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FRANCO CROCE

Il Franco Cacciatore

a cura di Caterina Bardi1

Dopo il successo de Il muro della terra, Giorgio Caproni pubblicò una
raccolta di poesie, intitolata Il franco cacciatore, che ottenne altrettanto suc-
cesso. Ritornano i temi che avevano retto Il muro della terra, e tra i tanti, so-
vrano, il tema dell’uccidere, della caccia: torna altresì il modo orchestrato,
concertato, che obbliga il lettore a non isolare i testi, ma a sentirli nella loro
armonia, nel loro concorde e discorde gioco di risonanze. Non è un canzo-
niere con una storia, come quelli di Petrarca o di Saba: è un concerto con voci
e controvoci, e va letto, non tanto seguendo una vicenda, quanto sentendo il
gioco di accordi. Qui però il richiamo a una costruzione musicale, a un’opera
di teatro in musica, è, invece che implicito come ne Il muro della terra, sco-
perto, e affidato a un titolo, Il franco cacciatore, che è anche il titolo di
un’opera di teatro in musica, Der Freischütz di Weber, tradotto in italiano ap-
punto Il franco cacciatore.

Vale la pena di sottolineare che Caproni, richiamandosi a Weber, ha voluto
con ancora più energia obbligare il lettore a sentire la raccolta di poesie come un
concerto, come un’opera che non va isolata, e questo consente di superare certe ri-
serve, espresse non all’immediato momento dell’uscita de Il franco cacciatore, ma
in tempi più recenti e in una sede piuttosto autorevole, cioè nella prefazione al-
l’edizione dei Meridiani mondadoriani di tutta l’opera di Caproni.

Nella prefazione Pier Vincenzo Mengaldo2 indicava una specie di attenuarsi
di tensione espressiva nel passaggio tra Il muro della terra e Il franco cacciatore e
parlava dimanierismi o di una esplicazione dei vecchi temi, fin troppo spicciola, fin
troppo fatta in soldoni. Indubbiamente Mengaldo tocca un aspetto che esiste, nel
rapporto tra Il franco cacciatore e Il muro della terra, ed è l’aspetto di un costante
gioco di ripetizioni degli stessi temi;ma questa insistenza, per chi legga i testi come
vanno letti, dentro la loro natura di concerto, è tutt’altro che una debolezza.

[...continua...]
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1 Testo tratto dalla parte finale della 5° puntata (9 luglio 2004) e dalla 6° puntata (12 luglio 2004) delle trasmissioni di Radio due
Alle otto della sera.
2 Pier Vincenzo Mengaldo, Per la poesia di Giorgio Caproni, in Giorgio Caproni, L’opera in versi, Mondadori, Milano 1998,
pp. XI -XLIV.



IL FANTASTICO
NEL TEATRO MUSICALE ITALIANO
DI FINE OTTOCENTO
Influenze e contaminazioni europee

di Elisa Rampone

LLoo  sscceennaarriioo  mmuussiiccaallee  ddii  ffiinnee  sseeccoolloo  iinn  IIttaalliiaa
Se si scorre la programmazione dei principali teatri d’opera italiani all’indo-

mani dell’unificazione, ci si rende immediatamente conto di un fenomeno trasver-
sale a tutta la penisola: il melodramma italiano sta cambiando pelle. Verdi si sta
convertendo al genere di marca francese del Grand-Opéra, in tutti i principali tea-
tri del paese le opere francesi di Mayerbeer e Gounod sono accolte con ovazioni e
i neonati melodrammi nazionali che guardano al modello statuito da Wagner vanno
sempre in scena di fronte a un pubblico scandalizzato o entusiasta o semplice-
mente curioso. Mai indifferente. E comunque presente. Ora, cosa succeda al teatro
d’opera italiano perché decida, pur fra incertezze e tentennamenti, di accogliere
suggestioni straniere e trapiantarle in un sistema operistico collaudato da almeno
due secoli, merita una riflessione.

A metà Ottocento il teatro musicale lamenta i primi sintomi di una crisi
che si manifesta su due livelli: una crisi di un’ispirazione che langue, una crisi
dell’istituzione teatrale. Bisogna intervenire su entrambi i piani se si vuole tor-
nare ai fasti dell’epoca di Metastasio, Goldoni, Chiari o, se proprio non ai livelli
di questa eredità troppo impegnativa, almeno al prestigio di cui il melo-
dramma italiano ha goduto sin dalle origini. Le difficoltà del teatro musicale
di metà secolo arrivano inaspettatamente, perché nei decenni che precedono
l’unità, l’opera non sembra minacciata dalla paralisi con cui si troverà a fare
invece i conti più tardi, anzi, il paese è attraversato da una solida e capillare
rete di teatri, curata dai tanti stati dell’Italia preunitaria che ne hanno una cura
gelosa. Il problema della loro gestione, un problema di sopravvivenza, comin-
cia quando il nuovo Stato unitario, afflitto da una sostanziale povertà, delega
ai comuni, che navigano in acque anche più agitate, il compito di occuparsi del
mantenimento e della cura dell’istituzione teatrale. 

[...continua...]
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INFERIAE

di Vico Faggi

IINNFFEERRIIAAEE  DDII  GGIIUUGGNNOO
(Genova, 2008)

7 giugno - L’esercito statunitense, quale mi apparve negli anni
1944/1945, era nettamente diviso: da una parte gli afroamericani, con i loro
ufficiali, dall’altro i bianchi. E i pellerossa? Stavano, rispondo, insieme con i
bianchi, senza alcun problema.

A me capitò di conoscere, sul fronte appenninico, proprio un sergente
pellerossa, il quale, rilevai subito, era molto stimato ed amato dai suoi sotto-
posti, i quali vedevano in lui un erede degli antichi guerrieri delle praterie.
Avevano perfettamente ragione perché l’uomo era agile e deciso, sempre
pronto a mettersi in azione. “Vamos” diceva, e per primo, nella notte, usciva
dalla sua base. E tutti lo seguivano con fiducia.

13 giugno - I partigiani frignanesi, nel tardo autunno del 1944, vennero
accolti dalla V Army, che assegnò loro il tratto di fronte dominato dal monte
Belvedere, sul quale si attestavano le truppe della Linea Gotica tedesca. La
base dei partigiani era nei paesi di Lizzano e Vidiciatico. Subito vicino, a
oriente, stavano i reparti brasiliani, che fronteggiavano il monte Castello, sul-
l’Appennino bolognese. Ad occidente erano schierati reparti della V Army.

Oltre a presidiare il nostro settore, noi partigiani partecipavamo a varie
operazioni, unendoci ora agli uni, ora agli altri. Con i brasiliani ci si intendeva
più facilmente, grazie alle nostre lingue neolatine. Si aggiunga che essi avevano
scarsa tradizione militare, il che li portava a fidarsi della nostra esperienza. E
c’era dell’altro: prima del nostro incontro, in un attacco – fallito – al monte
Castello essi avevano subito perdite crudeli.

[...continua...]
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“LA RIVIERA LIGURE”

di Davide Puccini

L’occasione per tornare a parlare della “Riviera ligure” (1895-1919) è l’uscita,
promossa dalla Fondazione Mario Novaro di Genova e finanziata dal Ministero per
i Beni Culturali, dell’intera raccolta della rivista in formato digitale (2 DVD). Che “La
Riviera” sia ora così agevolmente consultabile dagli studiosi è tanto più meritevole
di segnalazione in quanto nessuna biblioteca, men che meno la Biblioteca Nazionale
Centrale di Firenze che sarebbe deputata allo scopo, ne possiede la collezione com-
pleta, certo perché nacque come bollettino pubblicitario dell’Olio Sasso, e perciò è
stata a lungo cestinata prima che fosse dissipato l’equivoco e se ne riconoscesse il
valore. In effetti all’inizio il periodico, intitolato “La Riviera ligure di Ponente”, non
aveva davvero ambizioni letterarie, limitandosi ad articoli che descrivevano le bel-
lezze dei luoghi e decantavano la bontà del prodotto; ma quando nel 1899 ne di-
venne direttore Mario Novaro, il quale anche in questo modo curava gli interessi
dell’azienda di famiglia, le cose cambiarono radicalmente e l’abbreviazione del ti-
tolo può essere considerata la spia esteriore di una precisa volontà programmatica
di evadere dall’angusto ambito locale per raggiungere più vasti orizzonti: se da una
parte novelle di scrittori noti come maestri di intrattenimento erano destinate a
soddisfare i gusti di un ampio pubblico che riceveva la rivista in omaggio insieme
all’olio acquistato, dall’altra le pagine della “Riviera” si aprirono ai più bei nomi del
secolo ormai finito e di quello appena agli inizi.

Così vi collaborarono autori già affermati, come Luigi Capuana e Grazia De-
ledda, Giovanni Pascoli e Luigi Pirandello, attratti anche dal compenso che veniva
regolarmente corrisposto, accanto ad esordienti che sarebbero diventati protago-
nisti della nuova poesia, come Saba, Gozzano, Govoni, Campana, Rebora, Sbarbaro,
Ungaretti; Ceccardo Roccatagliata Ceccardi vi si distese largamente, fino a diventare
il collaboratore più assiduo; Giovanni Boine vi pubblicò gran parte della propria
opera, comprese le fulminanti recensioni di Plausi e botte (pochi plausi, sempre di
grande rilievo, e molte durissime botte, spesso rinvigorite da una irresistibile vis co-
mica), allegate in pagine di carta velina, che da contorno divennero ben presto piatto
forte; e poi Ardengo Soffici e Giovanni Papini, Piero Jahier e Scipio Slataper, Emilio
Cecchi e Marino Moretti, Aldo Palazzeschi e Corrado Alvaro e altri ancora.

[...continua...]
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LA VOLPONA

di Guido Zavanone

Maria si svegliò in un cocktail di sensazioni sgradevoli.
Era tornata appena da un viaggio nelle sue terre in Piemonte, affittate

alla vorace e piagnucolosa avidità di alcuni fittavoli. I canoni d’affitto, gover-
nati dalla prepotente consorteria dei sindacati, erano sempre più magri; ancora
ridotti, con i pretesti più fantasiosi, dagli stessi affittuari. I quali pagavano,
poi, con tutto comodo, ben sapendo che eventuali cause giudiziarie si sareb-
bero risolte a loro favore per lo smaccato populismo dei giudici.

Queste cose andava rimuginando dolorosamente Maria, così sensibile
alle ingiustizie che danneggiavano il suo portafoglio.

Ma si aggiungeva ora un’altra penosa riflessione: riguardo alla cappella di
famiglia, ogni anno bisognosa di costosi esborsi per rifacimenti e riparazioni, sì da
annullare del tutto gli striminziti introiti delle terre. E qui Maria fremeva d’indigna-
zione ricordando la disputa del giorno prima, nella casa avita, con i cugini compro-
prietari della cappella. I termini della questione: Maria non aveva figli e invece i
cugini erano terribilmente prolifici. Dunque le loro famiglie avrebbero occupato
quasi tutti i loculi ancora disponibili. Era giusto che lei — che, evidentemente, di più
di un posto non poteva usufruire — dividesse le spese in parti eguali con i cugini
che ne avrebbero tanto maggiormente goduto?

I cugini non potevano trovare argomenti per replicare; solo, simulavano
indignazione, facendo ripetutamente atto di alzarsi — e ripiombare affranti —
dalle scricchiolanti sedie degli avi: che certo si sarebbero rivoltati nelle tombe
— aveva detto il cugino Giovanni — davanti a pretesa così meschina (anche te-
nuto conto dell’invidiabile situazione patrimoniale di Maria).

La quale, a questo punto, aveva calato imperiosamente sul tavolo la sua
carta vincente: i cugini non avrebbero avuto un soldo alla sua morte, potevano
già considerarsi diseredati: loro e i loro figli, e i figli dei loro figli.

Fu quando il cuginetto Alfonso si era alzato infuriato dicendo: “Tienili
i tuoi soldi, non ne abbiamo bisogno”, ma gli altri parenti lo avevano ripreso
prontamente: “Non mancare di rispetto alla zia (così la chiamavano i cuginetti
per via dell’età). Non vedi che la zia scherza?”

La “zia” non scherzava, ma non aveva aggiunto parola, paga che la sua
minaccia avesse sortito l’effetto voluto.

[...continua...]
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DONGHI O DELL’IMMOBILITÀ DELL’ESISTERE1

di Luigi Fenga

Sono a Roma, o a Milano, in una delle due grandi stazioni, immerso in
una folla di persone di cui colgo di tanto in tanto appena qualche segno. Sono
immerso tra oggetti viventi, che si muovono spinti da motivi che mi sono
ignoti; e se arresto il passo, spinto anch’io dal mio motivo ignoto agli altri,
quegli oggetti viventi perdono ogni connotato individuale ed io mi affatico
dentro una materia d’una solidità pesante e rozza.

Sono immerso in una realtà che non mi indica nulla, che contiene realtà
che potrebbero indicare, se per esempio, all’improvviso, con un gesto della
mano, liberassi quella ragazza con le trecce bionde sulle spalle, in camicetta
bianca e gonna rossa, immobile nell’atrio, dalle presenze che in continuazione
le si sovrappongono riducendola a brandelli di figura.

Occorrerebbe qualcosa di impossibile. Un gesto magico: e la giovanile fi-
gura potrebbe trovarsi sola su uno sfondo di binari senza treni o di bigliette-
ria ai cui sportelli non c’è nessun impiegato. Magia di un gesto impossibile!
Togliere, sfoltire, diradare: il nostro mondo è troppo pieno, troppo fitto di
tutto, troppo confuso. Il nostro mondo è sempre in movimento e quindi in un
incessante avvicendarsi di presenze, che per la loro fatuità finiscono col dive-
nire intercambiabili, ma trovano nel loro disordinato accumularsi una trascen-
dente consistenza nella opposta solidità della massa. Il nostro mondo non
conosce la meraviglia, l’intimità, la riservatezza. E allora, per salvarsi, bisogna
togliere, sfoltire, diradare: via questo, via quest’altro, via ancora quest’altro,
via, via. La trasformazione sarebbe stupefacente: un piccolo angolo potrebbe
trasformarsi in uno spazio delicatamente vuoto, una casa o un gruppo di case
in pura pienezza di geometrie, un volto in una concentrata centralità di segni.

Ma la realtà in cui vivo e viviamo è ben diversa da questa che potrei ot-
tenere dall’impossibile gesto, la realtà è la stazione in cui ora mi muovo e in
cui la ragazza dalle trecce bionde viene ridotta a indizi fuggevoli. Questa è la
realtà vera. E forse togliere, sfoltire, diradare è un atto inconsulto, anche se il
risultato sarà bellissimo; forse è un atto reazionario, perché segno di rifiuto,
uno scivolare via dai problemi, dagli intrighi, dai contatti maleodoranti. E io la
realtà dovrei proprio tentare di carpirla, di capirla.

[...continua...]
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1 Ci si riferisce a due grandi mostre monografiche: Roma, Complesso del Vittoriano 16.2.2007 – 18.3.2007;
Milano, Palazzo Reale 27.3.2007 – 13.5.2007; e ad altre minori in cui erano presenti opere dell’artista.



GUIDO ZAVANONE

PER I BAMBINI DI GAZA

Abbiamo pianto
sul vostro popolo martoriato
sui fanciulli portati a morire
nelle camere a gas.
Abbiamo pianto
per tanto ineguagliabile orrore
e abbiamo chiesto perdono.
Davanti al lutto dell’alba diciamo:
tutto questo non va dimenticato.

Mai avremmo creduto
che voi,
i giusti sopravvissuti,
vessilliferi di un mondo diverso,
avreste versato il sangue
d’altri fanciulli innocenti.
Davanti al lutto dell’alba diciamo:
anche questo non va dimenticato.

1 Secondo i dati dell’Unicef, sono oltre trecento i bambini morti nell’inferno di Gaza.
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DUE RECUPERI1

a cura di Luigi Fenga

11))  IILL  BBAACCIIOO  NNEELL  SSOOLLEE
Racconto di Arnaldo Cipolla2

- Ci fermeremo qui - dissi arrestando il cavallo, saltando a terra e get-
tando le redini al mio servo Anton, che aveva fatto altrettanto.

Redda, il cerimoniere, l’interprete, l’amanuense amharico, la guida, il
consigliere, l’uomo più importante insomma della mia piccola carovana, che
attraversava l’Etiopia dal Sud al Nord, rimaneva a cavallo, indeciso e pareva
non condividesse la mia preferenza sulla scelta dell’accampamento. Scrutava
con i suoi occhi di falco il terreno intorno, dal torrente che scorreva limpido
a pochi passi, alla china del monte, coperto di grandi conifere, guardava i
campi d’orzo maturo ondeggiare alla brezza del tramonto, indugiandosi a fis-
sare le capanne del villaggio lontano che sorgeva sulla più elevata delle colline
al di là dell’acqua. 

- Non ti va, Redda? - domandai.
- La carovana ha camminato forte, oggi. Sono già le cinque. Un’ora che

impiegheremo ad attendarci ed avremo la notte addosso. 
- Il posto è, bello - rispose Redda nel suo italiano ridotto alla più sem-

plice è espressione. - Ma il villaggio è cattivo. È il villaggio più cattivo di tutto
l’Yeggu. Conosco lo “scium”, il capo.

- E chi è lo “scium”?
- Uno schiavo liberato di Ras Balcià un galla.
E la bocca di Redda, nobile e “ligg”, cioè rappresentante autentico della

più pura razza tigrina, si atteggiò al disprezzo che conveniva, nominando un
individuo di così bassa origine. 

[...continua...]
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1 In questa rubrica verranno presentati testi di autori, contemporanei o dei secoli passati, inediti o di-
menticati.
2 Arnaldo Cipolla (Como, 1877 – Roma, 1938) è stato un giornalista, esploratore e scrittore. Inviato spe-
ciale di importanti quotidiani nazionali, tra cui La Stampa, viaggiò e scrisse molto in particolare nel pe-
riodo tra le due guerre mondiali. Fu soprannominato negli anni venti il Kipling italiano. Alcune opere:
Nell’America del nord.Impressioni di viaggio in Alaska, Stati Uniti e Canadà Torino - Paravia 1925; Mon-
tezuma contro Cristo. Viaggio al Messico edit.Agnelli Milano -1927; Nell’America del nord. Impressioni di
viaggio in Alaska, Stati Uniti e Cànada,Torino - Paravia 1928; Sul Nilo: dal Delta alle Sorgenti. Torino -Pa-
ravia 1930; Nei paesi dell’oro e dei diamanti. Territorio del Tanganika - Zanzibar - Comore- Madagascar -
Madera - Colonia del Capo - Transvaal - Orange - Natal - Rhodesia., Torino -Paravia 1930;  Armi, terre,
mari nelle lotte per gli imperi. Viaggi terrestri ed aerei nel vicino oriente, Iran, Afganistan, India (Per terra
e per aria dall’oriente mediterraneo all’India. Firenze - Bemporad 1937.



FFUUTTUURRIISSMMOO  AALL  BBEEAAUUBBOOUURRGG
di Giuliana Rovetta

All’ultimo piano del Centre Pompidou, dove il
primo spettacolo è offerto dalla vista di Parigi,
il movimento futurista nel centenario del suo
manifesto, viene celebrato con una esposizio-
ne, curata da David Ottinger, che ne mette in
evidenza la relazione con la città. Proposta do-
po un percorso di avvicinamento che ha visto
allestite nella stessa sede le mostre dedicate al
surrealismo prima e poi al movimento dada,
l’esposizione Le Futurisme à Paris proseguirà il
suo cammino verso le Scuderie del Quirinale
(privata però di opere fondamentali come I fu-
nerali dell’anarchico Galli di Carrà e La città
che sale di Boccioni, entrambe prestate dal
MOMA) e la Tate Modern londinese. La mostra
si ripromette, attraverso un gran numero di
opere fra le più celebri dell’epoca ma anche
con preziosi documenti, molti dei quali non
agevolmente reperibili, di evidenziare il ruolo
del Futurismo in quanto componente del Mo-
dernismo e stimolo alla nascita delle avanguar-
die novecentesche, valorizzando altresì in par-
ticolare quel rapporto col Cubismo che ne de-
termina più propriamente la francesizzazione.
Le tappe fondamentali della presenza in Fran-
cia del movimento marinettiano sono evocate
attraverso due momenti cruciali: la pubblica-
zione dell’articolo Le Futurisme sul Figaro del
20 febbraio 1909, preceduto dalle prudenti
raccomandazioni editoriali volte a disinnesca-
re il potenziale dirompente delle affermazioni
dell’autore, oltre che a scindere le eventuali re-
sponsabilità del giornale, e la rassegna Les
peintres futuristes italiens organizzata da Fé-
lix Fénéon (torinese di nascita) alla galleria Ber-
nheim-Jeune, un evento che vide riuniti a Pari-
gi, e immortalati in una celebre foto che li ri-
trae il giorno del vernissage, ben paludati da-
vanti alla sede della mostra,  Marinetti, Russo-
lo, Carrà, Boccioni e Severini. In esposizione
sono presenti la locandina della mostra del
febbraio 1912 e, oltre alla celebre, usurata pri-
ma pagina del Figaro, anche lo stampato in in-
chiostro azzurro, con intestazione di Poesia,
inviato da Marinetti ai giornali negli ultimi
giorni del gennaio 1909.
Se è vero che le circa duecento opere esposte
permettono di assaporare lo spirito del tempo

nel corso di un decennio del secolo scorso, re-
sta in ombra la genesi (quella sì di matrice ita-
liana) del movimento, che sembrerebbe qui na-
to quasi dal nulla o da un improvvisa illumina-
zione del Marinetti italo-francese, avendo per
solo o principale riferimento la filosofia di Ber-
gson: in realtà, dall’Egitto dove aveva studiato
in scuole francofone ma utilizzando l’italiano
come lingua familiare, l’approccio di Marinetti
con ognuno dei due paesi avviene quando il ca-
po del  futurismo ha gia diciotto anni e una co-
noscenza alquanto imperfetta di ognuna delle
due culture. Tuttavia la sua reazione in senso
iconoclasta è diretta al passatismo e alla man-
canza di identità dell’Italia postrisorgimentale
ed è questa furibonda volontà di cambiamento
totale, estesa a tutte le arti, che lo conduce in
Francia, artefice dell’esplosione (Une avant-
garde explosive è il sottotitolo della mostra) di
cui sappiamo.

