 

di Araxi Ipekjian

GIULIAGENSINI
L’immagine sinestetica del 

glamour 

(In)certi giorni, 2012
collage, cm 48x33

Parole, parole, parole, 2009
collage, cm 50x70

capacità comunicativa del linguaggio in modo strumentale e 
analitico. Di tutto ciò Giulia Gensini è al tempo stesso arte-
fice e lettrice, protagonista e interprete, grazie all’apporto 
sinestetico che dona alle concettualizzazioni e alle tematiche 
proprie della poesia visiva.





Arpinè Sevagian
vive ed opera a Roma

da un lato il senso del sacro, l’immagine cristologica di un 
poeta che passò parte della sua vita in un monastero e che 
fu ucciso perché rifiutò di abiurare la Cristianità e con-
vertirsi all’islamismo. Ma allo stesso tempo emerge anche 
una dimensione di sensualità e seduzione, quella dell’ar-
tista licenzioso, delle sue liriche amorose. È forte l’uso 
surrealista e simbolista di oggetti e colori: tre melagrane 
sanguinanti su una tela bianca, un pugnale che sanguina 
su una tela bianca che richiamano il simbolismo del rosso, 
della passione e della morte che corre lungo tutta l’opera. 
Nel “colore rosso del melograno” attraverso vere e proprie 
icone e visioni oniriche, c’è la lacerazione di un essere che 
aspira alla libertà, all’assoluto ed è condannato alla soffe-
renza e alla detenzione.
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Il soggetto del “colore rosso del melograno”- surrealista 
ciclo pittorico della pittrice armena Arpinè Sevagian - è 
Sayat Nova, trovatore armeno del XVIII secolo, presentato 
dall’artista attraverso piccoli e grandi quadri figurati (ispi-
rati al film di Sergei Parajanov) che raccontano le fasi più 
significative della vita di uno dei poeti più celebri della 
storia della letteratura e della musica armena e pancau-
casica. Sayat Nova, infatti, oltre che in armeno, compose 
canti anche in georgiano e in turco-azeri e, per questo, è 
visto ancora oggi come simbolo di fratellanza e convivenza 
pacifica tra i popoli del Caucaso. Vissuto durante il Rina-
scimento armeno, trascorre gran parte della sua esistenza 
a Tiflis, antico nome dell’odierna Tbilisi come trovatore 
di corte. Il poeta si innamora della regina della Georgia, 
è consapevole dei rischi che corre e si convince a intra-
prendere la via della reclusione spirituale in un convento. 
Il ciclo pittorico di Arpinè Sevagian procede per allusioni, 
simboli e assonanze visive, attingendo spesso al folclore e 
alla storia armene con un risultato fortemente suggestivo, 
affascinante e coinvolgente. La pittrice ha composto un 
mondo pittorico che scaturisce dalla poesia di Sayat-Nova, 
la sua visualizzazione in immagini. La fattura pittorica si 
esprime in una tavolozza cromatica dove i colori spesso 
sconfinano e si diffondono. Il rosso del succo delle me-
lagrane che imbibisce un telo, il sangue che sgorga dei 
montoni sacrificati, il succo dell’uva pigiata, le tinture dei 
tessuti, il diffondersi dei fluidi spremuti e aspersi. Ma sono 
strizzati anche i libri antichi, pressati e poi aperti, disse-
minati sui tetti, sfogliati dal vento: la poesia viene estrat-
ta dalle pagine ingiallite, fatta sgorgare e diffusa nell’aria. 
La composizione delle immagini passa per nature morte e 
ritratti di grande complessità e geometrie, conflitti grafici, 
allegorie (come la conchiglia sul corpo nudo femminile). 
E poi canti, danze, pantomime, sinfonie visive, musiche 
con ashik e altri strumenti tradizionali. La distillazione in 
immagini di una cultura antica come quella armena, una 
fitta trama iconologica con elementi artistici, capitelli, 
tappeti, cammei, arazzi, bassorilievi, monasteri, intarsi, 
architetture medievali, una compenetrazione e una sim-
biosi tra immagine e concetto. Arpinè Sevagian trasmette 
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Il colore rosso del melograno
La vita del poeta armeno Sayat Nova tra 

