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La mostra che si inaugura oggi segue a una intensa attività didattica che si è svolta al Museo del 
paesaggio durante i mesi da gennaio a marzo del 2012; essa ha coinvolto con 20 scolaresche oltre 
cinquecento studenti della scuola dell’obbligo del Veneto orientale svolgendo, sul tema del pae-
saggio, una preziosa opera educativa tesa a mettere in risalto la rilevanza storica e culturale del 
paesaggio nel disegnare l’identità nazionale e, contemporaneamente sottolineando la necessità 
della sua difesa e valorizzazione contro le logiche che portano alla cementificazione e al degrado 
del nostro territorio.
Educare le giovani generazioni alla sensibilità verso i temi e il valore sociale e culturale dell’am-
biente e del paesaggio è uno degli obiettivi caratteristici dell’azione del nostro Museo; per questo 
sottolineo l’importanza di quanto abbiamo svolto e continueremo a svolgere in questo campo 
utilizzando creativamente nei laboratori, a supporto delle attività dei ragazzi, la collezione perma-
nente del Museo che si è arricchita di numerose donazioni in seguito alle 18 mostre che si sono 
effettuate nel breve periodo dal 2007 ad oggi.
Continueremo dunque su questa strada che oggi trova un altro appuntamento ad attenderci.
La mostra che si apre, “Terra Madre”, si inserisce con grande forza nel filone di approfondimento 
critico sulla rappresentazione artistica  del paesaggio nel ‘900 e di educazione alla sua intima bel-
lezza.
La mostra è importante;  essa va oltre e “dietro” il paesaggio, scava nelle sue radici profonde; ci 
parla della natura, della terra e dell’immaginario che lo nutre.
Amare la terra che genera, riscoprirne ogni giorno l’affascinante mistero e fascino, il grande roman-
zo che artisti, poeti, filosofi, musici ne hanno scritto e che continua; questo è il messaggio che la 
mostra vuole trasmettere.
La sensibilità verso la natura, i suoi ritmi profondi, le sue ragioni, che sempre deve rinnovarsi entro 
di noi, è il più sicuro baluardo contro le forze che hanno recato tanti danni alla terra nel recente 
passato e continuano a farlo.
E, per concludere, un’ultima annotazione; la mostra, per volontà del nostro direttore, è formata 
dall’opera di 22 artiste, tutte donne.
Salutiamo con forza questo aspetto; è un omaggio dovuto all’arte dell’altra metà del cielo del no-
stro novecento e di questi primi anni del nuovo secolo, spesso misconosciuta nella sua importanza 
d’insieme, e che già solo i rapidi accenni contenuti nel catalogo riguardo alla loro partecipazione 
alle principali manifestazioni artistiche italiane e internazionali, rendono con tutta evidenza. 
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La mostra è nata come un seguito della esposizione “Terre nuove”,  tenutasi lo scorso anno al Mu-
seo del Paesaggio, dove si sono seguiti  da un osservatorio storico e culturale, i tanti atti e opere 
che hanno accompagnato la nascita di una terra nuova emersa dalla palude in Italia a seguito della 
Bonifica integrale del Novecento.
Centrale emergeva, nel repertorio di immagini fotografiche e artistiche che corredavano la ricerca, 
il senso del rispetto e amore per la natura che ha accompagnato l’immenso lavoro allora compiuto. 
È questo “rispetto” per la terra, per la sua capacità di produrre oltre che beni materiali un mondo 
“sentimentale”, fatto di paesaggi, storie, stupefazione e meraviglia continua per un naturale che 
emergeva dal nulla, che ci ha colpito, e che ha costituito la spinta per pensare a questa nuova espo-
sizione, a riflettere a più largo raggio su ciò che a quel “rispetto” era sotteso e sulle grandi onde di 
pensiero che quel termine richiamava.
Il tema alla fine prescelto, “Terra madre”, intende approfondire la direzione di una ricerca artistica 
in atto dalla seconda metà del Novecento ad oggi intorno alla ridefinizione della relazione uomo 
– natura, alla luce della crisi epocale del meccanismo economico e culturale che tante ferite ha 
portato al pianeta e che quotidianamente continua a manifestarsi davanti ai nostri occhi.
All’interno della relazione uomo -natura, la mostra indaga sull’immaginario legato a “Terra madre”. 
È un continente animato da molte figure e presenze; sono le voci che raccontano i miti sulla terra 
generatrice, dai primitivi sino agli egizi e ai greci; sono gli archetipi legati ad essa, così vivi in tanta 
antropologia e psicologia del Novecento; sono le opere religiose e artistiche in cui i miti originari 
e questi archetipi hanno trovato forma, nutriti dalle pulsioni primordiali e dalle domande di senso 
che si attivano nella nostra specie di fronte al mondo naturale che ci ospita e che con noi è sempre 
in relazione.