[...continua...]
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FIDUCIA NELLA PITTURA
di Franco Ragazzi

Walter Di Giusto, attivo a Genova dal 1960, dopo esperienze di
tipo analitico-concettuali e iperrealiste, dagli anni Ottanta elabo-
ra una pittura di paesaggi mentali, della interiorità e della memo-
ria, animati da rievocazioni mitiche ed arcaiche.
Quegli anni lo vedono, infatti, attraversare territori misteriosi e
visionari, popolati di immagini simboliche. L’artista si muove fra
i riferimenti aulici e colti della mitologia classica di connotazio-
ne mediterranea e della più grande pittura romantica e simboli-
sta. Evoca una nuova neoclassicità e aspira alla persistenza dei
miti intesi come frammento del quotidiano, frequentando con
sempre maggiore intensità mitologie e stilemi che lo avvicinano
alle tendenze della pittura colta e della pittura anacronistica con
alcune felici incursioni in una dimensione ermetica, magica ed
alchemica, proprie di un artista che dipinge il proprio autoritrat-
to rappresentandosi in veste di alchimista.
Lavora anche sull’idea dell’attraversamento dell’immagine tra
mezzi espressivi diversi, della sua frammentazione e ricomposi-
zione mediante l’impiego di una pittura di grande tradizione e
della sua manipolazione o restituzione per mezzo delle nuove
tecnologie, in un rapporto dialettico fra l’immagine dipinta e
quella virtuale.

finale di partita, 2001, olio su tela, 115x140
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L’artista conduce la sua continua me-
ditazione sul senso storico e ideale
dell’arte rimarginando lacerazioni
apparentemente insanabili fra il tem-
po e lo spazio. Il dipinto nasce come
citazione ma si arricchisce di reperti,
ruderi, reliquie di memorie remote
collocate in un paesaggio che, come
ha scritto di lui Achille Bonito Oliva,
“diventa specchio dell’anima roman-

tica messa di fronte al proprio stato
contemplativo”. In questa visione ro-
mantica ci sorprende la sua capacità
di “inventare” immagini e situazioni
perennemente in bilico, come sostie-
ne Rossana Bossaglia, fra “toni leg-
gendari e le pieghe intimiste, tra
l’acutezza concettuale e l’abbandono
lirico” come nei contrasti fra cieli di
sabbia e lande desertificate, frequen-
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ti protagoniste delle tele di Di Giu-
sto, con una vegetazione talmente
vorace e vitale da avvolgere, ingloba-
re e tingere del proprio colore fram-
menti di enigmatiche architetture e
antiche statue arcaiche.
I paesaggi sono formati da ammassi
di rovine ma in Di Giusto, come di-
mostreranno le prove del decennio
successivo, non vi è nessun indugio
antiquariale, la natura e la mitologia
diventano simbolo e visione immersi
in una atmosfera sospesa che, tra-
smutando dal “cromatismo” delle
ocre e delle terre dominate dal verde
ai monocromi blu e grigi, perderà an-
che il suo calore mediterraneo. Le
opere trovano la loro unitarietà nelle
atmosfere sospese sul nulla di una
imprecisabile ed enigmatica mitolo-
gia, nei paesaggi costituiti da pano-
rami e ambienti scavati nella roccia,
da reperti archeologici, da scenari di
pietra e di sabbia, da figure di sale e
da segni simbolici.
Di Giusto si muove sovvertendo il rap-
porto tempo-spazio. Accanto a fram-
menti di citazioni, memorie, reperti e
ruderi si ritrovano, come relitti di un
naufragio cosmico, luci siderali, map-
pe di rotte cosmiche, raggi laser, fol-
gori, monitor televisivi e di computer
abbandonati sulle sabbie che emana-
no i loro bagliori bluastri proponendo,
con il linguaggio della pittura, l’idea
dell’attraversamento di mezzi espres-
sivi tra di loro diversi e di un continuo
specchiamento fra il passato e il futu-
ro. Dai monitor riverbera il chiarore che
tinge le nostre notti televisive e che im-
merge le sue composizioni nelle atmo-
sfere monocrome dominate dall’azzur-
ro e dal grigio. La tonalità grigia di “Fi-
nale di partita” (2001), dal paesaggio
roccioso e dalle muraglie punteggiate
di monitor televisivi, ricompare nelle
opere di questi ultimi anni. La più re-

cente ricerca di Walter Di Giusto me-
rita una particolare attenzione.
In un’epoca sempre più globalizzata
in cui sembra che gli artisti italiani
abbiano smarrito la propria identità
per diventare prima francesi, poi
americani, ora cinesi, dopo chissaco-
sacisarà, Di Giusto percorre una stra-
da caparbiamente diversa. La sua pit-
tura si interroga sulle radici e sul-
l’esistenza di una linea italiana del-
l’arte ritrovandola nello studio e nel-
la rievocazione della pittura italiana
dei primi decenni del secolo scorso,
nelle piazze assorte di De Chirico,
nel realismo mitico di Carrà, nell’es-
senzialità di Morandi.
In tal senso è esemplare un dipinto
come “Infanzia a Camogli“ del 2007.
In una atmosfera atemporale, in uno
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luci sul golfo, 2004, olio su tela, 70x100
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spazio silenzioso spalancato sul mare, verso un paesaggio ligu-
stico di scabre architetture, promontori, dimessi corsi d’acqua,
cieli grigi e schivi raggi di sole, spunta un pino solitario che co-
stituisce l’unico elemento cromatico del dipinto.
Verrebbe voglia di usare le parole di Wilhelm Worringer quando,
osservando il “Pino sul mare” dipinto da Carrà nel 1921, esclama-
va: “di fronte a me stava un metro quadrato di tela, dalla quale spi-
rava tutta quella ricchezza di vita, quella pienezza di cosa intensa-
mente vissuta, nella cui possibilità di realizzazione artistica avevo
perso ogni fiducia. L’ultimo che ancora m’aveva dato qualcosa di
tutto questo, era stato Cézanne. Dopo di lui la pittura moderna non
aveva più saputo far vibrare l’intimo del mio essere...”.
Il dipinto di Di Giusto è un omaggio al pensiero artistico di Car-
rà e alla pittura italiana.
Sono scomparsi i riferimenti aulici e colti alla mitologia classica,
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il collezionista, 2003, olio su tela, 100x100

(nella pagina seguente)
infanzia a camogli, 2007, olio su tela, 70x100
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tutto è solitudine, silenzio, melanconia che l’artista, memore del-
le assolutezze raggiunte in quel teatro incantato rappresentato
dalla stagione metafisica e del primo novecentismo, sostanzia nel
suo dialogo con l‘arte, gli umani e con la natura. Le tele monocro-
me, dove la luce, il respiro e il pensiero sono scanditi dall’accen-
tuazione o meno dei registri delle tonalità, riaffermano la sua fi-
ducia nella pittura.
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“Ho voluto riproporre questo scritto che Franco
Ragazzi aveva fatto per me nel corso del 2007, come
estremo omaggio a un caro amico improvvisamente
scomparso. Avremmo dovuto incontrarci proprio per
parlare del testo, una sorta di dialogo tra noi, che
sarebbe stato pubblicato dalla rivista, ma il tempo e
la sorte ci sono stati avversi .” 

Walter Di Giusto
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EDOARDO ALFIERI 
di Laura Mascardi

Per “leggere” 25 sculture e 86 disegni dello scultore Edoardo Alfieri
che sono state donate alla città dalle allieve ed eredi Silvana e Stefa-
nia Maisano, a dieci anni dalla scomparsa del Maestro, c’è da seguire
un itinerario. Sono opere esposte, sino al 15 Febbraio, alla Galleria d’Ar-
te Moderna, al Museo dell’Accademia Ligustica di Belle Arti, a Palaz-
zo Rosso, nella Sala degli Arazzi di Palazzo Doria Spinola e nell’Atrio
del Consiglio Regionale della Regione Liguria. L’articolato percorso di
queste mostre è un evento che vede coinvolte l’Assessorato alla Cul-
tura della Provincia, la Regione, il Comune, la Fondazione Palazzo Du-
cale, l’Accademia per ritrovare nelle varie sedi lo svolgersi di una pro-
duzione di bronzi e gessi (ritratti, nudi, temi sociali e religiosi) e poi
i disegni.
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edoardo alfieri  con la statua della fede per il cimitero di staglieno, genova
(archivio alfieri maisano)



Tutto ben documentato nel Catalogo (Ar-
tout-Maschietto Editore) e corredato dai
saggi di Piero Boccardo, Matteo Foches-
sati, Maria Flora Giubilei, Giulio Somma-
riva. Meritano un’attenzione particolare
i due testi di Stefania e Silvana Maisano
dove emerge con forza il maestro, la sua
vita esaltante con tutti i suoi valori.
Dunque una donazione di sculture e di-
segni di Edoardo Alfieri per un percor-
so davvero unico, occasione per conosce-
re il lavoro di un Maestro della scultura
del Novecento ma soprattutto credo sia
l’incontro con un uomo che ha fatto del-
la scultura e dell’insegnamento la ragio-
ne della sua vita ed è bello pensare che
come il suo studio era sempre aperto a
tutti così in futuro il suo lavoro sarà vi-
sibile e a servizio di giovani allievi.
L’insegnamento attraverso la maieutica
del vero grande maestro, alla maniera so-
cratica, “faceva partorire” le idee - lo spi-

rito - la personalità dell’allievo che veni-
va alla luce dando vita allo stile che ognu-
no racchiude in sé.
Perciò prima di iniziare il percorso attra-
verso le mostre voglio ricordare quell’uo-
mo dalla voce tonante, serio, disponibile,
curioso verso i giovani, che, nei vari mo-
menti della vita, è sempre stato coerente
nella continua ricerca di sé dentro gli al-
tri, fossero allievi – amici - committenti o
in alcuni libri che amava rileggere in
compagnia a voce alta per disquisire.
Uno stile di vita non sempre comodo d’ar-
tista che proclama il diritto di disporre li-
beramente di se stesso – salendo le scale
oltre la Fede, come è rappresentato sim-
bolicamente nella foto in copertina nel ca-
talogo: Alfieri durante la lavorazione del-
la “Fede” statua per il Cimitero di Staglie-
no a Genova nel 1955/56.
Ho nella memoria vivo il ricordo del suo
studio in San Marcellino, grandi stanze
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contenitori di un mondo quasi magico
dove trovavano posto oggetti del quoti-
diano, conchiglie, foto, libri, manichini
fogli con schizzi o appunti e poi i gessi
e le opere cesellate con cura. Non si stan-
cava di lavorare attorno ad un’opera per
cercare con la tecnica più fine di raggiun-
gere la sublimazione della forma, è una
forte carica spirituale che gli permette-
va di sfuggire alla facile descrizione per
sciogliere la forma in un pensiero idea-
lizzante imprimendola con forza nella
materia.
Marmo o bronzo come fogli di uno spar-
tito da cui si staccano note leggere nell’aria
così più che descrivere dà vita ad un rit-
mo di intrecci che identificano i modi del
divenire della Natura Nuvole/cielo,
Onde/mare, Fronde/boschi con il loro rit-
mo delle stagioni che segnano il tempo del-
la vita.
La struttura della scultura è sempre un
perfetto congegno di equilibri che Alfie-
ri estende irradiandolo in tutte le dire-
zioni, disperde nello spazio la forma con
gli infiniti raggi della luce che vi riverbe-
ra sopra. La scultura di Edoardo Alfieri
conserva ancora nel tempo la carica di
vitalità avventurosa che è impressa nel
supporto materico e sottolinea la ricer-
ca sperimentale degli effetti sulla mate-
ria che diventa altro da sé, la forma, in
un ritmo espressivo che è il suo modo,
tutto personale, di raggiungere il monu-
mentale nelle piccole dimensioni. 
Il talento, la ricerca, la pazienza, la passio-
nalità, l’amore per la bellezza si fondono
nella sua Scultura come equilibrio che
permette di guardare il reale trasforman-
dolo in forma purificata fino all’astrazione
per giungere così alla lettura delle sugge-
stioni ricche di memorie degli accadimen-
ti della vita dando vita allo splendido, raro,
irripetibile risultato che è l’opera d’arte. La
donazione da parte delle allieve ed eredi Sil-
vana e Stefania Maisano delle opere dello
scultore Edoardo Alfieri alla città di Geno-
va, offre la possibilità d’incontro attraver-
so i marmi, i bronzi, i disegni per solleci-
tare la conoscenza di opere monumentali

del Maestro, inserite nella quotidianità
della vita cittadina ma forse sconosciute. Per
fare alcuni esempi: i lavori che sono inse-
riti nei palazzi della Provincia e dei Lavori
Pubblici, alla Banca Popolare di Novara o al-
l’Elsag Bailey, poi a Staglieno vi sono ope-
re commemorative come L’Apocalisse di San
Giovanni nella tomba Puri, gli splendidi
bronzi della tomba Dei Fidanzati che sem-
brano lievitare sospesi tra terra e cielo o le
grandi figure della Fede e della Speranza ie-
ratiche nella loro ermetica essenzialità. Oggi
le cinque mostre raccontano nelle opere del
Maestro la sua personale ricerca attraver-
so le esperienze della storia dell’arte stu-
diata – filtrata - rivissuta. Incontriamo sta-
tue, bassorilievi, colonne, ritratti e in ogni
opera troviamo la sua impronta interpre-
tativa in segnali di poetica - filosofia - eti-
ca. Ripercorrendo rapidamente il percorso
artistico di Edoardo Alfieri troviamo: ritrat-
ti con fisionomie etrusche negli anni Tren-
ta, poi la parentesi futurista e gli studi con
Francesco Messina, la breve sosta metafi-
sica alle soglie degli anni Quaranta e la te-
stimonianza dell’appartenenza al gruppo
“Corrente” con modalità espressioniste, il
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la terra promessa, gesso, 1984
(foto marietto parodi

galleria d'arte moderna genova)



Dopoguerra lo riporta ad esprimersi con forme classiche dove la lezione
del Romanico toscano diventa per lui sintesi espressiva. Riferimenti picas-
siani si trovano nelle opere degli anni Cinquanta per arrivare ad un reali-
smo quasi nord europeo da cui si distaccherà raggiungendo quell’astra-
zione che conserverà sino a raggiungere la libertà assoluta in un’opera come
“Dove soffia il vento” sicuramente il suo autoritratto spirituale. Il tempo
dei “legni corrosi” e delle “Spine”, dove la forma si fa segno assemblata in
equilibri magistralmente giocati, chiuderà gli anni Sessanta poi, negli ul-
timi vent’anni, riaffiorerà la passione per la scultura medioevale in quel-
la sua espressione personalissima che ha dato vita ad un vastissimo lavo-
ro con una vitalità irriducibile sino agli ultimi giorni della sua vita. Questo
splendido lungo itinerario sottolinea di questo grande Maestro del Nove-
cento la forza della purezza di un lavoro intenso, amato e difeso con l’im-
pegno a volte polemico ma pur costruttivo, sempre puntuale e presente
nel dibattito culturale. Un’occasione da non perdere per avvicinare il mon-
do del maestro Edoardo Alfieri e nel contempo lasciarsi ammaliare dall’au-
ra intrisa di equilibrata bellezza della Scultura, dove tutti i valori ideali han-
no raggiunto una dimensione difficilmente paragonabile ad altre forme
d’espressione artistica per quei complessi sistemi di spazi che sono il col-
legamento primordiale tra Terra e Cielo.
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studio per l'altare di s. giovanni in san lorenzo, genova, bronzo del 1948
(foto achille grassi archivio alfieri maisano)



CUBISMO E RELATIVITÀ 
di Mario Pepe

Come è nato il Cubismo? Dopo un secolo di dibattiti e studi comparsi in
numerosi libri e riviste specializzate, si può rispondere: dalla confluenza
di almeno tre filoni principali: l’eredità del linguaggio plastico di Cézan-
ne, lo studio dell’arte africana e lo sviluppo delle geometrie non-euclidee
confluite nella teoria della relatività. Sui primi due punti c’è sempre stato
un completo accordo mentre sul terzo punto, quello dell’influenza della
Fisica sulla nascita del Cubismo, il dibattito dura a tutt’oggi. 
La prima versione della relatività ristretta che precede quella generale vie-
ne pubblicata da Einstein nel 1905. L’articolo unifica la meccanica e l’elet-
trodinamica rivoluzionando la concezione classica dello spazio e del tem-
po.  Lo spazio fisico di Galileo e Newton è tridimensionale ed il tempo com-
pare come dimensione aggiunta. Come esempio possiamo pensare agli av-
venimenti che si sono svolti ieri, che si svolgono oggi, che si svolgeranno
domani in una stanza. In questa rappresentazione, il tempo trascorre come
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pablo picasso, 1907, les demoiselles d’avignon, 



se fosse una variabile indipendente dalle tre
dimensioni larghezza, profondità e altez-
za. Per noi esseri viventi in un mondo di bas-
se velocità (in confronto alla velocità della
luce), la percezione delle tre dimensioni spa-
ziali avviene dopo che l’immagine retinica
è stata trasmessa alla regione occipitale del-
la nostra corteccia cerebrale, che ha le strut-
ture neuronali adatte a riconoscere la spa-
zialità tridimensionale.
Nella teoria della relatività, il tempo non è
una variabile indipendente, ma compare nel-
le altre dimensioni spaziali in modo tale da
generare uno spazio-tempo dove le due en-
tità si compenetrano formando una strut-
tura continua. “D’ora in poi lo spazio in sé
e il tempo in sé sono destinati a svanire di-
ventando pure ombre, e soltanto una sor-
ta di unione delle due entità conserverà una
realtà autonoma” dirà il matematico Her-
mann Minkowski.
“Les Demoiselles d’Avignon” viene dipin-
to da Picasso nel 1907. Il quadro inaugura
la stagione del cubismo. Lo spazio del di-
pinto è scomposto e spezzato in volumi che
incidono l’uno nell’altro, proponendo una
percezione della realtà che manda defini-
tivamente in frantumi la rappresentazione
classica dello spazio.
Già Cézanne aveva utilizzato nelle sue ope-
re una scomposizione dei volumi e l’acco-
stamento di diverse superfici. Il merito del
cubismo è quello di aver tentato di espri-
mere, nella bidimensionalità della tela, la
percezione dell’oggetto reale nella sua to-
talità anche temporale, in quanto la nostra
conoscenza, come affermava Bergson, con-
tiene anche la memoria delle nostre espe-
rienze precedenti. Per rappresentare visi-
vamente “l’essenza” del reale, sarà dunque
necessario scomporre e ricomporre, acco-
stando tutte le facce e superfici dell’ogget-
to dipinto, per consentirne l’osservazione
contemporaneamente da più punti di vista.
Secondo il poeta Guillaume Apollinaire que-
sto processo porta alla scoperta della
“quarta dimensione”, che assume un signi-
ficato non solo volumetrico-spaziale, ma an-
che temporale.
Il collezionista Léo Stein ebbe ad esclama-

re, rivolgendosi a Picasso: “Adesso capisco
ciò che avete voluto fare: avete voluto di-
pingere la quarta dimensione!”1

Dopo qualche decennio, le straordinarie ana-
logie tra le tesi del Cubismo e quelle della
teoria della Relatività diedero il via ad una
serie di scritti da parte di artisti e di criti-
ci d’arte che è continuata per tutto il nove-
cento. La maggior parte degli interventi si
è espressa a favore di uno stretto legame
tra scienza ed arte, tuttavia alcuni saggi sono
schierati decisamente contro la pretesa con-
nessione storica tra Cubismo e Relatività.
La polemica continua sino ai giorni nostri.
Sono infatti usciti recentemente due libri
sull’argomento, uno a favore di tale connes-
sione, scritto da Arthur I. Miller, storico del-
la scienza dell’University College di Londra2