estri surrealisti e pause liturgiche

dall’alto

Il poeta e l’alfabeto, 2011
tecnica mista su carta, cm 20x30

Il poeta e il libro, 2011 
tecnica mista su carta, cm 20x30

nella pagina a fianco

Polittico della passione (Sayat Nova), 2014
tecnica mista su tavola incamottata, cm complessivi 80x60
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La contaminazione è una delle conseguenze impreviste del 
nostro tempo, cioè di questo tempo che abbiamo variamente 
definito e che ancora variamente definiremo, perché chiara-
mente il sistema delle denominazioni è un sistema fragile, è 
un sistema che è adeguato a un momento della trasformazione 
della cultura, e quindi della vita materiale, del contesto indivi-
duale e di quello sociale, ma diventa subito inadeguato perché 
appartiene a un farsi o un disfarsi del linguaggio che non ha più 
interruzione senza intermissione, perché è la vita stessa della 
lingua e del linguaggio, cioè ogni lingua, ogni linguaggio che per 
un attimo solo cessassero di essere così dinamiche attive, capa-
ci di essere pelle, di essere involucro ma pienamente aderenti 
alla realtà, sarebbero destinate a diventare archeologia, come 
tante lingue e tanti linguaggi diventano archeologie senza che 
noi ce ne accorgiamo. Ce ne accorgeremo quando un certo spes-
sore di tempo ci farà riflettere sul sistema linguistico e ci accor-
geremo di aver perso per strada tante parole, tante definizioni 
che non ci appartengono più e che per un momento abbiamo 
ritenuto fondamentali per la nostra capacità di connotare e di 
denotare. Le opere di Emanuele Gregolin e i versi di Roberto 
Gaudioso ci dicono che la contaminazione è appunto questo, 
è la presa di coscienza, la consapevolezza di una esigenza di 
modificazione quindi la modificazione in sé, la modificazione 
per sé. La modificazione in sé è quello che avviene al di là del-
la nostra coscienza, quella per sé è quella che invece avviene 
nella coscienza e quindi capace di diventare originalità ricca, 
cioè una originalità che è consapevole di se stessa, e quindi 
in grado di procedere, di manovrare nel sistema delle culture, 
delle acquisizioni, delle memorizzazioni e degli abbandoni di 
sé. I volumi di Gregolin e Gaudioso sono la dichiarazione che 
nel nostro tempo non esiste uno stile, ma esiste una pluralità di 
stili, certamente meno durevoli nel tempo, ma non per questo 
meno affascinati, cioè la pluralità e la diminuzione temporale 
destano sempre di più l’interesse che nel tempo invece viene a 
consolidarsi per una legge di psicologia oggettiva, tende dicia-
mo ad essere meno interessante, perché non ha più l’imprevi-
sto. Ecco tutto ciò che perde d’imprevisto, perde d’imprevisti, 
chiaramente appartiene al nostro sistema di autoriconoscimen-
to, cioè quindi di soddisfazione, ma non ha la carica imperativa 
del nuovo che sconvolge il vecchio e lo introduce in fantasmi, 
in orizzonti in paesaggi che non gli sono propri, come fanno il 
nostro Emanuele e Roberto. Quindi la loro Faglia non è l’abban-
dono della cultura, l’abbandono dello stile ma è l’adesione alla 
cultura, l’adesione agli stili in questa nuova dimensione in cui 
la parola pluralismo diventa qualche cosa da sottoporre conti-
nuamente alla verifica dei poteri. Perché non c’è cosa peggiore, 
non c’è di peggio che dare per acquisito un significato vecchio 
a qualche cosa di nuovo, ovvero il nuovo non può essere detto 
con la forma del vecchio anche se spesso la forma del vecchio 
è talmente potente e forte da potersi collegare mimetizzando-
si nelle lingue forti, nei linguaggi forti. I linguaggi forti prima 
di farsi sconfiggere, prima di perdere se stessi combattono e 
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Precessione e Faglie
La Babele di Emanuele Gregolin 

e Roberto Gaudioso

combattono duramente e spesso riescono a trasformarsi in una 
continuità discontinua, che è poi l’espressione delle grandi co-
lonizzazioni, delle grandi civiltà, delle grandi culture. Le grandi 
culture sono quelle che entrano nella diversità con minor paura, 
perché pensano di poter accogliere le dimensioni del nuovo in 
un sistema di disordini. Sono utopie necessarie che non scon-
volgono l’organismo originario, ecco per cui la contaminazio-

Emanuele Gregolin
Africa (Mito), 2014 (per Faglie)
olio su tela, cm 100x100

Emanuele Gregolin
Senza titolo, 2014 (per Precessioni)
tecnica mista su base fotografica, cm 30x20
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Roberto Gaudioso, Emanuele Gregolin
Faglie