e uno contro, di Meyer Schapiro, famoso sto-
rico dell’arte della Columbia University3. 
Secondo Miller, Einstein e Picasso si occu-
pano di risolvere lo stesso problema, quel-
lo della simultaneità degli eventi ed entram-
bi arrivano alla stessa conclusione: non esi-
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stono sistemi di riferimento privilegiati su cui verificare due fenomeni si-
multanei. Ciascuno ha una visione degli eventi spaziali che dipende dal pun-
to di osservazione. Inoltre, e questa è la tesi più convincente, Einstein e Pi-
casso sono entrambi a conoscenza delle teorie del matematico francese
Henri Poincaré, che ha pubblicato nel 1902 La Science et l’hypothèse 4 in
cui affronta il tema della simultaneità e la necessità di un approccio non
euclideo alla geometrizzazione del mondo fisico. Einstein ha letto il libro
di Poincaré nella traduzione tedesca, mentre Picasso ne ha conosciuto il
contenuto nelle accese discussioni sulla natura dello spazio e sulla sua rap-
presentazione che si tenevano a Parigi nella cerchia del pittore. Nel grup-
po, sostiene Miller, c’è infatti Maurice Princet, che ha la passione dell’alta
matematica e che ha letto Poincaré. Secondo Miller dunque, Picasso, influen-
zato dalle teorie sull’universo non euclideo, dipinge LesDamoiselles d’Avi-
gnon frantumando in volumi le figure e lo spazio che le contiene, rompen-
do la prospettiva, creando una nuova percezione del mondo analoga a quel-
la svelata dalla fisica.
“Le radici della scienza – sostiene Miller – non sono solo nella scienza. Per-
ché le radici del Cubismo dovrebbero essere solo nell’arte?” 
Lo storico dell’arte Siegfried Giedion aveva già scritto nel 1941: “Fu appunto
a quel tempo che in Francia e in Italia i pittori cubisti e quelli futuristi svi -
lupparono l’equivalente artistico del binomio spazio-tempo nella loro
ricerca di mezzi per esprimere sentimenti puramente contemporanei”5. E
ancora: “Il Cubismo rompe con la prospettiva rina scimentale. Considera gli
oggetti in modo relativo: cioè, da parecchi punti di vista, nessuno dei quali
ha il predominio esclusivo. E, sezionando così gli oggetti, li vede
simultaneamente da tutti i lati - da sopra e da sotto, dall’interno e dal l’esterno.
Muove intorno e dentro gli oggetti. In tal modo, alle tre dimensioni
rinascimentali, ritenute valide quali fondamenti costitutivi attraverso tanti
secoli, se ne aggiunge una quarta - il tempo. La rappresentazione degli oggetti
da parecchi punti di vista introduce un principio che è intimamente legato
alla vita moderna - la simultaneità. È una coincidenza cronologica che Einstein
abbia cominciato la sua celebre opera del 1905 con un’accurata definizione
della simultaneità”5.
Nell’ultimo libro di Meyer Schapiro, le argomentazioni di Giedon vengo-
no drasticamente demolite. Riportiamo dall’edizione italiana:  
“Giedion non cita quella “accurata definizione della simultaneità”, cosi il lettore
è spinto a credere che il sottile ragionamento di Einstein su quel concetto,
applicato ai corpi celesti in movimento e misurato da una scala di unità
derivata dalla velocità della luce, possa essere applicato a piccoli oggetti
rappresentati su una tela posta su un cavalletto e quindi in prossimità del -
l’osservatore. In realtà, secondo Ein stein, la simultaneità osservabile può essere
assunta soltanto nel caso in cui gli oggetti osservati, dunque le distanze tra
loro, siano molto ravvicinati. In altre parole, una simultaneità osservabile
può verificarsi solo in condizioni così ravvicinate che il richiamo alla teoria
della relatività diverrebbe del tutto irrilevante.”
Nel suo libro Schapiro porta anche altri argomenti contro le presunte con-
nessioni tra Cubismo e Relatività, per cui ad un secolo di distanza il dibat-
tito è ben lontano dall’essersi concluso.
Tuttavia, la critica di Schapiro pretende di analizzare il concetto di “simul-
taneità” dei pittori cubisti con i risultati della fisica relativistica. È eviden-
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te che Picasso non poteva avere in mente
la misura della simultaneità degli eventi o
il nuovo concetto di spazio-tempo relativi-
stico. Sono concetti non intuitivi che han-
no bisogno, per essere correttamente com-
presi, di un sofisticato bagaglio di alta ma-
tematica. Quindi se è errato pensare, come
giustamente fa rilevare Schapiro, che Picas-
so ed Einstein stavano lavorando agli stes-
si problemi per arrivare alle stesse conclu-
sioni, è altrettanto errato demolire la “ si-
multaneità” della percezione cubista, giu-
dicandola scientificamente irrilevante, date
le dimensioni ridotte della tela e le veloci-
tà lontanissime da quelle della luce. È ov-
vio che lo spazio della tela rimane euclideo,
ma lo sforzo di Picasso era teso a rappre-
sentare una nuova concezione dello spazio
sotto l’influenza di modelli geometrici che
venivano elaborati dalla cultura scientifica
dell’epoca.
Sorge spontaneo pensare che, se fossimo
da sempre esseri che vivono muovendosi
a velocità comparabili con quelle della luce,
la nostra percezione dello spazio sarebbe
naturalmente quadridimensionale. Avrem-
mo cortecce cerebrali con strutture adequa-
te. Con le nostre strutture attuali che vedo-
no solo le tre dimensioni, se viaggiassimo
su un’astronave a velocità vicine a quelle del-
la luce come percepiremmo lo spazio qua-
dridimensionale? Certamente deformato,
data la nostra inadeguatezza percettiva. Si-
mile a quello di LesDamoiselles d’Avignon?
Forse... Diavolo d’un Picasso!
Ritengo pertanto più ragionevoli gli argo-
menti di Miller che sottolineano l’influen-
za su Picasso delle teorie di Poincaré, di cui
terrà conto anche Einstein nel suo lavoro
teorico. 
È dunque stupefacente che la rappresenta-
zione dello spazio fisico sia stata nei pri-
mi anni del secolo così profondamente ri-
voluzionata prima dagli scienziati e poi da-
gli artisti, o contemporaneamente, visto le
date che differiscono di soli due anni. Non
si tratta di analogie casuali, bensì dello sboc-
co di concetti che erano nell’aria già nell’ot-
tocento. Certo, non siamo più nel Rinasci-
mento e la scienza ha seguito un suo per-

corso specifico che l’ha allontanata dall’ar-
te. Tuttavia le diverse componenti della no-
stra cultura sono ancora collegate organi-
camente a formare un tessuto unico, più
compatto di quanto generalmente non si
pensi. 

MMaarriioo  PPeeppee

NOTE: 
1Léo Stein, Pablo Picasso, New Republic, XXIII,
1924
2 Arthur I. Miller, Einstein and Picasso: Space, Time
and the Beauty that Causes Havoc, Basic Books,
2001. 
3 Meyer Schapiro, Tra Einstein e Picasso. Spazio-
tempo, Cubismo, Futurismo. Marinotti Editore,
Milano, 2003.
4Henri Poincaré, La scienza e l’ipotesi, Edizioni De-
dalo, Bari, 1989.
5Siegfried Giedion, Spazio, tempo a architettura,
1941; Milano: Hoepli, 1954
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Si chiamano graphic novel e sono veri e
propri romanzi. A fumetti. Per renderse-
ne conto, uno dei modi migliori è immer-
gersi nelle storie di Vittorio Giardino, tra
gli autori  di fumetto più quotati in Euro-
pa. Come nella miglior prosa letteraria, i
suoi libri raccontano di personaggi dalla
psicologia curata e complicata, che si
muovono in cornici storico-geografiche
ben precise e vivono avventure dagli in-
trecci elaborati. La sua narrazione scorre
fluida in tratti semplici quanto espressivi,
tra vignette ritmate in tavole dai colori
pregni di significato.
Attivo da oltre vent’anni, tradotto in
quindici lingue, Vittorio Giardino è un
ingegnere elettronico che alla fine degli
anni ‘70 sceglie di abbandonare la pro-
fessione e inseguire una passione antica,
diventando un fumettista tout court.

Dalle piccole riviste alla pubblicazione
con l’editore Luigi Bernardi del primo li-
bro, Rapsodia Ungherese, alle ap-
parizioni su riviste come Orient Express,
Comic Art, Corto Maltese, ma anche
L’Espresso, Il Messaggero e La Repubbli-
ca, Giardino diventa grande e, con lui, il
suo tratto. Matura da sempre, invece, sin
dall’esordio fumettistico con il detective
Sam Pezzo, è la vena narrativa.
Un talento riconosciuto a livello mon-
diale, come attestano i numerosi premi
conquistati – “dallo Yellow Kid ricevu-
to dalle mani di Hugo Pratt a Lucca nel
1982 al St.Michel di Bruxelles, dall’Al-
fred di Angoulême all’Harvey Award”
di San Diego.
Ben presto, Giardino orienta il proprio
percorso artistico mettendo al centro del-
la sua narrazione la Storia, per cui nutre
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IL GIARDINO INCANTATO:
UN ROMANZIERE FRA LE NUVOLE
di Manuela Capelli



una vera passione: vuol dar voce a particolari momenti del ‘900, momen-
ti che hanno modellato il mondo e l’umanità intera, suscitando in lui una
sensazione e che nessuno ha mai sviscerato prima, quanto meno con bal-
loon e disegni. Ma vuole farlo partendo dal quotidiano di chi li ha vissu-
ti. È così che nascono i personaggi – e le opere - più famosi: Max Fridman,
l’agente del servizio segreto francese che ricalca i moduli narrativi tipici
delle spy story di Graham Greene, John Le Carré e Fredrich Forsyth e Jo-
nas Fink il ragazzo ebreo nella Praga del Patto di Varsavia. È proprio av-
vertire l’assenza di questi temi nella produzione fumettistica contempo-
ranea a far prendere la penna in mano a Giardino: la caduta del muro di
Berlino e la guerra civile in Jugoslavia (evocazione dell’assedio di Madrid
durante la Guerra Civile spagnola) sono pretesti per mostrare l’influenza
che i grandi movimenti della Storia hanno sulle vite di tutti, anche di chi
la Storia non la fa in prima persona. È il dovere morale di quella lettera-
tura che non vuole essere di sola evasione - e di conseguenza della gra-
phic novel –  a entrare in gioco. 
Max Fridman, l’affascinante e scaltro ebreo francese, incarna un vero
eroe anni Trenta. Nelle avventure che lo vedono attore primario, Rap-
sodia Ungherese, La Porta d’Oriente e la trilogia di No Pasarán (que-
st’ultima ambientata nel contesto storico amato sulle pagine di Orwell
e Hemingway), Max è il primo interprete di questa immersione nella
Storia in forma di graphic novel. Nel lungo racconto a colori, Rapsodia
Ungherese (che in Francia è ristampato da 26 anni) osserva da privile-
giato gli avvenimenti più importanti del secolo: dall’ascesa del Nazi-
smo alla Guerra Civile spagnola. Testimone ineguagliabile in quanto
esponente della media borghesia ebraica e internazionale e, quindi,
della diaspora. L’ebraismo è, infatti, una scelta ben precisa dell’autore
che non solo garantisce al personaggio la massima libertà di movimen-
to (da un conoscente a un parente sparsi per il mondo, venendo accol-
to ovunque tra i correligionari), ma determina anche il punto d’incon-
tro fra le atrocità della storia e il quotidiano. Ricalcato sui lineamenti
del suo stesso creatore - anche per la facilità oggettiva di osservarsi al-
lo specchio - Fridman è una figura matura sia per quanto riguarda la
costruzione del personaggio (che l’autore “conosce meglio di se stes-
so”, per poterne prevedere le reazioni) sia per quanto riguarda l’intrec-
cio, cui contribuiscono la passione storico-politica, il gusto letterario e,
soprattutto, il gusto cinematografico. Un elemento importantissimo
nella narrazione di Giardino che divora film da sempre: non è più la de-
tective story tipica dell’investigatore hard-boiled Sam Pezzo, protagoni-
sta del fortunato esordio dell’autore, perché anche tecnicamente egli
ora è uno sceneggiatore sagace, un regista formato, che sa infondere il
giusto tempo alle sue opere ricche di atmosfera. È un segno che incan-
ta quello di Giardino: elegante, preciso, quasi fotografico nella descri-
zione di ambienti e architetture, ma allo stesso tempo anche impareg-
giabile nel descrivere espressioni ed emozioni dei personaggi.
Quello con il cinema è un paragone quasi obbligato, perché si tratta
di una vera scuola di vita e di fumetto. Se ogni autore, infatti, attin-
ge dalle proprie esperienze, è anche vero che queste sono costituite
anche da coloro che le hanno accompagnate: ecco allora i personag-
gi dei romanzi e dei film preferiti comparire, di nascosto, fra le pa-
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gine. Giardino “non copia, ma ruba”:
l’esplorazione dei rapporti fra i perso-
naggi e la realtà, tipica del Neorealismo
in primis, la capacità di scrivere storie
diverse di Billy Wilder, la regia di Or-
son Welles, ai cui piani sequenza sem-
brano ispirarsi le aperture di alcuni
suoi libri. Giardino studia alla moviola
la successione dei fotogrammi ed è for-
se per questo che sembra sempre tro-
vare “l’unico posto giusto dove piazza-
re la macchina da presa” di Bresson.
Del resto rubare, per un convinto as-
sertore della necessità del furto per
crescere, tentare di carpire i piccoli se-
greti della narrazione (per parole o per
immagini), ma anche una dichiarazio-
ne di stima nei confronti del proprieta-
rio; l’equivalente dell’andare a bottega
da un maestro.
Meno diretto, invece, il riferimento ad al-
tri fumettisti, oltretutto, inaspettati per
chi crede che la graphic novel non possa
avere fonti nella classica produzione a
fumetti umoristica: in prima linea, infat-
ti, ci sono i paperi di Carl Barks e il To-
polino di Floyd Gottfredson, la vera e
propria scoperta del fumetto; solo più
tardi, la componente più colta e interna-
zionale, Hugo Pratt con Corto Maltese, e
con lui la rivelazione delle infinite po-
tenzialità di questo mezzo espressivo;
infine, Moebius e l’invenzione della fan-
tascienza moderna.
Sono queste quindi le citazioni, i rimandi
e le inquadrature in cui si muovono i per-
sonaggi delle sue opere principali: Sam
Pezzo, Max Fridman, Jonas Fink. Protago-
nisti di storie che nascono in momenti di-
versi, con motivazioni diverse.
Il legame con la Storia, la solidità e la
complessità dell’intreccio narrativo, il
gusto per l’intrigo internazionale, riuni-
scono l’avventura spagnola di Max Frid-
man e la trilogia di Jonas Fink nel Gran-
de Romanzo. Anche Jonas Fink è un
personaggio della Storia: ripercorrendo
la vita di un ragazzo ebreo nella Praga
del secondo dopoguerra, Giardino rea-
lizza un vero romanzo di formazione a

fumetti ambientato nella Praga “grigia
degli anni di Stalin”, oppressa dal giogo
poliziesco sovietico e dall’antisemiti-
smo contro i superstiti della Shoah. Un
affresco imponente e  affascinante del-
la vita al di là della cortina di ferro che
già nei primi due libri mostra la vena
letteraria dell’autore, i rimandi all’opera
di Kafka e la sua peculiare contesa tra
Padri e Figli. Sorto dai mattoni accata-
stati di Berlino, un’eccezionale rivolta
pacifica di cui né il fumetto né il cinema
sembravano aver intenzione di occupar-
si, Jonas Fink rivela la pulsione creatri-
ce di Giardino che sente di dover tratta-
re un certo argomento. 
A tutt’altra esigenza risponde la
creazione di Sam Pezzo nel 1978: si
tratta qui dell’amore per una certa lette-
ratura poliziesca americana, il giallo
hard-boiled (Sam Spade di Dashiell
Hammett soprattutto, cinico e ingegno-
so), e del desiderio di ironizzare sulla
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tendenza all’americanizzazione dell’Ita-
lia, di giocare con i cliché del genere. Il
personaggio agisce in una Bologna
provinciale e metropolitana allo stesso
tempo, in quel bianco e nero dove Giar-
dino alterna sprazzi di quella che sarà
poi la sua classica linea chiara con neri
pieni che ricordano Munoz (il fumetti-
sta argentino impareggiabile maestro
nel piegare i neri in ombre vertiginose e
il bianco in luce accecante); laddove ri-
vela qualche difetto di ingenuità nella
costruzione del personaggio, aumenta
progressivamente la sua meticolosità
nella ricostruzione degli ambienti e, so-
prattutto, mette in mostra uno stile di
narrazione che - dalla scelta delle inqua-
drature fino al perfetto sincronismo tra
didascalie, dialoghi, pensieri e immagini
- diventerà presto una delle sue più feli-
ci cifre stilistiche. 
Contraltare a questi ruoli predominanti
(maschili per un certa inconsapevole tra-
sposizione dell’autore nei suoi eroi?), i

personaggi femminili: rari e di secondo
piano ma comunque  incantevoli. Traspa-
re chiaramente l’attenzione che viene lo-
ro riservata: omaggio a chi in fondo, al
fianco o di fronte, e magari in modo con-
flittuale, condiziona la vita degli uomini.
Uniche protagoniste, Little Ego, sexy di-
vertissement (dalle pagine di Glamour In-
ternational Magazine a quelle di Comic
Art negli anni ’80, fino alla pubblicazione
in Cina) è una sensuale eroina sospesa in
un mondo onirico, di un erotismo gioco-
so, pudico, un tributo all’arte di Winsor
McCay e al suo Little Nemo, di cui la bel-
la Ego è - dal nome alle numerose citazio-
ni - a un tempo parodia e tributo. L’altra
donna di Giardino, Eva Miranda, è la pro-
tagonista di una telenovela lunga 46 pagi-
ne (intervallate dalla pubblicità) ma po-
tenzialmente infinita, grazie alla sua sto-
ria d’amore fra ricchi e poveri: topos per-
fetto per ironizzare sul linguaggio e la po-
tenza della televisione, capace di soggio-
gare lo spettatore medio.
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Dal primo all’ultimo personaggio, comunque, qualunque sia il moti-
vo che l’ha ispirato, qualunque il soffio creativo, il lavoro di prepa-
razione che Giardino dedica alle sue opere è sempre lo stesso: ricer-
che dettagliate e studi accurati che fanno sì che per comporre ogni
suo libro siano necessari anni di lavoro. 
Autodidatta - e autore - al cento per cento, “perché la responsabilità
delle scelte è totalmente mia, dall’idea e argomento, fino alla realiz-
zazione effettiva del fumetto” - egli ama fare tutto da sé, a partire
dalle puntigliose ricerche sul periodo storico in cui si sta immergen-
do, come quelle estenuanti sul funzionamento della funivia fra il
porto di Barcellona e il Montjuïc durante la guerra, dettagli impor-
tanti per chi la Storia la vive quotidianamente. 
La parola d’ordine è sempre solo una: narrazione. La narrazione per
Giardino viene ben prima della bellezza della pagina. Probabilmente
questo il motivo per cui è anche un ottimo sceneggiatore: la storia
prende la parola, avendo storie da raccontare, o meglio da dover rac-
contare. E le tavole seguono a ruota il filo delle parole: prima sem-
plici schizzi poi, identificati i momenti decisivi, la scelta di dove
mettere la macchina da presa. Le immagini si inseriscono poi nelle
cornici delle vignette per dar vita alla tavola. Rientra in questa visio-
ne narrativa anche la cura dei dettagli che emerge in ogni illustrazio-
ne: ogni oggetto ci parla del proprietario, ogni palazzo della sua cit-
tà. Se il fumetto, per sua stessa natura non può permettere al dialo-
go di prendere eccessivamente la parola, una narrazione per imma-
gini (una graphic novel) può garantire la “bella frase” con il disegno,
indispensabile per sottolineare certi momenti e arricchire la psicolo-
gia dei personaggi. 
Sceneggiatore e regista, trovarobe e scenografo, costumista e truccatore,
Giardino lavora in prima persona anche sul colore, data l’espressività che
esso può garantire. Sia in senso grafico, sia in senso narrativo, perché
l’obiettivo primario rimane creare pagine efficaci. Del resto, rendere effi-
cace una pagina è un po’ ciò che accade anche in un altro settore che l’au-
tore ama e in cui è molto attivo: i manifesti, le affiches che, parenti stret-
ti della grande pittura, sintetizzano un concetto in un’immagine. Stampe
d’arte e serigrafie riuniscono la duplice natura – artistica e ingegneristi-
ca – dell’uomo che rende la graphic novel romanzo a fumetti sui temi del-
la storia del Novecento.

MMaannuueellaa  CCaappeellllii
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UN VIAGGIO 
SUL ‘LOCO-MOTIVO’ DI LUIGI MAIO
di Milena Antonucci

Milena: Ho il piacere d’introdurre la nostra conversazione servendomi di un te-
sto quanto mai attuale ed assolutamente attinente all’argomento che andremo
a trattare. Antonin Artaud, nella Prefazione de Il teatro e la cultura del 1938, as-
serisce: “Mai come oggi si è parlato tanto di civiltà e di cultura, quando è la vi-
ta stessa che ci sfugge. E c’è uno strano parallelismo fra questo franare genera-
lizzato della vita, che è alla base della demoralizzazione attuale, e i problemi di
una cultura che non ha mai coinciso con la vita, e che è fatta per dettare legge
alla vita. (...) Voglio rilevare che il mondo ha fame, e che non si preoccupa della
cultura; (...) la cosa più urgente non mi sembra dunque difendere una cultura,
(...) ma estrarre da ciò che chiamiamo cultura delle idee la cui forza di vita sia
pari a quella della fame”.  Non pare anche a te che vi sia una preoccupante fra-
tellanza fra le atmosfere attuale e quella di allora? Non è pur vero che ad oggi
imperversa il pettegolezzo ostinato verso una cultura di cui si sono smarriti
senso e soprattutto necessità, urgenza, ciò che l’autentica e distingue dal farne-
tico e molliccio divertissement da salotto? Infine, Artaud fa riferimento alla pre-
occupazione connessa all’incapacità di credere delle persone, fatto che senz’al-
tro sta accadendo anche all’uomo contemporaneo. In che modo, quindi, riusci-
re, riemergere dinnanzi ad un pubblico che pare anestetizzato e privo di fede?

Luigi Maio: TTaannttoo  nneellll’’OOppeerraa  ddii  AArrttaauudd  qquuaannttoo  nnee  ““LL’’HHiissttooiirree  dduu  SSoollddaatt””  ddii
CChhaarrlleess  FFeerrddiinnaanndd  RRaammuuzz  eemmeerrggee  uunn’’aammaarraa  ccoonnssttaattaazziioonnee::  nnoonn  èè  iill  cciibboo
cchhee  ccoonnttaa,,  mmaa  ll’’aappppeettiittoo..  EEssssoo,,  aa  ddeettttaa  ddii  eennttrraammbbii,,  nnoonn  lloo  ssii  ppoottrràà  cceerrttoo  ssaa--
zziiaarree  ccoonn  ggllii  iinnssiippiiddii  mmaanniiccaarreettttii  ddeell  SSuuppeerrfflluuoo  ooffffeerrttii,,  ssuullllee  ttaavvoollee  ddeeggllii
aannnnooiiaattii  ppiiccccoollii  FFaauusstt  ddeell  qquuoottiiddiiaannoo,,  ddaaii  ‘‘ddiiaavvoollii’’  ffaassuullllii  ddeellll’’ooddiieerrnnaa  ee
iiggnnaavvaa  ssoocciieettàà......  SSeemmbbrraa  qquuaassii  cchhee  ii  dduuee  ppooeettii  --AArrttaauudd  iinn  pprriimmiiss--  vveeddaannoo
ll’’AArrttiissttaa  qquuaallee  ssoorrttaa  ddii  ppiiùù  nnoobbiillee  ee  aauutteennttiiccoo  MMeeffiissttooffeellee  ggooeetthhiiaannoo,,  nneellllaa
ssppeerraannzzaa  cchhee  tteennttii  nnuuoovvaammeennttee  ll’’UUoommoo  aall  GGuussttoo ddeell  NNeecceessssaarriioo,,  aattttrraavveerr--
ssoo  uunn’’aappppeettiittoossaa  hhyybbrriiss  ‘‘ggaassttrroo--iinntteelllleettttuuaallee’’  cchhee  ffaacccciiaa  rriissccoopprriirree  iill  SSaappoo--
rree ddeellllaa  TTrraaddiizziioonnee,,  ppiiùù  aattttuuaallee  ee  ssuuccccuulleennttaa --ee  ssoonnoo  dd’’aaccccoorrddoo  ccoonn  lloorroo--
ddii  cceerrttii  bbrrooddiinnii ooffffeerrttii  ddaallllaa  ccoonntteemmppoorraanneeiittàà..

Milena: L’ironia mefistofelica caratterizza spesso la tua poetica. Perché?