Prefazione di Aldo Gerbino, Postfazione di Sara Fontana
Edizioni Di Felice, Martinsicuro, 2014

Roberto Gaudioso
Emanuele Gregolin Faglie Roberto Gaudioso

Emanuele Gregolin Precessione

Roberto Gaudioso, Emanuele Gregolin
Precessione

Prefazione di Sara Fontana, Postfazione di Aldo Gerbino
Edizioni Di Felice, Martinsicuro, 2014

ne è oggi modo di parlare, è modo di atteggiarsi, è il sistema 
della moda, sono i linguaggi della cultura, è il linguaggio della 
politica, è il linguaggio dell’etica, sono i linguaggi dell’esteti-
ca, sono i linguaggi della conoscenza ma anche della poesia, 
cioè tutto un insieme che ci connota come essenzialità diverse, 
come coesistenza della diversità. E questa coesistenza, questo 
ruotare intorno a un’asse, questa Precessione, è da un lato la 
dichiarazione della forza delle culture e dall’altro lato delle 
loro disponibilità a rinnovarsi e quindi anche a ricordare che se 
nella contaminazione e quindi nel prepararsi alle diversità, alle 
originalità sempre nuove, sempre diverse, sempre accentuate, 
dovesse venir meno il quoziente della memoria, quello sarebbe 
l’emblema di una nuova Babele, di quello che i linguisti, gli 
psicanalisti chiamano del sistema Rizoma, cioè di quel sistema 

che non ha né inizio né fine, per cui non c’è un punto in cui 
istituire un filo di Arianna. Sarebbe come istituire una follia, 
una demenza collettiva in cui tutti gli individui verrebbero a 
deperire e a perdere se stessi. Ecco Contaminazioni vuole es-
sere invece nel farsi e nel disfarsi dei linguaggi, un modo per 
comprendere l’ineluttabilità del disfacimento e proporsi al nuo-
vo con attenzione, con rigore, con capacità di stare sopra, di 
essere saggio, di essere conoscente di quello che sta avvenen-
do, perché come ho detto qualche volta, ma certamente anche 
nel mio argomentare niente è mai uguale a se stesso, tutto è in 
continua trasformazione, ma a volte si tratta di trasformazioni 
invisibili e si tratta di connotazioni che non si fanno immediata-
mente riconoscere. Ecco la forza della cultura, dell’alta cultura 
deve essere questo, mettersi sul delebile, mettersi sulle tracce 
dell’indelebile e farlo diventare segno e quindi anche alfabe-
ta connotazione di capacità narrativa e conoscitiva. Emanuele 
Gregolin e Roberto Gaudioso sono più che mai interpreti del 
tempo di questo nuovo secolo, di questo nuovo millennio che ha 
bisogno di egalità, ha bisogno di capacità di comprendere l’au-
totrasformazione, di comprendere l’evoluzione, di comprende-
re l’invenzione e la fantasia. Lo vediamo ogni giorno, ma poi 
nella riflessione ci rendiamo conto che l’essere ogni giorno in 
una realtà non necessariamente crea consapevolezza. Ecco che 
la contaminazione non è l’incapacità di prendere posizione, ma 
è l’affermazione che oggi prendere posizione, una posizione, 
non è un fattore di intelligenza e di alta cultura, ma può essere 
un fattore di dogmatismo e di perdita di se stesso, quindi plura-
lità, originalità e memoria come capacità di essere nel tempo, 
di comprendere come diceva Aristotele la forma del tempo, il 
tempo della forma, ma anche di proporsi a essere continuamen-
te ignoti a se stessi, comprendere di essere tali per poter ogni 
volta conoscersi e conoscere.

Roberto Gaudioso ed Emanuele Gregolin
tecnica mista su carta di Emanuele Gregolin
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VISIONI CONTEMPORANEE 
TRA REALTÀ E FANTASIA