Luigi Maio: RRiitteennggoo  cchhee  MMeeffiissttoo,,  nnoonn  eesssseennddoo  uunn  ddiiaavvoolloo  bbiibblliiccoo  bbeennssìì  lleett--
tteerraarriioo,,  ssiimmbboolleeggggii    ll’’AArrttiissttaa  TToottaallee,,  mmaannaaggeerr  ddii  ssee  sstteessssoo  lluuii  mmaallggrraaddoo,,  rrii--
tteennuuttoo  ‘‘ddiiaabboolliiccoo’’  ppeerr  iill  ssuuoo  ppoolliieeddrriiccoo  ttaalleennttoo  ttrraassffoorrmmiissttiiccoo  ee  ppeerr  llaa  nnee--
cceessssaarriiaa  iirroonniiaa  cchhee  lloo  pprrootteeggggee  --iinn  ppaarrttee--  ddaaggllii  aassssaallttii  ddii  uunnaa  ssoocciieettàà  ‘‘uummaa--
nnaa  ttrrooppppoo  uummaannaa’’  cchhee,,  nnoonn  ccaappeennddoolloo,,  lloo  iinnvviiddiiaa  ee  lloo  tteemmee  ppuurr  nneecceessssiittaann--
ddoo  sseemmpprree  ddeell  ssuuoo  aaiiuuttoo......  iinn  ffoonnddoo  ttaallee  iinnddiivviidduuoo  èè  uunn  uummaanniissssiimmoo  ‘‘ppoovvee--
rroo  ddiiaavvoolloo’’,,  ssiimmiillee  aall  MMeeffiissttoo  bbrraaccccaattoo  ddaallllaa  ffoollllaa  ddii  MMiicchheell  SSiimmoonn,,  mmaaggii--
ssttrraallee  iinntteerrpprreettee  ddeell  ffiillmm  LLaa BBeelllleezzzzaa  ddeell  DDiiaavvoolloo ddii  CCllaaiirr//SSaallaaccrroouu..    

Milena: Se ho ben capito, interpretando il diabolico in scena, puoi dare quin-
di sfogo alla tua vena pungente esprimendo al meglio la personale natura di
artista versatile ed eclettico.

Luigi Maio: DDiiaavvoolloo  ddeerriivvaa  ddaall  ggrreeccoo  ““ddiiaa  --  bbaalllloo””,,  ccoolluuii  cchhee  ddiivviiddee::  mmaa  ppaarraa--
ddoossssaallmmeennttee  MMeeffiissttoo  èè  aanncchhee  iill  ‘‘PPooeettaa’’  cchhee  eevvooccaa  ee  lleeggaa,,  aattttrraavveerrssoo  uunn  lleettttee--
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rraarriioo  ‘‘ppaattttoo’’,,  ggllii  ssvvaarriiaattii  ttaalleennttii  ssooppiittii  nneellll’’uuoo--
mmoo,,  ffaacceennddoo  ddeell  ssuuoo  ‘‘cclliieennttee’’  uunn  ‘‘SSiiggnnoorr  MMii--
ccrrooccoossmmoo’’  ddoottaattoo  ddii  ““((……))  ffiieerreezzzzaa  lleeoonniinnaa,,
ssvveelltteezzzzaa  ddii  cceerrvvoo,,  iittaalliiccoo  ssaanngguuee  ee  nnoorrddiiccaa
ffeerrmmeezzzzaa!! ((……))””..
DD’’aallttrraa  ppaarrttee,,  qquueell  ‘‘bbuuoonn  ddiiaavvoolloo’’  ddii  GGrree--
ggoottttii  ((aarrcchhiitteettttoo  ccoommee  MMeeffiissttoo))  nneell  ssuuoo
““CCoonnttrroo  llaa  ffiinnee  ddeellll’’AArrcchhiitteettttuurraa””  hhaa  ddiiffeessoo
ll’’iinntteerrddiisscciipplliinnaarriieettàà  ddeellll’’AArrttee  pprroopprriioo  ppeerr--
cchhéé  ccaappaaccee  ddii  rriivviittaalliizzzzaarree  iill  ssooppiittoo  eessttrroo
ccrreeaattiivvoo..

Milena: Quando parli di Mefisto architetto,
alludi alla sua abilità di costruire ponti co-
me ogni buon diavolo che si rispetti, giusto?
Ma qui, citando persino Gregotti, fa capoli-
no, tra le tue competenze  di musicista, at-
tore, autore, scenografo e cantante, anche
una laurea in Architettura...

Luigi Maio: CChhee  nnoonn  lloo  ssii  ssaappppiiaa  iinn  ggiirroo,,  mmii
rraaccccoommaannddoo!!......  

Milena: Perché? Se prima hai detto che pro-
prio grazie allo studio delle belle arti e del-
la progettazione hai potuto affrontare temi
quali -ad esempio- il Futurismo nel tuo ap-
plauditissimo “Vespe d’Artificio”, commis-
sionatoti dalla Fondazione Mazzotta e con
cui hai vinto a Roma il Premio Petrolini...   

Luigi Maio: SScchheerrzzaavvoo,,  ssoonnoo  ffiieerroo  eeccccoommee
ddeeii  mmiieeii  ssttuuddii  uunniivveerrssiittaarrii  qquuaannttoo  ddii  qquueellllii
tteeaattrraallii  ee  mmuussiiccaallii......  MMaa  vveenntt’’aannnnii  pprriimmaa
ddeellllaa  ppuubbbblliiccaazziioonnee  ddeell  ssaaggggiioo  ddii  GGrreeggoottttii,,
ggiiàà  ssoosstteenneevvoo  llaa  nneecceessssiittàà  ddii  uunn’’aarrttee  iinntteerr--
ddiisscciipplliinnaarree  cchhee,,  ccoommee  ssoottttoolliinneeòò  GGaaeettaannoo
SSaannttaannggeelloo  ssuullllaa  rriivviissttaa  AAmmaaddeeuuss,,  eerraa  ppooii
ccaarraatttteerriissttiiccaa  pprriinncciippaallee  ddeellllaa  mmiiaa  ppooeettiiccaa::
ddoovveevvoo  iinnvveennttaarree  llaa  ffiigguurraa  ddeell    ““MMuussiiccaattttoo--
rree””  ppeerr  aaffffrroonnttaarree  iill  ““TTeeaattrroo  MMuussiiccaallee  ddaa
CCaammeerraa””  ee  ccrreeaarrnnee  iill  ggeemmeelllloo  ““SSiinnffoonniiccoo””..
IInn  uunn’’eerraa  ddii  ssppeecciiaalliizzzzaazziioonnee  mmii  ssttaavvoo  ssppee--
cciiaalliizzzzaannddoo  iinn......  ppoolliieeddrriicciittàà..  EE  llaa  ddiisscciipplliinnaa
aarrcchhiitteettttoonniiccaa  mmii  ffoorrnniivvaa  ggllii  ssttrruummeennttii  ppeerr
lleeggaarree,,  aammaallggaammaarree  iinnssiieemmee  ggllii  aallttrrii  mmiieeii
ssttuuddii  mmuussiiccaallii,,  tteeaattrraallii,,  lleetttteerraarrii  ee  ggrraaffiiccii..
MMii  ssttuuppiivvoo  ssoolloo  ssee  mmii  cchhiieeddeevvaannoo::  ““PPeerrcchhéé
nnoonn  vvuuooii  ffaarree  ll’’aarrcchhiitteettttoo  pprrooggeettttiissttaa??””
qquuaannddoo  iinn  rreeaallttàà  ssttuuddiiaavvoo  ttaannttoo  CCoommppoossii--
zziioonnee  AArrcchhiitteettttoonniiccaa  qquuaannttoo  qquueellllaa  MMuussiiccaa--
llee  ppeerr  pprrooggeettttaarree  uunn  nnuuoovvoo  ee  ppiiùù  ccoommpplleettoo
KKaammmmeerrssppiieellee,,  iill  TTeeaattrroo  ddaa  CCaammeerraa  aappppuunn--
ttoo,,  tteerrmmiinnee  cchhee  iinncclluuddee  dduuee  eennttiittàà  ssppaazziiaallii
ooppppoossttee  mmaa  ccoonncciilliiaabbiillii::  uunnaa  ppllaatteeaallee,,  ll’’aall--
ttrraa  ppiiùù  iinnttiimmaa!!  SSii  ppuuòò  ddiirree  cchhee  iill  mmiioo  KKaamm--

mmeerrssppiieellee  ppoorrttii  aarrcchhiitteettttoonniiccaammeennttee  ‘‘iinn
sscceennaa’’  lloo  ssppaazziioo  ‘‘ddiieettrroo  llee  qquuiinnttee’’..
MMaa  aapppprroopprriiaarrmmii  ddii  ppiiùù  ddiisscciipplliinnee  aaii  ffiinnii
tteeaattrraall  ccaammeerriissttiiccii  eerraa  ppeerr  mmee  uunnaa  nneecceessssii--
ttàà,,  uunn’’uurrggeennzzaa  --ppeerr  ddiirrllaa  ccoonn  AArrttaauudd--  ddeett--
ttaattaa  ddaallllaa  sseennssaazziioonnee  ddii  vviivveerree  iinn  uunnaa  ddii--
mmeennssiioonnee  ssttoorriiccoo  ssoocciiaallee  ppoossttiicccciiaa,,  aa  ccuuii
vvoolleevvoo  ddaarree  uunn  sseennssoo  ppiiùù  aauutteennttiiccoo::  ppooii  hhoo
ssccooppeerrttoo  ffeelliicceemmeennttee  cchhee  iill  mmiioo  llaavvoorroo  ppoo--
tteevvaa  rriissvveegglliiaarree  ttaallee  uurrggeennzzaa,,  ttaallee  aappppeettiittoo,,
iinn  uunn  ppuubbbblliiccoo  sseemmpprree  ppiiùù  vvaassttoo,,  eennttuussiiaa--
ssttaa  eedd  eetteerrooggeenneeoo,,  ddaaggllii  aadduullttii  aaii  bbaammbbiinnii
ddii  ttrree  aannnnii......  ffoorrssee  èè  ppeerr  qquueessttoo  cchhee  mmii  hhaann--
nnoo  vvoolluuttoo  oonnoorraarree  ddeell  ttiittoolloo  ddii  AAmmbbaasscciiaa--
ttoorree  UUNNIICCEEFF..

Milena: Divertente, ne  In viaggio con  Rossini,
il gioco di parole tra Teatro da Camera e Tea-
tro IN Camera... ‘psichiatrica’. Oppure la crasi
tra ‘Loco’ (annotato da Gioacchino sulla parti-
tura de “Un Petit Train de Plaisir”) e ‘Motivo’
(quello appunto del Treno)... Ma a quanto ri-
cordo, grazie anche ai tuoi studi in campo
grafico/pittorico, avevi già affrontato l’argo-
mento pazzia, in un’opera ideata nell’ambito
della mostra “Le Figure dell’Anima”, impie-
gando il simbolo ambivalente della Camera... 

Luigi Maio: CCeerrttoo::  qquuaannddoo  llaa  FFoonnddaazziioonnee
MMaazzzzoottttaa  mmii  ccoommmmiissssiioonnòò  ppeerr  qquueellllaa  mmoo--
ssttrraa  uunnoo  ssppeettttaaccoolloo  ssuullllaa  vviittaa  ddii  AAddoollff  WWööll--
ffllii,,  mmaassssiimmoo  eessppoonneennttee  ddeellll’’AArrttee  IIrrrreeggoollaarree
vviissssuuttoo  aa  ccaavvaalllloo  ddeeii  dduuee  sseeccoollii  nneellll’’iissttiittuuttoo
ppssiicchhiiaattrriiccoo  ddii  BBeerrnnaa,,  ppeennssaaii  aa  uunn  ttiittoolloo  iinn
tteeddeessccoo  cchhee  eesspprriimmeessssee  ssiinntteettiiccaammeennttee  ll’’eess--
sseennzzaa  ddii  qquueessttoo  ssttrraaoorrddiinnaarriioo  ee  ppoolliieeddrriiccoo
aarrttiissttaa,,  cchhee  ssccrriissssee  iinnffiinniittii  aappppuunnttii  ddii  vviiaagg--
ggiioo  ppuurr  rriimmaanneennddoo  cchhiiuussoo  nneellllaa  ssuuaa  ccaammeerraa..
““DDeess  WWaannddeerreerrsswwaanndd””  --  DDeell  MMuurroo  ddeell  VViiaann--
ddaannttee  --  èè  aappppuunnttoo  uunn  ggiiooccoo  ddii  ppaarroollee  ssuullll’’aass--
ssoonnaannzzaa  ttrraa  wwaannddeerreerr,,  vviiaannddaannttee,,  ee  wwaanndd,,
mmuurroo......  nnee  èè  vveennuuttoo  ffuuoorrii  uunn  ttiittoolloo  cchhee  rrii--
cchhiiaammaa  aallllaa  mmeennttee  uunnaa  vvaaggaa  ffiigguurraa,,  qquuaassii
‘‘mmiittoollooggiiccaa’’,,  ddiivviissaa  ttrraa  ddiinnaammiissmmoo  ee  ssttaattiiccii--
ttàà..  GGrraaffiiccoo,,  ppiittttoorree,,  mmuussiiccoo  ee  ppooeettaa,,    ppeerr  cceerr--
ttii  vveerrssii  ssiimmiillee  aadd  AArrttaauudd,,  WWööllffllii,,  uunnaa  vvoollttaa  rrii--
ccoonnoosscciiuuttoo  ccoommee  aarrttiissttaa  ee  ffiinniittaa  llaa  ssuuaa  ddee--
ggeennzzaa,,  aavvrreebbbbee  ppoottuuttoo  aabbbbaannddoonnaarree  llaa  cclliinnii--
ccaa  ee  rreeiinnsseerriirrssii  nneellllaa  ssoocciieettàà..  NNoonn  lloo  ffeeccee::  llaa
vviittaa  eennttrroo  ll’’iissttiittuuttoo  ggllii  ggaarraannttiivvaa  iill  rriippaarroo  ee  lloo
ssttaattuuss  ddii  aarrttiissttaa  ‘‘ffoollllee’’,,  ssttaattuuss  cchhee  rriicchhiiaammaa--
vvaa  ‘‘ffoollllee’’  ddii  ccuurriioossii  cchhee  aavvrreebbbbeerroo  ssppeessoo  ‘‘ffooll--
lliiee’’  ppeerr  llee  ssuuee  ooppeerree......  
““PPaazzzzoo  ssii,,  sscceemmoo  nnoo!!””  ffaacccciioo  ddiirree  aall  pprroottaa--
ggoonniissttaa  iinntteennttoo  aa  ttrraassffoorrmmaarree,,  ggrraazziiee  aadd  uunn
aaggiillee  aarrttiiffiicciioo  sscceenniiccoo  ‘‘ddaa  aarrcchhiitteettttoo’’,,  iill  ggrrii--
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ggiioo  mmuurroo  aallllee  ssuuee  ssppaallllee  iinn  uunn’’eessppoossiizziioonnee
ddii  ccoolloorraattiissssiimmee  ooppeerree  ggrraaffiicchhee..  DDiicceennddoo
qquueessttoo  ssttrriizzzzoo  ll’’oocccchhiioo  aall  ggrraannddee  GGaabbrriieellee
MMaazzzzoottttaa  cchhee,,  iinn  cciiòò  cchhee  llaa  ggeennttee  lliiqquuiiddaa
ccoommee  ppaazzzziiaa,,  vveeddee  aall  ccoonnttrraarriioo  ll’’aauuddaaccee  aall--
tteerrnnaattiivvaa  aallllaa  ggrriiggiiaassttrraa  vviissiioonnee  ddeell  mmoonnddoo
ddeellll’’uuoommoo  ccoommuunnee..    

Milena: Si intuiscono, nel tuo Rossini, evi-
denti legami con Artaud, ma in un senso più
specificamente viscerale. Puoi spiegarci in
che cosa consista esattamente questo forte
legame?

Luigi Maio: CCoonn  AArrttaauudd  hhoo  uunn  ddeebbiittoo  dd’’iissppii--
rraazziioonnee  iinn  qquuaannttoo,,  aall  mmoommeennttoo  ddii  lleeggggeerree
llaa  ssuuaa  vveerrssiioonnee  ddii  HHuummppttyy  DDuummppttyy  ttrraattttaa
ddaa  ““AAlliiccee  iinn  WWoonnddeerrllaanndd  aanndd  TThhrroouugghh  tthhee
LLooookkiinngg--ggllaassss””,,  mmii  rreessii  ccoonnttoo  cchhee  AAnnttoonniinn
aavveevvaa  ttaallmmeennttee  aassssiimmiillaattoo  llaa  lleezziioonnee  ccaarr--
rroolllliiaannaa  ddaa  ttrraasscciinnaarrllaa  ccoonn  sséé  nneellll’’iissttiittuuttoo
ppssiicchhiiaattrriiccoo::  ddaa  llìì  ggiiuunnssee  aa  rriivveennddiiccaarree  iill
tteessttoo  ddii  AAlliiccee  ccoommee  pprroopprriiaa  ccrreeaazziioonnee,,  iinn--
sseerreennddoovvii  ppeerrffiinnoo  eeffffiiccaaccii  ttrrooppaattuurree  nnoonn--
sseennssiicchhee,,  ddaall  ffrraanncceessiissmmoo  gglloossssoollaalliiccoo,,  iinn
ppuurroo  ssttiillee  LLeewwiiss  CCaarrrroollll..  LLaa  ssuuaa  ccrreeaattiivvaa
ffoolllliiaa  lloo  ssppiinnggeevvaa  aadd  iiddeennttiiffiiccaarrssii  aa  ttaall  ppuunn--
ttoo  ccoonn  iill  SSooggggeettttoo  ddeell  ssuuoo  ppiiaacceerree  lleetttteerraa--
rriioo  ddaa  ccrreeddeerrsseennee  ll’’AAuuttoorree..  
QQuueessttaa  iimmmmeeddeessiimmaazziioonnee  ((ccoonn  eessiittii  mmeennoo
ttrraauummaattiiccii!!))  ppuuòò  aaccccaaddeerree  ttaallvvoollttaa  aa  cceerrttii
ttrraadduuttttoorrii  iinnnnaammoorraattii  ddeellll’’ooppeerraa  ddaa  lloorroo
ttrraaddoottttaa::  ffoorrssee  --cchhiissssàà!!--  ttaallee  eemmppaattiiaa  ssii  mmaa--
nniiffeessttòò  aanncchhee  nneell  ssoottttoossccrriittttoo  aall  mmoommeennttoo
ddii  rreeddiiggeerree  llaa  ssuuaa  vveerrssiioonnee  iittaalliiaannaa  ddee  LL’’HHii--
ssttooiirree  dduu  SSoollddaatt!!

Milena: Fortunatamente, nel caso della tua
acclamata versione de L’Histoire, il tradut-
tore/interprete Maio non è finito in clinica
ma ha ricevuto il “Premio dei Critici di Tea-
tro”, unico genovese tra i diciannove artisti
premiati nel 2005 al Teatro della Corte... le
copie in cd del capolavoro stravinskijano,
che hai inciso per Amadeus accompagnato
da La Scala di Milano e il violinista Domeni-
co Nordio, sono andate a ruba. 

Luigi Maio: MMaa  rriimmaassii  ttaallmmeennttee  ccoollppiittoo  ddaall
ccaassoo  AArrttaauudd  cchhee,,  aall  mmoommeennttoo  ddii  ssccrriivveerree
IInn  VViiaaggggiioo  CCoonn  RRoossssiinnii,,  ppeennssaaii  ddii  cchhiiuuddeerree
iill  pprroottaaggoonniissttaa  --gguuaarrddaa  ccaassoo  uunn  ““MMuussiiccaatt--
ttoorree””  aall  ccuullmmiinnee  ddeellllaa  ssuuaa  ccaarrrriieerraa  tteeaattrraall
mmuussiiccaallee--  iinn  mmaanniiccoommiioo,,  ccrreeddeennddoossii  ll’’iinn--
ccaarrnnaazziioonnee  ddeell  ppeessaarreessee  GGiiooaacccchhiinnoo  ddooppoo
aavveerrnnee  iinntteerrpprreettaattoo  ppiiùù  vvoollttee  llee  aarriiee......  

MMii  hhaa  ffaattttoo  ppiiaacceerree  cchhee  aa  ttee  MMiilleennaa,,  vveeddeenn--
ddoommii  aallll’’AAuuddiittoorriiuumm  MMoonnttaallee  nneeii  ppaannnnii
ddeelllloo  ppsseeuuddoo--RRoossssiinnii,,  ssiiaa  vveennuuttoo  iinn  mmeennttee
iill  ccoolllleeggaammeennttoo  ccoonn  AAnnttoonniinn,,  iill  tteeoorriiccoo  ddeell
TTeeaattrroo  ddeellllaa  CCrruuddeellttàà::  iinn  ssuuoo  oommaaggggiioo  iinn--
ffaattttii  aavveevvoo  ooppeerraattoo,,  aall  mmoommeennttoo  ddii  ssccrriivvee--
rree  qquueessttaa  OOppeerraa  BBuuffffaa  ddaa  CCaammeerraa,,  aallttrreett--
ttaannttee  ttrrooppaattuurree  tteessttuuaallii  ee  mmuussiiccaallii  iinn  mmooddoo
ddaa  ccrreeaarree  uunn  uunniiccuumm  ttrraa  llee  oorriiggiinnaallii  rriidduu--
zziioonnii  ppeerr  ttrriioo  ddeellllee  ppaaggiinnee  rroossssiinniiaannee  ee  iill
tteessssuuttoo  ccoonnnneettttiivvoo  ddeeii  bbrraannii  iinneeddiittii..

Milena: A proposito del senso di appropria-
zione; fenomenale, dal mio punto di vista, si
è rivelato sia il lavoro di ricomposizione
musicale “a collage”, se mi permetti, nel
senso di una selezione di frammenti di va-
rie opere appartenenti a differenti composi-
tori in direzione di una “nuova” composi-
zione, tale da unire la differenza e costitui-
re una struttura autentica ed assolutamente
organica, una insolita creatura musicante
che gode di vita propria ed in cui riecheggia-
no in splendido ed equilibrato connubio più
compositori. Ci si trova dinnanzi alla crea-
zione di un nuovo linguaggio, tanto potente
quanto è stato, in molti casi, temuto ed in-
terdetto, vedi il caso Artaud. Inoltre, tu at-
tui anche una composizione ex novo di bra-
ni tuoi ma quanto mai rossiniani; qualora
non ne sia a conoscenza, il pubblico sarà
portato a credere che in quel momento si
stia suonando un pezzo dello stesso Rossi-
ni. Infine, la “riduzione”, nel senso più nobi-
le del termine, di pezzi creati per orchestra
alla stessa struttura eseguita da trio. Il tut-
to sotto lo sguardo partecipe ed entusiasta
del pubblico che, bambini in testa, ha segui-
to lo spettacolo letteralmente a bocca aper-
ta. Ci spieghi quale duro lavoro abbia con-
dotto ad un così sublime risultato? 

Luigi Maio: UUnn  llaavvoorroo  cchhee  ppaarrttee ssiinn  ddaallllaa  pprrii--
mmaa  iinnffaannzziiaa::  iinniizziiaaii  ttaarrddii  aa  ppaarrllaarree,,  mmaa  qquuaann--
ddoo  lloo  ffeeccii  nnoonn  ssmmiissii  ppiiùù!!  PPeerr  ddiiffeennddeerrssii  ddaa
qquueellllaa  vvaallaannggaa  ddii  ppaarroollee  ((rreeaallii  ee  gglloossssoollaallii--
cchhee)),,  ii  mmiieeii  ccoommiinncciiaarroonnoo  aa  ffaarrmmii  aassccoollttaarree
llee  ffiiaabbee  ssuu  ddiissccoo......  iioo  ppooii  rriippeetteevvoo  cciiòò  cchhee
uuddiivvoo  sseennzzaa  ggeerraarrcchhiizzzzaarree  ppaarroollee,,  nnoottee  ee
ssuuoonnii,,  ffiinnoo  aadd  aapppprroopprriiaarrmmii  ddii  eessssii,,  ccoonniiaann--
ddoo  ttaallvvoollttaa  nnuuoovvii  tteerrmmiinnii  iinnnneessttaannddoo  aaggggeett--
ttiivvii  oo  vveerrbbii  ccoonn  ssuuoonnii  ee  rruummoorrii  ‘‘ssiillllaabbaattii’’......  
FFuu  ppeerr  ccaassoo  cchhee  mmii  rriittrroovvaaii  ttrraa  llee  mmaannii  --
aavveevvoo  oorrmmaaii  sseettttee  aannnnii--  uunn  LLPP  ddeellllaa  ssoollaa
SSuuiittee  ddee  LL’’HHiissttooiirree  dduu  SSoollddaatt..  RRiimmaassii  aaffffaa--
sscciinnaattoo  ddaa  qquueellllaa  mmuussiiccaa,,  mmaa  aallttrreettttaannttoo
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ddeelluussoo  ddooppoo  aavveerr  aassssiissttiittoo  aadd  aallccuunnee  rraapppprreesseennttaazziioonnii  ddeellllaa  sstteessssaa::  llaa  ssccaarr--
ssaa  ccoonnoosscceennzzaa  mmuussiiccaallee  ddii  cceerrttii    iinntteerrpprreettii  aattttoorraallii  --cchhee,,  iinniibbiittii  ddaallll’’EEnnsseemm--
bbllee  iinn  sscceennaa,,  bbaallbbeettttaavvaannoo  ffuuoorrii  tteemmppoo  ssuull  rriittmmoo  ‘‘ccuubbiissttaa’’  ddeellllaa  MMaarrcciiaa  ddeell
SSoollddaattoo--  ddiissttuurrbbaavvaa  llaa  mmeessssaa  iinn  sscceennaa  ttrraassffoorrmmaannddoo  qquueell  ccaappoollaavvoorroo  iinn
uunnaa  ssoorrttaa  ddii  ccoonncceerrttoo  iinntteerrrroottttoo  ddaa  uunnaa  ssoorrttaa  ddii  cchhiiaacccchhiieerriicccciioo,,  nneeggaannddoo
ll’’aammaallggaammaa  ccoonncceerrttaannttee  ddii  nnoottee  ee  ppaarroollee  cchhee,,  aa  ppaarreerr  mmiioo,,  hhaa  aannttiicciippaattoo  ddii
qquuaassii  uunn  sseeccoolloo  ll’’ooddiieerrnnoo,,  ee  rriittmmiiccaammeennttee  ppiiùù  eelleemmeennttaarree,,  rraapp..  
CCiiòò  hhaa  rreessoo  lloo  ssppeettttaattoorree  pprreevveennuuttoo  eedd  aannnnooiiaattoo,,  ggeenneerraannddoo  eeqquuiivvooccii  cchhee
ssppiinnsseerroo  iinnssiiggnnii  ssttuuddiioossii  ddeell  ccaalliibbrroo  ddii  DDaahhllhhaauuss  aa  lliiqquuiiddaarree  qquueessttoo  pprriimmoo
ee  ccoommppiiuuttoo  eesseemmppiioo  ddii  KKaammmmeerrssppiieellee  ccoommee  mmeerroo  ““((……))ccoollllaaggee  ddii  nnaarrrraazziioo--
nnee,,  ddiiaallooggoo  ee  ppaannttoommiimmaa((……))””..  
HHoo  ccoossìì  iiddeeaattoo  uunn’’eeddiizziioonnee  ddee  LL’’HHiissttooiirree ccoommee  ll’’aavvrreeii  vvoolluuttaa  vveeddeerree  ddaa  ppiicc--
ccoolloo,,  ccuurraannddoonnee  ppeerrssoonnaallmmeennttee  ooggnnii  ppaarrttiiccoollaarree..  LLee  aaggiillii  ddiimmeennssiioonnii  ddii
qquueessttaa  ggrraannddee  OOppeerraa  CCaammeerriissttiiccaa  ((ttuutttt’’aallttrroo  cchhee  uunn’’ooppeerriinnaa ccoommee  vviieennee  aann--
ccoorraa  iinnaapppprroopprriiaattaammeennttee  ddeeffiinniittaa)),,  eerraannoo  iiddeeaallii  ppeerr  ttrraassffoorrmmaarrllaa,,  iinn  sseeddee
dd’’aalllleessttiimmeennttoo,,  iinn  uunnaa  ppiiccccoollaa  OOppeerraa  dd’’AArrttee  TToottaallee..  MMaa  ppeerr  cciimmeennttaarrmmii  ccoonn
eessssaa  hhoo  ddoovvuuttoo  aaffffrroonnttaarree  uunn  ffaattiiccoossoo  ppeerrccoorrssoo  ddiiddaattttiiccoo  sseerrppeeggggiiaannttee  ttrraa
CCoonnsseerrvvaattoorriioo,,  SSccuuoollaa  DDii  TTeeaattrroo,,  CCoorrssoo  ddii  SScceennooggrraaffiiaa  ((iissttiittuuiittoo  ddaall  TTeeaattrroo
ddeellll’’OOppeerraa  ddii  GGeennoovvaa))  ee  FFaaccoollttàà  ddii  AArrcchhiitteettttuurraa..

Milena: Uno dei tuoi grandi pregi è stato proprio quello di restituire a L’Hi-
stoire la sua dignità drammaturgica, sostenendo che il più grande innovato-
re del teatro del novecento sia stato non un drammaturgo, ma un grande mu-
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sicista come Stravinskij. Per questo Brunello, sulla rivista Sipario, ti ha pro-
clamato “Attore Stravinskijano”... 

Luigi Maio: AAmmoo  qquueellllaa  ddeeffiinniizziioonnee,,  ee  rriinnggrraazziioo  BBrruunneelllloo  ppeerr  aavveerrmmeellaa  ddeeddiiccaa--
ttaa!!  RReessttiittuuiissccee  pprroopprriioo  iill  sseennssoo  ddii  ccoommppeenneettrraazziioonnee  ttrraa  mmuussiiccaa  ee  ddrraammmmaattuurr--
ggiiaa,,  ggiiooccaannddoo  ssuullllaa  ffiigguurraa  ddeell  DDooppppiioo,,  ccoossttaannttee  tteemmaattiiccaa  ddeell  mmiioo  tteeaattrroo,,  aallttrroo
mmeeffiissttooffeelliiccoo  ‘‘ppoonnttee’’  ddii  ccoolllleeggaammeennttoo  ccoonn  AArrttaauudd  ((ssttrraavviinnsskkiijjaannoo  ssii  ccoonnffoonnddee
qquuaassii  ccoonn  ssttaanniissllaavvsskkiijjaannoo,,  nnoonn  ttii  ppaarree??))..  EE  ggiiàà  ssuull  ppaallccoo  ddee  LL’’HHiissttooiirree --pprriimmaa
aannccoorraa  cchhee  iinn  RRoossssiinnii--  aarrrriivvaavvoo  aa  ttrriipplliiccaarrmmii  ppiirraannddeelllliiaannaammeennttee  nneell  NNaarrrraattoo--
rree,,  bbrreecchhttiiaannaammeennttee  nneell  SSoollddaattoo  ee  ssttaanniissllaavvsskkiijjaannaammeennttee  ((ppeerr  ppuurraa  eemmppaattiiaa))
nneell  DDiiaavvoolloo!!  UUnnoo  sscchhiizzooffrreenniiccoo  ggiiooccoo  ppiiuuttttoossttoo  ffaattiiccoossoo  mmaa  ddiivveerrtteennttee......              

Milena: Era da molto ormai che non frequentavo il teatro, nemmeno come spet-
tatore. Ma In Viaggio con Rossini m’ha infuso una felice speranza. Non si può
più fare astrazione da questa nuova forma di linguaggio, che definirei trasver-
sal-schifofrenica. Lo si nota in molte manifestazioni creative, anche se con te si
assiste ad un’operazione artistica a 360° che ha dell’inedito! Come se non ba-
stasse, arrivi persino a disegnarti da solo le Locandine, che ora vanno a ruba tra
i collezionisti... Questo è l’unico linguaggio in grado di costituirci e restituirci al-
la vita. Mi viene in mente ciò che disse Michel Foucault in La follia, l’opera as-
sente, capitolo contenuto nei suoi Scritti letterari. Foucault annuncia la futura
scomparsa di ciò che ha accompagnato per secoli l’uomo nel personale, incomu-
nicabile ed intraducibile rapporto con se stesso; la follia pertanto, raggomitolan-
dosi su se stessa, non lascerà che tracce non chiaramente identificabili da uno
sguardo superficiale; ma questi segni, in futuro, si riveleranno essere le “griglie
indispensabili attraverso le quali potremo renderci leggibili, noi e la nostra cul-
tura. Artaud avrà il suo fondamento nel nostro linguaggio e non nella sua dis-
sociazione; le nevrosi avranno il loro fondamento nelle forme costitutive (e non
nelle deviazioni) della nostra società”. È ciò che si sta verificando.

Luigi Maio: SSii  èè  ssccrruuttaattoo  nneellll’’AArrttiissttaa  ee  nneell  MMaaggoo  ((ee  nneellll’’AArrttee  MMaaggiiccaa,,  ppeerr  ddiirr--
llaa  ccoonn  BBrreettoonn))  ppeerr  ttrroovvaarrvvii  ttrraaccccee  ddii  ffoolllliiaa  ee  nneevvrroossii::  ppooii  ssii  èè  ggeettttaattoo  ttuuttttoo
nneellllaa  ppaattttuummiieerraa  ddeell  ppaassssaattoo......  ffeelliiccee  ll’’uummiillee  ssppaazzzziinnoo  cchhee  ssaapprràà  rreeccuuppeerraa--
rree  ee  ggooddeerrssii  cceerrttii  tteessoorrii!!                
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Dal 27  febbraio al 2 marzo ARTEGENOVA rinnova il successo delle sue precedenti edi-
zioni mettendo in mostra più di ottanta gallerie d’arte e 10 editori di stampa specializ-
zata con circa 7000 opere di pittura, scultura e fotografia firmate da oltre 600 artisti.
In esposizione una selezione di grandi maestri del ‘900, di artisti contemporanei affer-
mati e di giovani emergenti.  Anche questa edizione viene allestita nella suggestiva  cor-
nice marittima della Fiera di Genova con il prezioso apporto di un numero crescente di
gallerie ed un programma fitto di incontri e dibattiti  sulle nuove tendenze dell’arte con-
temporanea. Appuntamento da non perdere quindi, per gli appassionati, i collezionisti,
i galleristi, gli artisti, per vivere la Fiera come vivace punto di incontro fra addetti ai la-
vori e pubblico, con positivi effetti sul mercato dell’arte. 
Nonostante la crisi economica che sembra più grave del solito, gli investimenti in arte non
accennano a diminuire. Al contrario, come ha scritto Silvia Evangelisti su La Stampa, ci sono
opere di artisti come Jeff Koons o Damien Hirst che hanno recentemente toccato cifre di ol-
tre i 10 milioni di dollari. Anche l’arte Italiana sta riconquistando una particolare attenzione
sul  mercato internazionale:  alle opere di Lucio Fontana o Piero Manzoni già arrivate a note-
voli quotazioni, si accostano quelle degli artisti degli anni Sessanta-Settanta  come Mimmo
Rotella e Alighero Boetti le cui quotazioni stanno salendo rapidamente. Anche le opere di ar-
tisti della Transavanguardia, come Enzo Cucchi e Francesco Clemente stanno vivendo un gros-
so successo commerciale. Certo la crisi economica fa da freno alla speculazione fine a se stes-
sa e finisce con l’agire da calmiere degli eccessi, con l’effetto positivo di rendere accessibile
il mercato dell’arte agli amatori che potranno acquistare con più discernimento opere meno
costose anche di artisti già affermati.
Lo stand di Satura è presente anche quest’anno all’ArteGenova  con artisti storici come  Ago-
stino Bonalumi, Nino Caffè, Giuseppe Chiari, Antonio Corpora, Salvador Dalì, Tano Festa,
Mark Kostaby, Paul Kostaby, Wilfredo Lam, Bengt Lindstrom, Mauro Reggiani, Emilio Sca-
navino, Mario Schifano, Victor Vasarely e alcuni  dei suoi artisti più significativi: Tomma-
so Arscone, Virginia Cafiero, Cecilia Casareto, Milly Coda, Giuliano Crepaldi, Barbara Da-
novaro, Germano Fiorito, Alfredo Galleri, Gianluigi Gentile, Lidia Kaly, Giorgio Levi, Silvia
Loew, Agnese Marchitto, Graziella Menozzi Gemignani, Maurizio Morandi, Mario Napoli, Riri
Negri, Peter Nussbaum, Sergio Palladini, Lucia Pasini, Roberto Perotti, Manfredi Saccani, Ali-
reza Sadvandi, Gabriella Soldatini, Fabrizio Trabucco, Pino Tipaldo, Rodolfo Vitone.
L’evento è anche occasione di presentazione e diffusione di questa rivista dedicata all’ar-
te alla letteratura e allo spettacolo che è arrivata felicemente al quinto numero e che con-
tinua a dare, con cadenza trimestrale, oltre alle notizie dei principali eventi cittadini e na-
zionali, il proprio contributo al dibattito culturale contemporaneo. 

ARTEGENOVA
Mostra Mercato 
d’Arte moderna e Contemporanea
27 febbraio - 2 marzo 2009

di Mario Napoli



VIRGINIA CAFIERO
Prelievi di Natura
di Miriam Cristaldi

Il  lavoro artistico di Virginia Cafiero prende avvio da una riflessione
sui benefici effetti della natura e sull’uso specifico di piante, fiori, erbe
per la realizzazione dell’opera. Il suo rapporto discreto, empatico,
meditativo, accompagnato da conoscenze scientifiche del regno vege-
tale, allargato a quello minerale, ha generato nell’artista una prassi ope-
rativa inscindibile dagli aspetti ecologici. Infatti, ad un primo e perso-
nale contatto con l’ambiente per la raccolta di erbe, piante e fiori, segue
una seconda fase ove l’artista crea l’impasto con meticolosa pazienza,
dal quale prenderanno avvio sottili forme lamellari…
Inizialmente Virginia taglia e fa bollire foglie e fiori di azzurre orten-
sie, di solari giunchiglie, tuberi di bionde cipolle o altre piante anco-
ra, a seconda della colorazione che intende ottenere. 
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Ancioe ancioe..., 2008, impasto cartaceo, petali di iris, 100x100



Poi il tutto, colato e triturato in fila-
menti, viene mescolato all’impasto car-
taceo, preparato a parte, quindi steso
opportunamente su appositi telai e qui
lasciato essiccare dopo aver subito
forti pressioni capaci di ridurlo a piani
sottili. 
Prima che asciughi totalmente, Virginia
da forma al corpo cartaceo con l’abilità
delle mani aggiungendo o togliendo
materia per tracciare limiti e consoli-
dare spessori. 
Modella forme irregolari plasmate in
ruvide superfici dai colori naturali
oscillanti tra sep pia, turchese, ocre:
nascono corpi percepibili alla visione
come possibili “reperti antropologici”
su cui si evidenziano misteriose tracce
di tritati d’erba o di petali intrecciati a
filamenti paglierini, mentre polveri di
terra tingono gibbosità calcaree alter-
nate a ca vità ombratili. Ideali “pre lievi
di Natu ra”, inglo bati tra doppie lamine

in perspex, oltre che a scopo scientifi-
co-conser vativo (come ana lisi di labo-
ratorio su “ve trino”), sembrano qui
pro   porsi come strati fi ca zio ni di memo-
ria da conse gna re a future gene ra zio ni.
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Herbarium, 2007, impasto cartaceo, 23x23

Vegetable mantle, 2008, impasto cartaceo 
e bustine da the, 150x100
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CECILIA FIERRO CASARETO
Situazioni psicologiche
di Mario Pepe

La pittura di Cecilia, da tempo volta a ritrarre sottili situazioni psi-
cologiche attraverso una riproduzione rarefatta del “reale”, allusiva
alla solitudine della condizione umana, nei suoi ultimi lavori si arric-
chisce di situazioni più complesse con maggior consapevolezza
della tematica ed efficace controllo formale. Nei suoi paesaggi, alla
percezione visiva della realtà, sia quella della natura o quella artifi-
ciale della fabbrica, si sovrappongono spiazzamenti sensoriali, che
rimandano alle dimensioni introspettive dei percorsi interiori. Sulla
casa semi nascosta tra gli alberi, rivelata dalle indicazioni prospetti-
che dei verdi filari, la luce che filtra dal cielo burrascoso produce un
effetto di sospensione surreale, un’atmosfera densa di silenziose
attese. Questo uso della luce ricorda Magritte del ciclo L’empire des
lumières, dove la luminosità mutevole ed equivoca al confine fra
nuvole ed orizzonte fa apparire il mistero nel visibile e diventa ele-
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mento magico e fonte di inquietudine. Così un’improbabile e desolata lampada
stradale che illumina debolmente un edificio metafisico dipinto di rosso o la fis-
sità dei tre occhi di locomotiva che avanzano nel paesaggio innevato, ci portano
al limite della percezione cosciente ad incontrare emozioni fatte di mistero e di
malinconia. La presenza umana, che nella maggior parte delle opere è solo sugge-
rita, viene affrontata con delicatezza nella recentissima sperimentazione sul
ritratto. Nel cimentarsi con il volto, la pittrice si avvale degli stereotipi che com-
paiono nelle riviste e nella pubblicità, che vengono accettati come modelli di fred-
dezza estraniante su cui fare operazioni di recupero nel tentativo di attribuire
loro un’anima ed un carattere. Le stesure di colore sono quindi semplificate e
volutamente monotòne per raffreddare maggiormente le immagini, salvo improv-
vise sorprese di tonalità calde sugli sfondi o su alcuni particolari. La vivificazio-
ne dei personaggi avviene elaborando ed intensificando con grande efficacia la
luminosità dei loro sguardi. Nella maggior parte dei casi i volti occupano lo spa-
zio del quadro a coppie, con sfondi simili ma discontinui, quasi a sottolineare una
difficoltà di dialogo, o con l’intenzione di formare specularità o sdoppiamento di
caratteri, che in un’opera vengono realizzati spezzando e separando le due metà
dello stesso enigmatico volto di donna.
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GIULIANO CREPALDI
Lucidinero
di Maura Ghiselli

““IIlllluummiinnaarree  llaa  pprrooffoonnddiittàà  ddeell  ccuuoorree  uummaannoo  
èè  iill  ccoommppiittoo  ddeellll’’aarrttiissttaa””

SSCCHHUUMMAANNNN

““IIll  ppiittttoorree  èè  ll’’uuoommoo  cchhee  ssaa  ddiisseeggnnaarree  ee  ddiippiinnggeerree  ttuuttttoo””
TTOOLLSSTTOOJJ

L’astrazione dei quadri di Crepaldi, compensa l’assenza dell’elemen-
to figurativo, comunicando con l’osservatore essenzialmente attra-
verso due forti poetiche di base: l’incisività del gesto pittorico, ovve-
ro, la “voce” emessa tramite l’uso determinato del pennello e del co-
lore sulla tela, e la profondità spaziale, che apporta una terza di-
mensione al quadro mediante l’utilizzo di siliconi gommosi a forma-
re un palpabile cratere, che diventa gioco-forza il soggetto “reale”
della sua pittura astratta.
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lucidinero, 2007, tecnica mista e silicone su tela, 4 pezzi da 50x50