a cura di Arpinè Sevagian
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Con il passaggio dall’arte moderna al postmoderno ci troviamo di fronte 
al fenomeno della “globalizzazione” che ha unificato stili di vita, lin-
guaggi e culture e nello stesso tempo ha determinato una crisi del rap-
porto tra l’arte e le grandi masse. Si passa, così, dall’oggetto artistico a 
un oggetto estetico, l’artista, in questo contesto innovativo, è attento 
interprete e sperimentatore. Spazio, forma e contenuto si spostano sul 
piano del puro apparire, della pura forma ,privilegiando mass media e 
realtà virtuali. L’ arte si misura con la morte dell’arte, intesa come artig-
ianato e mestiere. La trasformazione profonda della società contempo-
ranea, porta l’artista, l’intellettuale contemporaneo, a vivere dominato da 
una cultura della casualità e dell’ informazione «incompleta». Il sempre 
più radicato incontro tra realtà e fantasia nel mondo d’oggi, o per meg-
lio dire, la stupefacente facoltà della fantasia di divenire realtà, viene 
fuori, in maniera incisiva, nella produzione artistica del nuovo secolo. 
Da un’epoca nella quale la fantasia nasceva dalla metamorfosi della re-
altà, si è giunti ora a una dimensione in cui è la realtà a nutrirsi della 
fantasia. In questo contesto s’inseriscono l’opera e la ricerca degli artisti 
contemporanei presenti nel libro.
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Opere di 

A cosa servono le visioni? Dobbiamo lasciare libero corso alla nostra immaginazione. Un’immagine fornisce in un colpo solo molte più 
cose di mille parole. Avere una visione significa prevedere cose che magari non si realizzeranno mai, può determinare il fine che dà 
l’impronta a tutte le attività. La fantasia ci porta alla visione e la visione alla realizzazione, ma la fantasia ha bisogno di spazio libero e di 
tempo libero. Le immagini sono mete che non si ascoltano, ma si vedono e una visione è proprio questo: l’arte richiede di essere affer-
rata intuitivamente e ci dà nuova forza. Chi si abbandona all’arte si sposta sul terreno incerto della fantasia e dell’immaginazione, gli 
artisti dunque producono visioni o come si suol dire “sono in anticipo sui tempi”. Spesso distorcono o correggono l’informazione reale per 
finalità espressive o emotive. L’unica lettura veritiera è quella dell’autore dell’opera, ogni linea, ogni forma e ogni struttura trasmettono 
un significato. Secondo la teoria dei colori di Goethe, era a lui noto che i colori sono energia che agisce su ogni individuo, energia che 
può evocare stati d’animo positivi o negativi. Ognuno di noi è attratto istintivamente verso un preciso colore che si percepisce con i 
sensi. La polarità tra visione e realtà dà origine a una tensione creativa formidabile.

Anna Maria Corsi
Storico e critico dell’arte e curatrice mostra
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Il mondo in mano, 2013
tecnica mista, cm 24x30

Metamorfosi, 2012
tecnica mista, cm 50x70
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Un gruppo di promettenti disegnatrici nato 
tra il 2012 e il 2013, presentano le loro 
storie a tutti gli appassionati dei fumetti; 
rivolte ad un pubblico adolescenziale e 
adulto, illustrano storie sovrannaturali di 
vario genere. Dopo la frequentazione alla 
Scuola Internazionale di Comics a Reggio 
Emilia, si è sviluppato un progetto che 
intende evolversi a nuovi generi fumet-
tistici. In seguito alla pubblicazione del 
primo numero Antique Café, il giovane 
gruppo si sta preparando per l’uscita del 
successivo numero, contemporaneamente 
alla pubblicazione di un libro di favole. Le 
diverse fasi esecutive dei lavori sono cura-
ti da Shadi Givehchian, Valentina Ferrari 
e Antonella Niro mentre la copertina del 
primo numero qui mostrata è stata realiz-
zata da Michel Manini e Camilla Cozzini.
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L’albero della Meraviglia, 2014
olio a spatola su tela
cm 80x60



GIOVANNI MANGIACAPRA
www.giovannimangiacapra.it

L’artista, fondamentalmente, si sperimenta nel colore e 
formula con il suo omaggio alla pittura un elogio della 
materia, in cui inserisce anche una rete di emozioni, 
imbastita di silenzi e di ricordi, nonché di riverberi odierni. 
Da una parte forme liquide tracciano filamenti ed, in 
controtendenza, impasti rassodati increspano tele o 
tavole. Questa doppia impostazione registra una pittura 
satura di andirivieni, che ci suggerisce itinerari della 
memoria e crocevia di attualità. Appunta, in sintesi, in un 
segreto rapporto con l’arte, riflessi della realtà viva e ricalca, 
sull’inquietudine dei suoi anni e dei suoi percorsi, umori ed 
esperienze. Il “far pittura” di Giovanni Mangiacapra non è 
solo un esercizio di pennello, ma un precipitato mentale 
legato ad un periscopico giro d’orizzonte. Maurizio Vitiello

senza titolo | 2014
tecnica mista su tela, cm 80x80