Crepaldi ci parla, quindi, per mezzo
della modulazione del tratto e della
materializzazione dello spazio, il qua-
le, a sua volta,  è, al medesimo tempo,
anche smaterializzato dall’assenza di
un soggetto.
Immagini astratte, che molto devono
anche al gusto estetico e stilistico di
Crepaldi, il quale agisce facendo inte-
ragire tra loro un ricercato studio tra i
diversi equilibri compositivi e una buo-
na dose di spontanea, pur se non inge-
nua, casualità.
Elemento fondamentale di questo lavo-
ro è proprio l’opposta ma armonica
convivenza fra casualità e volontà, fra
ciò che diventa immagine per coinci-
denze dovute a gocciolamenti, sovrap-
posizioni cromatiche e materiche e ciò
che è fortemente voluto dal pittore, il
contrasto cromatico ricercato esatta-
mente dove appare all’interno della te-
la, gli inserti gommosi, i colpi di luce.
Una mano guidata dalla mente, ma an-
che da un gesto libero, svincolato dalla
necessità di dare un significato visivo
alla rappresentazione pittorica.
In questo modo, Crepaldi, trasmette al-
l’osservatore immagini e forme astrat-
te, che trovano una loro contestualiz-
zazione  proprio all’interno di una per-
cezione totalmente soggettiva dell’oc-
chio che le sta guardando, di chi da-
vanti al quadro viene immerso in un’at-
mosfera, parallela a quella reale, una
“Stimmung”, come disse in un famoso
saggio Vassily Kandinsky… “e se que-
ste forme sono veramente arte rag-
giungono lo scopo e diventano nutri-
mento spirituale”.
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lucidinero, 2008, tecnica mista e silicone su tela,
100x150

lucidinero, 2008, tecnica mista e silicone su tela,
100x150

V E T R I N A



BARBARA DANOVARO
Anima d’acciaio
di Marcello Danovaro

L’esigenza di misurarsi con l’espressività della materia pittorica è alla base
del lavoro artistico di Barbara Danovaro. Un mondo fatto di ferrovie, fab-
briche, ponti, stabilimenti, acciaierie ci viene restituito come il lascito te-
stamentario di un’umanità ormai estinta. Un paesaggio lunare dove gigan-
teggiano le moderne cattedrali dell’agire umano, forme in cui si è esauri-
to il senso più proprio del fare, del produrre. Non c’è aspettativa né fidu-
cia nello sviluppo tecnologico, nella techné come riscatto salvifico, il tem-
po è fermo e sospeso come lo sono le emozioni più profonde. È morto il
sogno dell’avanguardia che vedeva nell’industrializzazione il segno della
vitalità interna ed esterna della società che si forma e si trasforma. Lo spa-
zio industriale diventa così non più una realtà oggettiva, ma la rappresen-
tazione mitica della struttura della coscienza. Per questo l’utilizzo della pit-
tura come lo strumento migliore per imprimere emotivamente il campo
della rappresentazione. La materia pittorica diventa una sostanza sensi-
bile e impressionabile che assorbe le sensazioni, appiattendo i volumi ed
estendendo il tempo. Tutto il vissuto diventa materia pittorica e come ogni
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cornigliano, 2008, olio e acrilico su tela, 150x100



materia manipolata si fa memoria, qualco-
sa di nostro che si estrania da noi ed esi-
ste per conto proprio. L’utilizzo del colo-
re come tono costante di una percezione
interiore si mescola al cupo e al nero e al
pallore baluginante di uno spazio amorfi-
co, come informe è la coscienza che ha pro-
dotto le architetture industriali. Il messag-
gio sociale che si scorge nell’alienazione dei
luoghi coincide con la dimensione esisten-
ziale, l’assenza della natura è l’essenza del-
la natura umana che tinge ogni esperien-
za sensibile del proprio timbro emotivo.
Per Barbara Danovaro l’arte è l’esercizio
quotidiano della pittura teso a colmare
il vuoto tra gli spazi e la soggettività per
recuperare il senso smarrito di un desti-
no comune.
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ponte 1, 2008, olio e acrilico su tela, 120x80

ponte 2, 2008, olio e acrilico su tela, 120x80

iplom, 2008, olio e acrilico su tela, 150x100



GERMANO FIORITO
Il gesto liberato
di Mario Napoli

Nello scrivere questa breve presentazione sul lavoro di Germano
Fiorito di cui ho condiviso la frequentazione e l’amicizia di lungo
tempo, penso che il modo migliore sia elencare alcuni brani più per-
tinenti in occasione delle numerose mostre effettuate non senza
significare, prima, il suo pensare alla pittura quale atto spontaneo di
esternazione dei sedimenti del vissuto, atto inconscio e liberatorio e
atto inconsapevole e quindi libero, alieno di giudizio di cui, come
autori, ci tocca la responsabilità. Faccio seguire alcune note critiche
sui lavori di Fiorito:
…Musicalità di toni, armonia compositiva misura della sequenziali-
tà dei ritmi, ma anche solidità plastica delle forme, sono le cifre sti-
listiche che connotano il lavoro di Germano Fiorito. È, la sua, una pit-
tura basata sul gesto sciolto e liberato nello spazio dell’opera per
visualizzare paesaggi mentali interiorizzati, percepiti alla visione
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senza titolo, 2000-2003, acrilico su tela, 100x100



come eccitate forme energetiche strut-
turate in ritmi controllatissimi. Nasce
in quest’ottica l’idea di una lenta ma
inesorabile conquista del segno, della
superficie pittorica come impegno e
volontà di manifestare l’inesprimibile,
di oltrepassare le barriere della visione
per entrare nel “respiro” dell’opera.
(Miriam Cristaldi)
…Forme visive non rappresentative, col-
legate alla nozione di struttura come
principio d’organizzazione: architetture
polimateriche. La pittura di Fiorito è trat-
ta dalla profondità individuale più libera
e autonoma sia nella forma che nel signi-
ficato; nel linguaggio figurale che non
spiega ma trascina e commuove.
...È un’avventura, quella di questo pit-
tore, che pone in risalto l’irrequietezza
di una struttura formale che risente
tanto degli esiti del dinamismo

costruttivo come quelli dell’informale.
Le sedimentazioni ordinate con cui
Fiorito si esprime sono di natura lirica
e si offrono con forza e sicurezza
intuitiva. (Germano Beringheli)
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senza titolo, 2000-2003, acrilico su tela, 80x100

senza titolo, 2000-2003, acrilico su tela, 80x100
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ALFREDO GALLERI
Opere
di Chiara Guarnieri

“Ho sempre sognato di dipingere il sorriso, ma non ci sono mai riuscito.”
(Francis Bacon)

La ricerca di Alfredo Galleri si rivolge all’analisi e allo sviluppo dell’an-
goscia esistenziale e della degradazione fisica e morale dell’uomo con-
temporaneo. Nelle sue opere riflette i drammi, le incertezze e le con-
traddizioni che caratterizzano la società e la nostra vita quotidiana.
Veri e propri “incubi” si concretizzano, così, in figure dall’aspetto in-
quietante, colorate di un bianco pallido e funereo, intrappolate all’in-
terno di uno sfondo oscuro e tetro ed avvolte  in una condizione di
profondo disagio.
Tra i protagonisti dei suoi dipinti vi sono angeli dall’aspetto demonia-
co, bambini-fantasmi, figure urlanti e volti cancellati che, attraverso
un cromatismo crudo e gelido, ricordano le esperienze degli espres-
sionisti tedeschi, di Munch, di Ensor e del grande Bacon.
L’artista affronta questa visione drammatica dell’esistenza proponendo
soggetti che derivano direttamente dal proprio inconscio, ma che a vol-
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il re, 2008, gesso, acrilico e legno, 40,5x22,5x20,5



te sembrano fuoriuscire da famosi film del-
l’orrore, popolati da creature demoniache
e da bambole assassine. 
Questo particolare aspetto della sua ricer-
ca viene manifestato, con intensità, anche
attraverso le sue sculture. Alcune di esse
raffigurano volti e corpi di bambini che,
inseriti all’interno di teche trasparenti si-
mili ad inquietanti incubatrici e ridotti a
bambole inerti, possiedono uno sguardo
vuoto e profondo che sembra manifesta-
re la volontà di chiudere gli occhi di fron-
te alla paura e alla violenza.
L’artista affronta innumerevoli e diver-

si soggetti che testimoniano altrettante
situazioni di disagio e di instabilità,
proponendo ora un mondo sotterra-
neo, sporco e malvagio (“Il re”), ora un
tema scottante come quello della pena
di morte (“Sedia elettrica”).
Ma nonostante la sensazione di forte nau-
fragio esistenziale, accentuato dall’assordan-
te silenzio degli sfondi, dei supporti e dei
materiali usati, Galleri riesce a trasmette-
re, nelle sue opere, una sottile ironia, la qua-
le sembra diventare l’unico strumento con
cui poter in qualche modo “superare” ed
“esorcizzare” il dramma e il dolore.
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GIANLUIGI GENTILE
Lost in translation
di Sandra Pozzi

Nella sua prefazione all’edizione tedesca di L’angelo è la mia filigra-
na, Henry Miller si chiede: “se ti fosse concesso di vivere dall’inizio
tutta la tua vita, rifaresti tutto?” La risposta è che per quanto riguar-
da les aquarelles, oui, anche se affaccia riserve su les amours.
Alcune nostre azioni sono escluse dal pentimento, perché dettate da
un impulso quasi fisiologico ad agire e non dalla volontà di raggiun-
gere uno scopo. In proposito Gentile osserva: “Una di queste azioni
credo sia quella di disegnare e di dipingere senza preoccuparsi dei
risultati professionali, verificando la congruenza fra ciò che si sente
o si immagina e ciò che rimane sulla tela. Nel momento in cui le pul-
sioni cosiddette “creative” trovano un’espressione, si scopre che esi-
ste una dimensione estetica della realtà che conduce ad una perce-
zione senza schermi e deformazioni, e che ci consente di dipingere
o disegnare organizzano in modo consapevole gli elementi che con-
corrono a formare la nostra weltanshauung. La chiave espressiva
dell’informale può costituire sotto questo aspetto non il remake di
una corrente storica, ma una categoria della mente che ci permette
una lettura autenticamente soggettiva del reale.”
Nella dimensione dell’informale, il mistero dell’origine si ricongiun-
ge con il mistero della fine. Un processo circolare che si percepisce
in ogni dettaglio di ciò che ci circonda, al di là di ogni dimensione. 
L’artista esplora un percorso che progressivamente instaura una cir-
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anfratto marino, acrilico su tela, 100x70



colarità fra il controllo formale e la
consapevolezza della casualità, rimet-
tendo continuamente in discussione la
falsa antinomia tra figurativo ed
astratto. Un processo dialettico in cui
l’attenzione vira dall’analisi del signifi-
cante a quella del significato, e che Ar-
gan identifica come “poetica dell’inco-
municabilità”, condizione di necessità
in cui la prassi artistica, che la tradizio-
ne culturale aveva identificato con la
forma, viene esercitata in una società
in cui la forma è ridotta ad icona e non
riconosce più nel linguaggio lo stru-
mento essenziale della comunicazione.
Le opere che Gentile presenta nascono
dall’impulso a ripercorrere questo pas-
saggio in cui il mondo delle forme, “lost
in translation”, permette all’immagina-
rio di affiorare non come astrazione del-
la fantasia, ma come luogo d’approdo e
di riconoscimento del proprio vissuto.
La natura è rievocata attraverso forme
sottili d’inquietudine, luoghi interiori
che formano la trama dell’esistenza, de-
finita da Sartre “precisione dell’essere
sotto l’imprecisione del conoscere”.
Progressivamente l’immagine pittorica
si precisa, una forma si dilata in manie-
ra inquietante, un colore balza in evi-
denza, si concretizza la ricerca del
νοὺµενοσ, dell’essenza delle cose, della
verità senza remore
formalistiche.
Nel contrasto cromati-
co la luce diviene strut-
tura, filtra attraverso lo
schermo dei colori,
opera una cesura, una
scomposizione dei pia-
ni che trova riferimen-
to nelle esperienze del
cubismo sintetico, at-
traversa lo studio del-
l’espressionismo astrat-
to di Gorky, de Koo-
ning, Twombly, per ap-
prodare nell’astratti-
smo lirico.

Progetto e casualità, geometria e meta-
morfismo, confluiscono in una composi-
zione in cui segni e immagini esprimono
contenuti traducibili solo attuando un
processo di ricerca sull’indeterminatez-
za e conferiscono autonomia al signifi-
cante, verso un livello più profondo d’in-
terpretazione della realtà.
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LIDIA KALY
Objet trouvé
di Paolo Minetti

LLiiddiiaa  KKaallyy nel campo dell’arte rappresenta un’anomalia, ci si avvede
che non segue nessuna “corrente artistica”. Le sue opere sono lo stu-
dio e l’evolversi di quindici anni di intenso lavoro attorno alla sua
ricerca. Quando Viana Conti, nella sua bella intervista sul catalogo di
Lidia suggerisce una sintesi sulle riflessioni dell’objet trouvè ne rice-
ve una risposta refrattaria. Evidentemente per l’artista non rappre-
senta e non sintetizza solo questo la sua operatività artistica.
Osservando e penetrando con lo sguardo le sue sculture, ci si accor-
ge della sua esoterica naturalezza, misteriosamente sottolineata dai
conturbanti titoli, ponendo all’istante riflessioni diverse sul divenire
dell’arte. La cosa più importante dell’opera della nostra artista è il
supporto del colore, dell’insieme dei materiali e della loro straordi-
naria musicalità. Le sue sculture “respirano” come un corpo vivo ma
diventano trasparenti nel momento stesso in cui avviene una pene-
trazione nello spazio.
Il lavoro della Kaly non appartiene a nessuna corrente artistica, sul-
l’onda trainante del vigente conformismo consumistico che ci cir-
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tabet-jesus, il gigante e la bambina, 1998, tecnica mista, cm. 35x24x10



conda. Il suo è un linguaggio di
grande individualità e quindi di
un’artista che possiede l’inquie-
tudine del vero ricercatore este-
tico moderno, il quale sa che la
sua arte non può essere uguale
agli altri in quanto essa conflig-
ge in continuo con l’arte che lo
circonda.
Un’opera d’arte deve sfidare ciò
che noi crediamo arte, deve
opporre con forza una resisten-
za inflessibile contro l’estetica
comunemente accettata.

LLiiddiiaa  KKaallyy vive e lavora a 
Geno va. Passa dalla pittura alla
fotografia per poi approdare alla
scultura e di nuovo alla pittura.
Da molti anni studia il
linguaggio dei materiali plastici
e di avanguardia di tipo
industriale per la loro
applicazione a livello artistico.
Il reperto, punto di partenza
delle sue sculture, la spinge a
ricostruire nuove fisicità che la
portano ad esplorare campi
talvolta sconosciuti. Le sue
sculture sono permeate di
significati e di rimandi a
culture passate e/o futuribili. 
I suoi quadri sono in parte la
trasposizione della scultura
sulla tela reinterpretata e
sintetizzata, in parte una
nuova ricerca su tavola e
bulloni per oltrepassare la
soglia della bidimensionalità.
La tecnica pittorica usata si
basa sull’utilizzo di colori
naturali desueti. 
Il desiderio di esplorazione la
spinge ad una continua ricerca
di nuovi percorsi che offrono
sorprese di lavorazione ed esiti
di sperimentazione.  
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SILVIA LOEW
Sculture
di Alfredo Pasolini

L’intento dell’artista è quello di dare all’opera, attraverso l’atto della
bella pulitura e nitore, quella giusta luce che ne esalta il gesto e le
rifiniture, e mette in evidenza gli anfratti più intimi della materia. La
modellazione plastica rispecchia specularmente l’evoluzione della
coscienza artistica, nell’“essere” e nell’esserci, attraverso l’esperienza
dello scavo. A esprimere le pieghe più profonde dell’anima dello scul-
tore in simbiosi diretta con l’opera. I rapporti tra superfici piatte e
curve, i cambiamenti d’asse, il sintetismo solubilizzante l’incontro
onirico con la mente inconscia, nell’unità di rapporto tra superficie
piene e vuote, in un susseguirsi  di letture-scandaglio del cuore e del-
l’anima-attraverso uno stilema plastico che riflette la propria
avventura di uomo e di artista.
Per un’operazione, sul marmo bianco, compiuta di prima persona con gli
strumenti tradizionali, energia, tensione, passionalità, scaricati su materia,
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senza titolo, marmo bianco statuario di carrara e nero marquinia, cm. 43x24x24
senza titolo, marmo bianco statuario di carrara, cm. 59x47x22



con moti veementi che restano impressi
sulla superficie, in tutta la loro più veri-
dica identità, cui il turbamento nella
continua esplorazione, risorge e interroga
il lettore. “Stella” è il significante dello
scandaglio di uno stato d’animo più pro-
fondo: la femminilità.
Il soggetto dell’opera asseconda più il
cuore della ragione; una vicenda interiore,
portata a emulsione di superficie, pari al
processo formativo che si svolge e si attua
nel contatto della materia, gesto dopo
gesto, restituì a una cosmica libertà.
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mater, marmo bianco statuario di carrara, cm 56x37

senza titolo, marmo bianco statuario di carrara e nero marquinia, cm. 27x9x14
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AGNESE MARCHITTO
Acquerelli polimaterici
di Beba Marsano

Jean Dubuffet chiama “magia a mani nude” quell’arte di chi -senza
mediazioni intellettuali- è capace di trasformare in immagini i voli
del cuore. Sortilegio di cui non sono capaci che i folli, i mistici, i
sognatori. Artisti inconsapevoli, ignari di accademie e di mercato, la
cui verità, svestita di ambizioni, seduce con il suo sapore di assolu-
to.  Agnese Marchitto sarebbe piaciuta a Jean Dubuffet. Per il com-
movente candore con cui dà forma ai suoi sogni. Per l’incantato stu-
pore con cui riesce a trasformare in fiaba i pensieri. Per la sacralità
di cui è in grado di vestire la sua apparente semplicità. Agnese chia-
ma i suoi lavori “mandala” ovvero -secondo il concetto tibetano- una
libera creazione risultato finale di una contemplazione. I suoi stru-
menti non sono quelli tradizionali della pittura, colori e pennelli,
bensì un repertorio di materiali fantasioso e casuale fatto di carton-
cini e carte colorate, paillettes, fili di lana e di erba. Con questi
Agnese dà forma al suo mondo. Un mondo fatto di armonia, di bel-
lezza e di impalpabile leggerezza. Un mondo dove tutto è possibile
perché, semplicemente, con l’amore nulla è impossibile.
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AAggnneessee  MMaarrcchhiittttoo
Sono nata a Genova nel 1971,
dove vivo con mio marito e i
nostri due figli. Per anni ho

lavorato come educatrice per
ragazzi portatori di handicap

psichici gravi e da loro ho
imparato tutto quello che so.
Questa attività mi ha portata

ad utilizzare varie forme
artistiche: dalla ceramica alla

pittura, dal teatro
all’espressione corporea e

multimediale. Dal 2001, con
la nascita dei miei figli, mi

sono allontanata dall’arte con
finalità terapeutiche per

cercare di esprimere con le
tecniche sviluppate negli anni

precedenti la parte più
autentica di me, quella che

spesso rimane nascosta nella
vita quotidiana. La tecnica che

prediligo è quella degli
acquerelli polimaterici.

I miei lavori sono visibili al
sito www.agnesemarchitto.it
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il primo bacio, 2007, acquarello
polimaterico, 60x40

l’uccellino che seguiva la luna, 2008,
acquarello polimaterico, 50x50

danza sotto le pigne, 2006,
acquarello polimaterico, 100x100



MAURIZIO MORANDI
Il vissuto e il sogno...
di Valentina Perasso

“…da quel momento, dovevo accettare di mescolare due voci: quella
della banalità (dire ciò che il mondo vede e sa) e quella della singola-
rità (recuperare questa banalità con tutto lo slancio di un’emozione
che appartenesse solo a me)”

Roland Barthes

L’universo e il singolo sono parte del mondo interiore ed esteriore
degli acrilici su tela di Maurizio Morandi che evoca nelle sue opere
la POP art e l’iperealismo americano. 
Le “due voci” di Roland Barthes rendono l’idea di completezza del gene-
rale con il particolare: quello che un momento della storia ha rappresen-
tato per il mondo, unito ma distinto dall’emozione vissuta in modo pe-
culiare dall’artista. Il passato s’incontra con la realtà di oggi, un tempo
anacronistico ma non utopico, esistito ma non più attuale, un viaggio nel
passato con segni e nuances che provengono dalla “regione” interiore
dell’artista stesso ridimensionato alla vita odierna.
I personaggi sono come fermi nel tempo, immortalati in colori acce-
si ma resi vivi da un’idea di naturalezza e di movimento che li con-
testualizza nella contemporaneità.
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spectators (da intrigo internazionale ), 2008, acrilico su tela, 130x75



Morandi crea una luminosità
estesa che traduce in presente
la storia passata trasformando
attraverso le proprie emozioni
la realtà in un sogno che rina-
sce tra linee sinuose, morbide,
sensuali e visionarie. Ogni tela
si caratterizza infatti per un suo
colore che potrebbe differenzia-
re le diverse suggestioni impres-
se nella mente e nella percezio-
ne dell’esteta, un universo plu-
risegnico e policromatico em-
blema del riflesso creativo del-
l’artista. Sogni, miti degli anni
‘50-‘60 vagano come nuvole
nella memoria e assumono for-
me nuove e dinamiche da rivi-
vere oggi con “affetti” diversi.
Il mito viene presentato di per
se stesso in un luogo “non-luo-
go”: le figure sono raffigurate in
modo spontaneo ma con uno
sfondo definito da una ricchez-
za coloristica accesa come
l’arancio, il giallo, l’azzurro che
tende ad isolare il soggetto o il
fatto lasciando perdere il luogo
e l’ambiente come se l’artista
volesse annullare il tempo. Me-
sciulam nel 1976 scrive: “osten-
to con gesto trionfale il minimo
gesto dell’uomo” così Morandi
isola i suoi miti in scene o ge-
sti ricchi di carica simbolica,
veri e propri oggetti di culto che
richiamano i film e i media de-
gli anni dei Kennedy o delle sce-
ne di Alfred Hitchcock. Tale
ostentazione è facilmente rico-
noscibile nelle opere chiamate
“Pleasantville”, “L’alibi era per-
fetto”, “Springtime in Waghi-
ston” dove i soggetti ritratti la-
sciano sicuramente un’ impron-
ta sullo spettatore. I personag-
gi di Morandi vivono ancora in
una loro dimensione o sono fan-
tasmi di tempi ormai lontani?
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MARIO NAPOLI
Collages
di Luciano Caprile

La tecnica del collage trova le sue radici agli albori del nostro secolo: pare
sia stato Braque a inserire per primo un frammento di carta da parati in
un’opera per ottenere un effetto pittorico straniante. Picasso e tutti gli al-
tri cubisti ne hanno poi fatto un ampio uso. Il movimento dada, a comin-
ciare da Schwitters, ha addirittura innalzato l’objet trouvé (e quindi l’ele-
mento casuale cartaceo) a esigenza dichiarativa. E che dire dei surrealisti?
Le loro immagini si identificavano col sogno proprio attraverso la sovrap-
posizione o la contemporaneità di eventi inattesi, ritagliati dalla documen-
tazione della vita. Dopo di loro il reperto casuale ha subito un salto misti-
ficatorio o demistificatorio con una presenza sempre più pressante nel-
l’opera d’arte: dai caustici fotomontaggi di Heartfield alle citazioni dei Nou-
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attac, acquisizione da collage, ritocco e stampa digitale, 2006, 100x123



veaux Réalistese degli aderenti alla Mec-art
si sono toccate tutte le corde combinatorie
della figura-notizia-messaggio.
Le opere di Mario Napoli ci fanno capire
che ancora oggi trova un adeguato interes-
se la comunicazione allegorica sostenuta
dalle notizie e dalle immagini che compa-
iono sulle riviste illustrate e sui quotidia-
ni. Ma qui non si tratta di allestire un equi-
librato e ammiccante puzzle di figure: un
esercizio sterile a mimare blob televisivi
o exploits caleidoscopici, dove l’attuale tec-
nologia non conosce avversari. È invece an-
cora una volta l’invenzione e la sensibili-
tà a offrire il margine qualitativo. Infatti
Napoli interviene sulla base collagistico-

allusiva con abilità pittorica ricostruendo
la vicenda o avvolgendola in una atmosfe-
ra di sfumature successive. Cosicché si ot-
tiene una lettura di fondo e un’altra lettu-
ra di superficie che scava sui particolari
stravolgendone il senso, facendoli diven-
tare pretesto occasionale per una “cancel-
latura” di colore o per un accomodamen-
to di forme. In tale esercizio Mario Napo-
li recupera la sua storia precedente, gio-
cata sulle tonalità complementari e succes-
sive, facendola esplodere o implodere col
pretesto di  quell’objet trouvé che si rispec-
chia nelle immagini di base, col pretesto
della nuova vicenda scaturita dal loro in-
contro deciso dalla volontà dell’artista.
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RIRI NEGRI
L’universo della mente
di Mario Pepe

Se pensiamo a Riri Negri senza mai essere stati nella sua dimora, la
immaginiamo nel bel mezzo di un cosmo ruotante e fluttuante, for-
se su Genova, certamente molto in alto. Ed ecco, dopo 163 scalini, ef-
fettivamente molto in alto, arrivo nel suo studio-laboratorio-abitazio-
ne, aereo su tetti di ardesia e campanili, spazi interni senza porte in
grande continuità di percorrenza, come lei stessa dice:
“La mia è una casa con un gran tavolo in mezzo, dove manca la frat-
tura delle funzioni, dove la continuità vita-arte non è spezzata... dove
non c’è frammentazione architettonica e tutto si svolge intorno a quel-
l’idea ancora da concepire, o a quella già in gestazione.”
Affronto subito il discorso sulla tecnica che mi sembra centrale per
capire le sue problematiche: “Direi che quasi tutte le tue opere più im-
portanti siano basate su quella che tu chiami fotografia manuale, che
non mi sembra abbia a che fare con la tecnica usata da Man Ray, il qua-
le otteneva le sue immagini adoperando la luce come pennello su di
un vero e proprio supporto emulsionato.” 
“Effettivamente non uso carta fotografica ma del cartoncino o della tela,
su cui ottengo questi neri profondi spruzzando con bombolette di nero
alla nitro e rivelando poi i bianchi mediante gomma dura o lametta, in
un processo di continua sottrazione. Le sfumature dei grigi le ottengo
con le dita.” 
Sul suo grande tavolo di legno scuro mi mostra parecchi lavori in ri-
goroso bianco e nero, cosmologie di grande pulizia formale, mentre
mi racconta di suo zio appassionato di fotografia che le insegnava i
primi rudimenti dell’equilibrio delle forme nelle immagini. 
“Questi lavori sono per me importanti perchè riescono ancora a provoca-
re l’emozione della prima
presa di coscienza, at-
traverso il telescopio di
mio marito , dell’ assolu-
to nero su cui si adagiava
la pallida superficie della
luna.” 
“Quindi, sembra foto-
grafia, ma non è.” 
“Ti rispondo con una
frase di Camus: «Se il
mondo fosse chiaro,
l’arte non esisterebbe»”. 
E qui tocchiamo un tasto
profondo della persona-
lità dell’artista: l’ambi-
guità, che è anche l’essen-
za stessa della sua arte. 
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“Questa cosmologia che tu chiami ‘univer-
si della mente’ dove segni di luce accen-
nano a mondi appena illuminati, di miste-
rioso fascino, inghiottiti dall’immenso
nero, può quindi celare inganni visivi”.
Mi risponde mostrandomi una bacheca
museale dove una rivista di astronomia
spalancata su uno dei tanti articoli
scientifici contiene vere foto telescopi-
che e... false immagini di improbabili pia-
neti. Ed è questa la contemporaneità del-
l’arte di Riri Negri, sempre attenta a non
farsi sopraffare dalla valanga di informa-
zioni superficiali ed acritiche che proven-
gono dai media, percezioni che si consu-
mano all’istante e che producono solo as-
suefazione. Le immagini di Riri invece,
inducono sempre a mettere in dubbio la
realtà e a porsi in atteggiamento critico
sulle sue manipolazioni. 
“Nelle tue opere più recenti, che tu
chiami ‘tecnologiche’, trovo che ci sia l’in-
vito a vedere la bellezza anche dove non
si immaginerebbe mai di trovarla. I CD
che veicolano la musica, così come i flop-
py che trasportano memoria digitale,
sono oggetti che hanno una loro intrin-
seca bellezza al di là della percezione dei
loro frettolosi fruitori.”
Mi porta dei  CD spruzzati di nero che
sembrano depositi circolari di materia
oscura e dei floppy che portano in coper-
tina spezzoni di galassie come fossero
memorie da custodire.
Guardo gli oggetti della quotidianità che mi
circondano e mi accorgo che molti porta-
no il suo inconfondibile segno: una borsa
appesa rivela righe di luce da neri profon-
di, una cornice concava contiene l’esplosio-
ne di una nuova galassia, una collezione di
occhiali sfoggia lenti predisposte a visioni
interiori. Vedo persino un casco da moto-
ciclista rigorosamente nero con la visiera
spalancata su di un cosmo stellato. Passan-
do da una stanza all’altra noto che ci sono
radio sempre accese, ovunque.
“Vedo che anche la musica è una tua
grande ispiratrice.” 
“Soprattutto Rachmaninov e Beethoven
ma anche Bach: le Variazioni Goldberg suo-

nate da Glen Gould mi entusiasmano. Il
mondo del pentagramma con i suoi segni
per me indecifrabili mi affascina a tal
punto che sono indotta a ricrearne il miste-
ro con una simbologia inventata, ricca di se-
gni esoterici, trascritti sulle cinque righe o
sul foglio libero. Costruisco così quello che
amo definire “un alfabeto della mente”.
Naturalmente, anche gli strumenti musica-
li le ispirano opere di grande leggerezza e
poeticità, come quei nastri fluttuanti che ter-
minano con boccagli di clarino o quei due
spicchi sferici, a ricordare “la rotondità del-
la musica”, al centro dei quali ha teso cor-
de verticali come un frammento d’arpa, con
le relative chiavi regolatrici.
Discutiamo ancora un po’ di cose imma-
teriali, poi scendo dalla luna di Riri Ne-
gri ripercorrendo i 163 scalini, che mi ri-
portano sulla terra.
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PETER NUSSBAUM
Manifestazione della luce
di Alexander Stroppa

Il farsi manifesto, il farsi percettibile della luce. Tutto quello che noi uo-
mini conosciamo – riconosciamo – è una forma dell’Unico Spirito. Que-
st’Unico Spirito racchiude Tutto in sé ed è anche la forza che lascia ma-
turare le sue creature in una consapevolezza umana tramite lenti proces-
si di evoluzione. Quando delle ispirazioni dal sopraconscio fluiscono nel-
la immaginazione (il potere della immaginazione evidente) di un uomo
creano sempre nuove combinazioni. In questo modo l’uomo diventa lo
strumento del creatore – lui trasporta idee in formule e forme – fino a
manifestazioni fisiche e sperimentabili con tutti i sensi esterni. Nell’am-
bito dell’arte figurativa le idee trovano la loro espressione verso i colori
e le forme e Peter Nussbaum ci è riuscito con maestria a dare espressio-
ne della sua immaginazione creativa ai suoi quadri. Non sempre l’artista
durante la creazione delle sue opere è conscio del risultato. Piuttosto l’in-
tuizione lo spinge alla scelta dei colori e alla formazione delle forme. Le
forme (i simboli) possono essere degli specchi che riflettano la luce del-
la creazione non esistente, mentre i colori riflettano la luce del sole. Co-
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le linee della vita, 2008, tecnica mista su legno, 77x97



si nell’osservatore di un quadro viene an-
che acceso questo processo di riflessione
e lui fa bene ad attirare la sua attenzione
su quello che desidera provare. I quadri
di Peter Nussbaum non portano dei titoli
per non limitare e restringere lo spettato-
re. Due persone osservano lo stesso qua-
dro – e tuttavia non provano la stessa co-
sa. Ognuno reagisce ad una sensazione al
suo modo del tutto speciale ed individua-
le. Con i suoi quadri Peter Nussbaum c’in-
segna ad osservare soprattutto ad osser-
vare quello che sta succedendo nelle no-
stre proprie anime e a cominciare a pro-
vare/sperimentare i nostri stessi processi
subconsci. Così diventano anche le nostre
osservazioni quotidiane della vita dei se-
mi per l’intuizione e per la manifestazio-
ne della forza vitale. Quello che di fre-
quente non viene capito è il fatto che la
forza della immaginazione creativa può
esser utilizzata volutamente per effettua-
re dei cambiamenti importanti nel veico-
lo fisico e nelle vicinanze personali e so-
ciali. Usando questa forza volutamente
formiamo il nostro mondo e le sue circo-
stanze e impariamo a riconoscere l’inten-
zione del creatore nel nostro essere. Se al-
l’inizio è stato menzionato che l’Unico
Spirito racchiude Tutto in sé e che è an-
che la forza e il volere che lasciano matu-
rare le sue creature, allora potremmo
quasi dire che questo volere è allo stesso
tempo creatore, donatore di luce e osser-

vatore. Godiamoci perciò queste opere in
contemplazione e dedizione silenziosa –
ben sapendo che il pittore è solamente
strumento e che il “suo” messaggio vuol
portare ad oscillare/vibrare il nostro per-
sonale livello di consapevolezza. La pittu-
ra come arte quindi non è un creare sen-
za scopo delle cose che si dissolvono nel
vuoto ma è una forza che è utile - e lo svi-
luppo e il raffinamento di essa servono al-
l’ anima umana. Vale a dire che è quella
lingua che parla con l’anima nella sua pro-
pria forma delle cose ed è per l’anima “il
pane quotidiano” il quale può ottenere
soltanto in questa forma. Di conseguenza
è un desiderio dell’uomo progredito che
non venga riprodotto il visibile già esi-
stente, ma che venga fatto visibile l’invisi-
bile davanti a noi – ma non semplicemen-
te tutto perché anche per le cose che sono
ancora davanti a noi vale il principio che
la bellezza e l’eleganza sono le guide più
attendibili verso la verità perché a qualun-
que ora le migliori teorie erano anche le
più eleganti.
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la linea della vita, 2008, china su carta, 75x105

quadro rosso, 2008, tecnica mista su tavola, 77x97
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MANFREDI SACCANI
Natura in Geometria
di Dario Ferin

Da un quarto di secolo Genova annovera tra i protagonisti delle arti visi-
ve un autentico “outsider” : Manfredi Saccani. 
Egli infatti opera in pittura fuori da gruppi, movimenti e scuole, rivolgen-
do la propria espressività in una vasta e laboriosissima composizione di
dipinti. Saccani lavora a tempera con animo, mente e fantasia, da perso-
na fortemente inserita nella propria contemporaneità. Le sue opere
emergono come aerodinamiche visioni cosmiche, vivificanti viluppi di
optical art e profili geometrici. Alla bella mostra di tempere in esposizio-
ne presso Arte Genova 2009 si segnala “Farfalle” (cm 30 x 30). Le eteree
diafane creature sono effigiate come un florilegio dai toni luminescenti
di un abile mèlange di giallo, verde e lillà su sfondo nero. Un leggiadro
cumulo di delicati triangoli raccolti in una smagliante forma quadrata.
“Farfalle gialle” (cm 30 x 30) è un cantico voleggiante di strutture rom-D
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farfalle gialle, 2008, 30x30



boidali, stormo di viola, rossi e fulgenti
gialli, raccolti in serrate effusioni geome-
triche. “Rane rosse” e “Rane blu” (entram-
bi cm 30 x 30), testimoniano la predile-
zione del pittore per ogni espressione
della natura, in particolare del mondo
animale. In queste due opere, infatti, egli
dona una briosa vitalità in assortiti insie-
mi pentagonali, giocati su armoniche va-
riazioni di rossi, verdi e blu. Più di recen-
te Saccani dipinge non più su cartone, ma
su tela. Pittura più laboriosa, tecnicamen-

te più impegnativa, che richiede doti di
grande artigianato, come il mestiere dei
vecchi ebanisti. Dalla sua mente e dalle
sue mani nascono piacevoli divertisse-
ments come “Conchiglie” (cm 60 x 60)
un'accumulazione policroma su vari toni
di acque marine, azzurri e verdi, disposti
nel classico blu scuro tendente al cobalto.
Una tela di avvinghiante letizia, di festan-
te luminescenza, che ti fa venire in men-
te le note dell'indimenticabile Rapsodia in
blu di Ghershwin. Infine “Pesci tropicali”
(cm 60 x 60) smagliante acquario nel cui
poliedrico assembramento il pittore si è
spinto a creare un'opera polarizzante con
ben 45 tonalità di colore. Un armonioso
mosaico, un pullulare di gemme di una
inesauribile polla sorgiva.

Saccani Manfredi, nato a Novi Ligure nel
1948, vive e lavora a Genova. 
Di lui hanno scritto G. Beringheli, D.
Ferin, P. L. Renier
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ALIREZA SADVANDI
Ritratti
di Domenico Amoroso

Un sottile ma stretto legame attraversa e connette tutte le opere
altrimenti apparentemente diverse di Alireza Sadvandi, passando
dai fluidi e movimentati acquerelli, alle enigmatiche e inquietanti
teste senza corpo rese con le calde tonalità delle matite colorate fino
agli ultimi oli in cui le masse pittoriche si intendono dense e calme
sulla superficie del quadro.
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volto di donna con turbante bianco, olio su tela, 60x60



È la suggestione prospettica e vagamen-
te metafisica, che rende paesaggio, figu-
re, ritratti, come sospesi in un mondo
senza tempo e proiettati in un tempo
senza luogo, in cui le rigorose regole del
mondo e della sua stessa pittura, sorret-
ta dai determinanti anni di studi accade-
mici a Brera, sono affermate categorica-
mente, ma solo per introdurre e impri-
gionare lo spettatore in un’atmosfera
onirica, stranita e fascinatoria, dove gli
sguardi curiosamente si rivolgono all’in-
terno dell’occhio, le forme si coagulano
intorno a particolari reconditi, le ombre
si distendono potenti e misteriose sopra
le luci declinanti.
Sadvandi esprime una visione della real-
tà desolata e dolcemente malinconica,
riscattata da una sensibilità autentica e
raffinata che coglie e trasmette, nono-
stante tutto, la drammatica poesia del
mondo.
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GABRIELLA SOLDATINI
La luce e il colore
di Barbara Cella

Gabriella Soldatini nasce a Genova nel 1948. Frequenta il liceo arti-
stico N. Barabino negli anni in cui vi erano docenti del calibro di Boz-
zano, Bosco, Barbieri, Prampolini e continuando poi gli studi presso
l’Accademia Ligustica dove incontrerà artisti che hanno fatto la sto-
ria dell’arte genovese della seconda metà del secolo scorso come Za-
noletti e Sirotti. La sua quindi è una formazione importante che si ri-
velerà in tutte le sue tappe evolutive.
Quel che colpisce maggiormente nell’arte di Gabriella è l’uso sapien-
te del colore ereditato dalla madre, artista anch’essa. Nei suoi lavori
vi è una grande sensibilità nella scomposizione cromatica soprattut-
to nelle sue prime opere astratte, fortemente geometriche, dove ogni
pezzo campito lega a sé quello successivo in un concatenamento di
continue esplosioni di colore.
La prima parte della sua produzione la vede quindi sperimentare so-
luzioni stilistiche diverse rimanendo nell’ambito dell’astrattismo
puro e facendo grande ricerca sul colore.
Successivamente dalla geometria passa ad una ricerca nuova dove la
natura diventa protagonista e dalla quale trae, ancora oggi, continua
ispirazione trasferendo su tela visioni naturalistiche ora solenni e
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grandiose, ora discrete e intimiste smi-
nuzzando l’immagine in tanti tasselli
vibranti di colore riconducibili sia alla
tradizione impressionista che ai valori
ligustici del tono e della luce.
Nel frattempo diventa docente di dise-
gno e storia dell’arte presso scuole di
secondo grado di Genova e successiva-
mente al liceo Cassini e quando, intor-
no alla fine degli anni ottanta, si pren-
de una pausa dalle tele, continua la  ri-
cerca con i suoi allievi creando corsi di-
dattici e mostre e arrivando addirittura
a coinvolgerli nella creazione di un
murales all’interno della scuola media
Baliano documentato presso l’archivio
della biblioteca Berio.
Ritorna a dipingere intorno al 2005
sempre con la natura come fonte pri-
maria di ispirazione, intesa ora proprio
come rappresentazione degli elementi

ancestrali quali il fuoco, l’acqua, la ter-
ra. Il paesaggio diventa prevalentemen-
te marino, ed è soprattutto il mare di
Genova, città alla quale rende grande
omaggio.
I colori ora sono decisamente più accesi,
più potenti, le campiture non più così
nette perché dove un tempo il “non” co-
lore bianco veniva usato per evidenziare
le divisioni, ora è predominante, dà luce e
forza e richiama, in qualche caso, il dise-
gno sottostante. E questo nuovo uso del
bianco avviene sia nei quadri naturalisti
che in quelli fortemente astratti, astratti-
smo al quale ritorna comunque volentieri
e con maestria.
Artista eclettica, la sua ricerca è andata
anche verso la scultura, con i richiami al
suo antico maestro Barbieri, e con l’inci-
sione su ardesia che viene trattata col co-
lore come fosse tela.
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PINO TIPALDO
Passanti
di Mario Napoli

Non è facile analizzare la pittura di Tipaldo, dati gli innumerevoli
riferimenti agli artisti che lo hanno influenzato, come egli stesso
dice: “il contrasto ideologico tra Boccioni e Dix mi affascina e mi sti-
mola. L’esaltazione vitale futurista e l’umana disperazione del-
l’espressionismo fanno parte del mio contradditorio”. 
L’operazione di Tipaldo è infatti complessa: la partenza è quasi sem-
pre un’immagine fotografica sulla quale l’artista lavora costruendo
uno spazio pittorico che è essenzialmente un’ardita fusione tra
scomposizione cubista e sintesi futurista.
Ma a differenza dei cubisti e dei futuristi che scompongono lo spazio
tempo quasi esclusivamente ai fini di una ottimistica partecipazione alla
costruttività scientifica dei primi decenni del ‘900, Tipaldo riesce, amal-
gamando le figure umane allo spazio che le delimita, ad ottenere effetti
espressionistici di rarefatta alienazione e desolata solitudine.
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passanti, 2008, olio su tela, 50x50



Già sminuiti dalla provenienza da un
mondo di immagini abusate, i perso-
naggi che si muovono in questo spazio
ne vengono permeati sino a smateria-
lizzarsi. I colori sono stesi in zonature
settoriali che si stratificano e si compe-
netrano in una scomposizione delle
immagini che è funzionale alla trasfor-
mazione dei soggetti animati negli ste-
reotipi anonimi e meccanizzati della
civiltà contemporanea. 
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passanti, 2008, olio su tela, 50x50

passanti, 2008, olio su tela, 100x100
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FABRIZIO TRABUCCO
.R.I.MRA
di Alfredo Pasolino

Da dove cominciare? Non è facile trattandosi di un’opera concettua-
le di legno e sale, che esclude i materiali tradizionali della tavolozza,
ma dialoga, comunque, con giusta definizione di bravura, con i capo-
lavori finalisti in esposizione.
Fabrizio Trabucco, con questa sua apparente banalità, però necessaria
per la scelta tematica, è indubbiamente grande artista che si distanzia
anche dagli altri suoi contemporanei, di vaga etichetta “arte povera”, che
ripetono stereotipi ormai diventati remunerativi, ma poveri di vitalità.
Trabucco, invece, pur nella sua riconoscibilissima sigla speculativa, è in-
ventore, sperimentatore, e padrone dei suoi mezzi. Anzi, essi stessi orien-
tati verso un approdo estetico comunque intuito, non fosse altro, per quel-
la sua drammaturga incandescente intelligenza, quanto invasiva di va-
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l’ira dello chef, 2008, 
cocci di quarantacinque piatti di porcellana e cera su tavola, 135x135



lenze psicologiche. Che di
quel la bianca atmosfera teatra-
le della cristallina campitura
ne hanno fagocitato la misura.
E riesce, persino, a moltiplica-
re immagini nell’immagine,
“émboitées”, frutto dell’ombra
che si staglia, passo dopo pas-
so, regolarmente con simmetria,
con l’effetto di una meridiana
luminosa. Quasi una scala di
riverberi e riferimenti ragio-
nati, sulla bianca virginale
purezza cromatica di sintesi
del salgemma, quasi un reti-
no del dettaglio speculare
della “scala” d’ombra, snobba-
to a germe di novità che si in-
sinua subdolo nell’intelligen-
za, di chi guarda, senza, non
trascurabile, il fattore emoti-
vo. Il che, è fondamentale, per-
ché tutto sta scritto nell’opera
di Trabucco: guardiamo il suo
campo visivo apparentemente
“assente”. L’autore è lì, ospite
della sua opera, passo dopo
passo, sulla promessa sublime
di un dualismo degli opposti, tra
ciò che è e ciò che non è, ai mar-
gini di una realtà felicemente
astratta, che nel contenuto di
una pulitissima opera di alma-
naccamento psicologico, ci in-
troduce in segrete stanze imma-
ginarie, di cui non conosciamo
il distinguo tra il lettore e l’ope-
ra: sono entrambi a guardarsi.
L’artista, in quel suo momen-
to esplorativo, con la passio-
ne e l’ingenuità di un inizia-
to, ne testimonia nuove emo-
zioni, giochi d’ombre alla Par-
miggiani, quasi uno spezzo-
ne di ragnatela di riferimen-
ti: pensiero-spazio-tempo, che
accendono di suggestioni, il
piano di ghiaccio salato” del-
la visione.

A
lfred

o
 P

aso
lin

o
 Fab

riz
io
 T
rab

u
cco

, .R
.I.M

R
A

145

il vestito di sara, 2006, sale, terra, cerniera lampo e resina su
tavola, 100x100

saline, 2005, sale, terra e resina su tavola, 100x100
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RODOLFO VITONE
Ricordi
di Sandro Ricaldone

Se vi sono autori che fondano le loro carriere sulla monotona ripeti-
zione indefinita di una sola gag artistica ne esistono, per fortuna, al-
tri che fanno del loro percorso, elaborando o spiazzando le prove
precedenti, una sequenza continua, e fresca, di esordi.
Nel caso di Rodolfo Vitone il primo di questi avvii potrebbe essere
riconosciuto, sul piano dell’innovazione culturale, tanto nella parte-
cipazione, dal 1958, alla sperimentazione creativa del sampierdare-
nese “Gruppo Studio” (animato, fra gli altri, da Guido Ziveri e Luigi
Tola e frequentato da intellettuali come Edoardo Sanguineti e Um-
berto Eco) quanto nel successivo incontro con la personalità vulca-
nica di Eugenio Battisti.
O, ancora, in riferimento alla sua produzione più nota nello sviluppo
di una originale variante di Poesia Visiva, ambito nel quale si è afferma-
to, a partire dal 1964, come uno dei maggiori protagonisti. In quest’ul-
timo campo va notato come Vitone abbia assunto una posizione del
tutto particolare, associando agli stimoli provenienti dal dibattito inter-
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anacenòsi, 1965, tecnica mista su tela, 45x65



no al “Gruppo Studio”, orientato alla ri-
cerca di un linguaggio capace di assume-
re, in modo critico, gli strumenti comu-
nicativi dei mass media.
Nel percorso dell’artista un episodio cru-
ciale è rappresentato dall’installazione
multimediale realizzata a Genova in piaz-
za delle Vigne, in concomitanza con la
personale tenuta alla Galleria ‘Pourquoi
pas?’ (1974) in cui un’auto semisfasciata,
con il cofano rialzato e una portiera stac-
cata, sormontata da lettere in dimensioni
cubitali, lasciava fluire suoni in un prato
di anemoni di plastica.

All’installazione Vitone è tornato in altre
occasioni, fra le quali spicca l’ambiente
“Di rosa in rosa”, realizzato nel 1985 al-
lo ‘Spazio Paradigma’ nell’ex Ospedale
Psichiatrico di Genova-Quarto, prosegui-
to negli anni ’90 nella serie delle “Lette-
re s/velate”. Oggi lo si trova ancora in-
tento nel suo gioco simultaneo, come l’-
ha definito Renato Barilli, di scomposi-
zioni e riaggregazioni. Il che non stupi-
sce troppo, date le risorse del personag-
gio: “Dattilografo, escursionista, enolo-
go, giornalista, grafico, insegnante, illu-
minista, prestidigitatore”.
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AE, 1985, teca con libro, 40x60
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ROBIN KIRSTEN.
THE PRADA CYCLE.
Galleria Klerkx
28 gennaio-07 marzo 2009

Alla sua prima personale in
Italia, Robin Kirsten presenta
diciassette lavori in cui ritratti
stilizzati di consumatori
psicotropi diventano immagini,
patinate ma vuote, del mondo
super laccato da cui provengono,
basato sullo slogan “Love Money
Honey”. La superficialità

intrinseca di queste figure
“futuristiche” è rafforzata
dall’appiattimento delle
immagini stesse alla superficie
del supporto di tela lucida, su
cui, attraverso ardite sfumature,
il commento ironico alla natura
fugace del potere e all’egotismo
umano prende forma in modo
concreto e vivace. Al pari di
Ozyman (re egiziano
megalomane vissuto nel 300 a.C.,
al quale l’artista si ispira), queste
figure rappresentano ciò che è
en vogue, di tendenza,  ma, nei
lavori di Kirsten, una volta
estrapolati dal loro contesto,
risultano essere solo e
semplicemente personaggi (o
zombi) vuoti ed appariscenti.

QUENTIN GAREL.
Studio Forni.
19 febbraio-28 marzo 2009

Quentin Garel, scultore e
disegnatore francese, mette in
mostra un vasto ed elegante
bestiario, composto, per lo più,
da animali domestici e della
campagna. Attraverso l’impiego
di materiali diversi (legno,
terracotta, bronzo, ferro),
l’artista presenta, in modo
ironico e divertente, vitelli,
mucche maiali e anatre. Sono
tutti animali umili e comuni, che
non vantano particolari qualità
estetiche ma che hanno sempre
rappresentato e rappresentano
una grande fonte di
sostentamento per l’uomo.  In
quest’ottica Garel vuole
omaggiare queste presenze
importanti con l’intento di
coglierle nella loro quotidianità
silenziosa ma vivace allo stesso
tempo. E come accadeva nei
bestiari medievali, anche il
bestiario di Garel, senza alcun
scopo scientifico, vuole far
risaltare le qualità di questi
animali e induce a riflettere sulla
loro condizione. 

DANIEL SILVER.
Galleria Suzy Shammah.
Dal 05 febbraio 2009.

L’artista londinese Daniel Silver
(classe 1972) espone, alla sua
prima personale in Italia, nuovi
lavori scultorei, compiuti di
recente  a Carrara. Partendo
dalla copia di marmi greco-
romani, Silver interviene sulle
sculture con personale ritocco e
visibile incisività, fino a scalfirne
i tratti fisionomici. Se, da una
parte, viene impedito il
riconoscimento diretto dei tratti
corporei (che rimane ad uno
stato evocativo), dall’altra parte,
viene accentuato il lato
psicologico dei soggetti in
questione. 
Il lavoro di Silver, lasciato ad uno
stato di incompiutezza,  si
inserisce nel solco tra
espressione istintiva e
concettuale, delineando

un’attitudine ambigua da parte
dell’artista verso i media della
scultura ma anche della pittura
(come si può notare dagli
acquerelli presenti in mostra).
Innegabile l’evocazione che i
lavori scultorei suggeriscono,
riportando alla mente i nomi
altisonanti della tradizione
scultorea, ovvero della celebre
arte “per via di levare”.
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Robin Kirsten, The Prada Cycle, 2008,
A3, airbrush, oil paint on glossy can-
vas. Courtesy Galleria Klerkx, Milano

Daniel Silver, 2008, Courtesy Galleria
Suzy Shammah, Milano.

Quentin Garel, Tete d’autruche, 2008,
bronzo, h 50 cm. Courtesy of Studio
Forni, Milano
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ANIMA DELL’ACQUA
DA TALETE A CARAVAGGIO, 
DA SEGANTINI A BILL VIOLA.
Palazzo Reale.
29 novembre 2008-29 marzo
2009.

La mostra, curata da Elena
Fontanella e Cosimo Damiano
Fonseca, si presenta come un
viaggio, distribuito in sei tappe,
attraverso la scoperta
dell’importanza dell’Acqua,
anima della nostra cultura. Da
sempre, dagli antichi sino ai
giorni nostri, l’Acqua ha rivestito
un ruolo di primaria importanza
in campo filosofico, artistico
religioso e le sei sezioni in cui è
suddivisa la mostra (Creazione,

Madre, Bellezza, Viaggio,
Trasformazione, Purificazione)
ripercorrono i significati
simbolici e archetipici di questo
fondamentale elemento.
Centoventuno capolavori sono
stati raccolti a testimonianza
dell’importanza vitale dell’Acqua
e opere di ogni tempo (con i
rispettivi e diversi linguaggi
artistici) convivono nello stesso
spazio a questo fine. Dal
“Narciso” di Caravaggio al video
“The Reflecting Pool di Bill Viola,
da un affresco staccato di
Pompei, all’installazione
“L’Armadio dell’Acqua Nera” di
Fabrizio Plessi: l’Acqua è
archetipo di ogni civiltà.

CHRISTIANE LOHR.
Galleria Salvatore + Caroline Ala.

Conclusasi il trentuno dicembre
scorso, la mostra dell’artista
tedesca Christiane Lohr
celebrava i dieci anni di proficua
collaborazione con la galleria
Salvatore+Caroline Ala.
L’esposizione comprendeva
molti recenti lavori dell’artista
tra sculture, disegni, lavori
realizzati con inchiostro
giapponese e una installazione
creata appositamente per gli
spazi della galleria, in cui, da
parete a parete, crini di cavallo si
intrecciavano in modo circolare,

con accentuata leggerezza e
immaterialità.  Gli oggetti
presenti in mostra sembravano
essere piccole architetture
rivelatrici di spazi, simmetria  e
ordine. Dei materiali utilizzati
(lappoli, semi, gambe di piante e
pelo animale) veniva fatto
risaltare con molta delicatezza il
colore naturale e le qualità
strutturali senza un intervento
incisivo o invasivo dell’artista. Il
risultato ottenuto era una
visibile sensazione di delicatezza
e armonia, scaturita dal senso di
caducità e, allo stesso tempo, di
eternità degli elementi stessi. 

KATIE ORTON
Galleria Annarumma 404.
Dal 19 febbraio 2009.

Cosa o chi ci fa essere così come
siamo? Questa la domanda
attorno cui orbita il lavoro di
Katie Orton, artista interessata a

creare dei microcosmi fatti di
tanti simboli e oggetti che, se
all’apparenza possono sembrare
insignificanti, rivelano attitudini
comportamentali sociali. Un
anello al dito, il drink che si
ordina al bancone di un bar, la
marca di sigarette che si fuma
sono indizi e accessori
dell’identità di una  persona che
la Orton osserva con particolare
attenzione. I suoi lavori, resi con
immediata efficacia ma con
rigore, sono frutto di numerose
influenze, tra cui la mitologia,
l’estetismo di Oscar Wilde,
l’immediatezza di Picasso, la
personalità di Jean Cocteau e la
musica di Bob Dylan e dei
Talking Heads. 
Il bleakeniano senso (molto
intimo e allo stesso tempo
universale) della frase
“L’Universo è contenuto in una
lacrima” è compiuto e sviluppato
nel lavoro di questa giovane
artista.

Michelangelo Merisi detto il
Caravaggio, Narciso, 1597-99,
112x92cm.

Katie Orton, Study 1, 2007

Cristiane Lohr, Lowenzahnkugel,
2008, semi di dente di leone,
13,5x25x23,5cm, Courtesy
Salvatore+Caroline Ala.



GABRIELE DI MATTEO.
JACKSON POLLOCK. UNE VIE,
ELEMENTS ET DOCUMENTS.
Federico Luger.
22 gennaio- 19 aprile 2009.

Partendo da un catalogo,
pubblicato nel 1982 dal Centre
Pompidou in occasione di una
grande retrospettiva dedicata a
Jackson Pollock, Gabriele Di
Matteo  riproduce in pittura le
immagini fotografiche della vita
dell’artista, riportate nella
sezione “Une vie, elements et
documents”. Ogni pittura
esposta in mostra è riproducibile
per tre volte e Di Matteo,
avvalendosi della riproduzione
attraverso il gesto pittorico, si
ricollega all’importanza
dell’azione del dipingere, quale
era per il Maestro del dripping,
Pollock: un’azione non scontata,
ma intenzionale, meditata,

elaborata in allerta di coscienza.
La fotografia, arte della
“molteplicità”, viene riprodotta
dalla pittura, arte del “pezzo
unico” per eccellenza,
rovesciando questa
categorizzazione con una
volontà di riatualizzazione della
pittura di imitazione. Così,
scagionata dal binomio genio-
follia, la pittura, per Di Matteo,
diventa occasione e mezzo per
far rivivere in effige le gesta e la
vita quotidiana di uno dei
massimi esponenti
dell’avanguardia più radicale.

(SELF)PORTRAIT OF A LADY.
Galleria Riccardo Crespi.
29 gennaio-14 marzo 2009.

Louise Bourgeois, Rossana
Buremi, Letizia Carriello,
Berlinde de Bruyckere , Carol
Rama, Maddalena Sisto e
Veronica Smirnoff: una collettiva
tutta al femminile. Le sette
artiste, molto differenti tra loro,
presentano e si presentano al
pubblico con opere che non
intendono sprigionare la
leziosità del gentil sesso, bensì la
primigenia intensità della
bellezza crudele dell’esistenza.
La forte artigianalità dei
materiali impiegati (il ricamo, la
ceramica) rimanda a un universo
femminile domestico, che,
tuttavia, viene scardinato dalla
forza dei contenuti delle opere
stesse, in cui corpi eroicizzati o
asessuati rivendicano la
personalità femminile e la
percezione che hanno di loro
stesse le artiste presenti. 

Come Isabelle Archer (eroina
della femminilità
anticonvenzionale del celebre
romanzo di Henry James di cui
la collettiva prende il titolo)
anche le sette artiste esprimono
la volontà di esplorare la loro
identità, attraverso una ricerca
artistica che non si ferma e non
si accontenta dell’immagine
stereotipata della Donna.

FRP2.
FRAMES_001/09
Galleria Corsoveneziaotto
12 febbraio-26 marzo 2009.

I lavori fotografici di FRP2
(Filippo Piantanida e Roberto
Prosdocimo) rappresentano
autentici brani di realtà alienanti.

La mostra, curata da Gabriele
Francesco Sassone, propone una
selezione di opere dei due artisti
in cui i set fotografici (non
contaminati dalla presenza della
folla, elemento di omologazione
per eccellenza) sono costruiti
con cura maniacale e con lucida
freddezza  che non lascia spazio
al caso e al caos. Le vibrazioni
invisibili di anomalia e
familiarità che alcuni luoghi
sconosciuti suggeriscono, sono
portati alla luce secondo assiomi
inconfutabili, scaturendo una
sorta di disagio ambivalente,
ovvero il Perturbante, teorizzato
da Freud nel 1919.
Annichilimento e straniamento
sono inoltre sottolineati
dall’asetticità fisica degli unici
protagonisti degli scatti: i
bambini, piccoli uomini dallo
sguardo fermo e dalla rigida
postura.
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Gabriele Di Matteo, Pag.283, 
olio su tela, 150x150cm, courtesy
Federico Luger

FRP2, 2008, Courtesy
Corsoveneziaotto

Maddalena Sisto, Untitled, 1970, pen-
narello and pen. Courtesy Galleria
Riccardo Crespi, Milano
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SCHIFANO. 1934-1998.
SELECTED WORKS.

Si è da poco conclusa a Milano la
grande antologica dell’artista
Mario Schifano. La mostra, già
allestita alla GNAM di Roma e
curata da Achille Bonito Oliva e
da Marco Meneguzzo (per
Milano), celebra, a distanza di
dieci anni dalla scomparsa
dell’artista, i cinquant’anni
dell’esordio ufficiale sulla scena

artistica nazionale e
internazionale di Schifano.
L’esposizione, ad andamento
cronologico, ripercorre
l’excursus di questo artista
italiano riconosciuto in tutto il
mondo: dai monocromi, al
recupero e inserimento della
figura umana ridotta a traccia-
ombra; dalla scritta
all’evocazione di altri artisti; dal
paesaggio innaturale alla natura
morta oggettificata. “Tutto, nel
mio lavoro, è approssimativo”,
soleva dire lo stesso Mario
Schifano. Ed è l’approssimazione
pittorica, grondante e
sgocciolante, delle sue opere a
rivelare un’idea di imperfezione
presente, osservata e vissuta che
diventa immagine di una
condizione umana.

ARTEFIERA BOLOGNA 2009.
PROSSIMO APPUNTAMENTO:
ARTE GENOVA 2009.

Il mese di gennaio si è concluso
con un appuntamento
importante per gli amatori
d’arte: l’ArteFiera – Art First di
Bologna (23-26 gennaio 2009).
Suddivisa in tre padiglioni, la
Fiera dell’Arte di Bologna si
propone, come ogni anno, di
mostrare un attento panorama
delle gallerie nazionali e
internazionali che si occupano di
Arte, dal moderno sino allo
stretto contemporaneo.
Un’ottima occasione per
aggiornarsi sulle novità in campo
artistico e per gustare opere sia
di giovani artisti che di artisti
affermati. Quest’anno, rispetto
allo scorso anno, le opere video e
le installazioni hanno lasciato il
posto a un proliferare di “opere
a parete”. Interessante la sezione
dedicata alle giovani gallerie, da
poco affacciatesi al mondo
dell’arte, ognuna con le proprie
inclinazioni di gusto artistico.
Il prossimo appuntamento
fieristico in campo artistico è

fissato a Genova, città che
ospiterà dal 26 febbraio al 2
marzo 2009 la “Fiera del Mare”, a
cui parteciperà anche
l’Associazione Culturale Satura,
esponendo parte degli artisti
della scuderia e promovendo le
attività che, durante l’anno,
questa organizzazione svolge
con profitto.

GUY BOURDIN.
“A MESSAGE FOR YOU”-
“UNSEEN”.
Galleria Carla Sozzani.
15 febbraio-05 aprile 2009.

Considerato uno dei principali
fautori del cambiamento della
storia della fotografia alla fine
degli Anni Settanta, Guy Bourdin
si rapporta con l’apparecchio
fotografico in un modo del tutto
personale, nel campo dell’Arte,
della Moda e della Pubblicità.
Allievo di Man Ray e influenzato
dall’ambiente surrealista, ben
presto Bourdin crea un proprio
stile caratterizzato da una
fervida immaginazione e da
un’incalzante libertà di
espressione. Le qualità
irrazionali e sublimi delle realtà
contraddittorie che l’artista
indaga (la libertà sessuale, la
frivolezza del capitalismo e
l’invasione dei media), sono
motivo di slancio verso nuovi

confini in cui la metafora e
l’assurdo trovano il loro posto.
Ancora oggi, a distanza di quasi
diciotto anni dalla sua morte, il
senso provocatorio delle sue
fotografie non è svanito, anzi, è
motivo di ispirazione per le
nuove generazioni di fotografi.

Mario Schifano, Grande particolare di
paesaggio italiano in bianco e nero,
1963, smalto su carta intelata, cm
200-298,5, Galleria Nazionale Arte
Moderna, Roma

Charles Jourdan, Summer, 1978, The
Estate of Guy Bourdin, Courtesy Carla
Sozzani.



FONDAZIONE ZAPPETTINI – LE
SUPERFICI OPACHE DELLA
PITTURA ANALITICA
Fondazione Zappettini per l’arte
contemporanea, Chiavari
dal 21 febbraio al 27 marzo 2009

Sabato 21 febbraio 2009, alle ore
18, la Fondazione Zappettini,
costituita a Chiavari nel 2003 con
lo scopo di tutelare e valorizzare le
opere della collezione del celebre
Gianfranco Zappettini, presenta la
Mostra intitolata “Le superfici
opache della pittura analitica”. 
Venticinque artisti, esponenti
principali della pittura non
figurativa degli anni settanta in
Europa, si riuniscono per la prima
volta in una mostra retrospettiva
completa che si snoda attraverso le
stanze di una villa Liberty situata
nel centro di Chiavari la quale è,
insieme ad un prestigioso Palazzo
settecentesco milanese, sede della
Fondazione. 
Quest’ultima, centro nevralgico di
studi sulle arti visive degli anni ’70,
oltre all’attività espositiva svolge il
servizio di informazione
bibliografica, fotografica e
audiovisiva e si propone di
diventare a breve un vero e proprio
museo rappresentativo della
Pittura Analitica. 
La mostra, a cura di Alberto Rigoni,
ospiterà alcuni tra i capolavori
della Pittura Analitica provenienti
da Italia, Francia, Germania,
Olanda e appartenenti ad artisti
quali Gianfranco Zappettini,
Giorgio Griffa, Lucio Pozzi,
Carmengloria Morales. 
Le opere verranno inserite in un
volume a colori che sarà
presentato durante l’inaugurazione
e che, attraverso una documentata
indagine storiografica e la
presenza di alcuni dei più
significativi scritti degli artisti,
contribuirà ad arricchire
notevolmente lo spessore artistico
e culturale della Mostra.

FONDAZIONE MORRA E MUSEO
HERMANN NITSCH – L’ESTASI
DELL’IMMANENZA
Museo Archivio Laboratorio per
le Arti Contemporanee Hermann
Nitsch, Napoli
dal 30 gennaio 2009

“L’estasi dell’immanenza” è il
titolo di un interessante ciclo di
convegni sull’opera di Hermann
Nitsch, maggiore esponente
dell’Azionismo Viennese, con il
quale la Fondazione Morra
inaugura la stagione 2009. Il
primo incontro, incentrato sul
tema “Richard Wagner -
Hermann Nitsch: dall’opera
d’arte totale all’Orgien Mysterien
Theater”, si terrà venerdì 30
gennaio 2009 alle ore 17,00
presso la sede del Museo
Archivio Laboratorio per le Arti
Contemporanee “Hermann
Nitsch” di Napoli. 
Nitsch, nel suo Orgien e
Mysterien Theater, riprende e
interpreta il concetto wagneriano
di “Gesamtkunstwerk”, ossia di
un’opera d’arte totale che,
derivata dalla sintesi di musica,
poesia, pittura e azione
drammatica, sia in grado di
annullare la staticità del teatro
tradizionale coinvolgendo lo
spettatore in una forte
esperienza sensoriale e quindi in
un vero e proprio dramma
collettivo. Il teatro di Wagner,
caratterizzato da un
immaginario narrativo
sostanzialmente immateriale, in
cui la vicenda vede riportare
all’essenza le simbologie e i miti
di cui la religione ha smarrito il
significato, si incontra e si
confronta, quindi, con il teatro di
Nitsch, identificato, invece, nella
vera e propria materializzazione
dell’esperienza estetica e
mistica, attraverso la
riproduzione del rito, dell’orgia e
del sacrificio di sangue.
Il convengno, a cui interverranno
Romano Gasparotti, Lorenzo
Mango, Aniello Montano e
Andrea Cardillo, docenti presso
alcune delle più celebri facoltà
universitarie italiane, verrà
concluso dallo stesso Hermann
Nitsch.

D'ARS NAVIGATORE
SATELLITARE SULLE STRADE
DELL'ARTE 1959-2009
Museo dell'Aeronautica “Gianni
Caproni" – Trento
dal 21 marzo - 3 maggio 2009 

La Fondazione D’ars-Oscar
Signorini Onlus, sorta con il
nome di “Dars Agency” nel 1959,
il giorno 20 maggio 2009
festeggia i suoi 50 anni di
attività inaugurando la Mostra
intitolata “Fondazione D’Ars
navigatore satellitare sulle strade
dell’arte 1959-2009”.
“Navigatore satellitare” perché
D’Ars si propone di orientare e
promuovere artisti, critici,
curatori e operatori culturali
attraverso le difficili strade
dell’arte contemporanea,
perpetuando e onorando la
memoria di Oscar Signorini
(1910-1980) che per primo si
impegnò, con grande dedizione,
a sostenere l’attività dei giovani.
Tra i 50 artisti invitati figurano
nomi di storica generazione e di
fama internazionale che nel
corso di questi anni hanno
collaborato con D’Ars, tra cui
Paolo Baratella, Enrico Baj,
Agostino Bonalumi, Concetto
Pozzati, Emilio Isgrò, Gillo
Dorfles i quali, affiancati da
giovani promettenti,
realizzeranno una mappa
immaginaria rappresentante il
loro percorso artistico e creativo.
“Navigatore satellitare” anche
grazie alla particolare location
della Mostra, ossia il Museo
dell’Aeronautica “Gianni
Caproni” di Trento, luogo pieno
di fascino e di richiamo alle
componenti del viaggio, del volo
e della sperimentazione tecnica e
tecnologica che inevitabilmente
evocano i viaggi che ogni artista
compie nella propria
immaginazione e nella propria
creatività.
La mostra sarà aperta al
pubblico dal 21 marzo al 3
maggio 2009 e sarà documentata
da un catalogo a colori con testo
di Arturo Colombo.
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