E da questo mondo incandescente, collocato nel nostro profondo, frutto dell’intreccio delle nostre 
pulsioni primordiali con la figura e le voci che la nostra cultura con esse e su di esse continuamente 
elabora che, come un magma vulcanico, esce talvolta alla superficie e nella mente dell’uomo un 
flusso di energia che produce Gea, Demetra, Artemide, ma anche l’Antigone di Sofocle, le “Meta-
morfosi” ovidiane, la scienza della natura ...
Che poi, “creature” a mezzo tra aria e materia, concetto e storia, simboli del rapporto uomo-natura, 
una volta presa vita e forma nel nostro mondo, vanno ad abitare, arricchendolo di nuove presenze, 
quel mondo-continente nel quale vivono le precedenti creazioni. Per poi premere anch’esse, con 
tutto il preesistente, per una nuova avventura, per un nuovo vulcanico getto.
Questo sotterraneo mondo ci inonda sempre con il suo flusso nutriente, non solo nel momento 
delle sue grandi uscite; è l’humus sul quale pianta quotidianamente radici la “cultura” della natura 
e del paesaggio. A questo immaginario la mostra “Terra madre” rinvia e con esso le opere e le ar-
tiste selezionate dialogano.
Al centro della esposizione sta dunque il tema della relazione uomo –natura. 
All’interno di questa relazione primaria, dal lato della natura, sta “Terra madre”.
Un binomio che non esaurisce la “natura”, ma che ne rappresenta il peso, la materia, il tempo 
geologico, la forza generativa. Terra madre di consistenze minerali, di foreste impenetrabili e selve 
profonde, di animali, di umano. Ma insieme e per riflesso, terra madre di archetipi, miti, allegorie. 
E arte. 
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Creatura viva e sacra. Esistente dall’origine del mondo ed anzi essa stessa origine del mondo e 
continuamente intenta a procrearlo.
Come tale, detentrice del mistero di una imperterrita e gratuita fecondità, di una capacità di conti-
nua creazione, essa è irriducibile a ogni “economico”, a ogni “razionale”, a ogni “culturale”. 
È questa sua qualità originaria, di cui siamo figli, che sta di fronte ad ogni architettura e speculazio-
ne intellettuale, alla loro volontà di potenza, come perfetto “altro”, perennemente incatturabile, 
non inscrivibile all’interno di un confine; e che ci sfida ad un perenne tentativo di definizione, di 
riduzione a teoria, a concetto che ne avvicini la “verità”. 
Ed è in una particolare volontà di riduzione della natura e del pensiero su di essa che si riconosce 
il disastro intellettuale e culturale dei nostri tempi, componente influente della crisi che stiamo 
attraversando nel nostro rapporto con la terra. 
Che si manifesta nella distruzione di sistemi infinitamente complessi che reggono la vita del pia-
neta sotto la spinta di uno sviluppo economico privo di visioni del futuro, ma che ha radici più 
profonde nel  pensiero della natura come oggetto infinitamente utilizzabile a scopi umani; una 
natura tutta conoscibile, tutta manipolabile; vaso di pandora eterno da dove prelevare tutti i nostri 
progressi materiali e divertimenti spirituali. 
Natura utile. Natura come risorsa rara di cui tener conto nel nostro calcolo economico; da usare 
con oculatezza, da valorizzare come patrimonio.
Ecco spuntare l’ideologia del naturale come risorsa economica, trasformando un aspetto del natu-
rale nel suo lato assolutamente preminente. 
Come è stato fatto all’inizio del capitalismo per le foreste, ecco il nuovo orizzonte tutto materia-
listico, tutto economico, tutto arido che questo concetto apre; coltiviamo la foresta (la natura), 
riduciamola a un fattore razionale-economico. Facciamola lavorare con noi, facciamo i giardinieri a 
grande scala. Lei ci risponderà con generosità.
L’ideologia rende accattivante il suo prodotto, costruisce il suo messaggio raccordandolo alla nuo-
va sensibilità ambientale del pianeta e un dire si precisa quasi in slogan mediatico: facendo assur-
gere la natura a risorsa economica rara e finita, costruendo per lei questa nuova “figura”, facendola 
crescere nella mente e nel cuore dell’uomo, riusciremo a porre nelle coscienze il senso di un limite 
necessario, scientifico e culturale, al suo sfruttamento e distruzione usando rovesciata proprio 
quella stessa logica economica che ha sinora portato ad offenderla con innumerevoli stupri. Con 
l’idea della “natura come risorsa economica” la salveremo.
Ma il sacro originario che “Terra madre” origina e tiene entro sé? Come entra in questo schema 
ideologico?
Il mistero della sua facoltà di generare dal nulla, il suo lato “terribile”, la sua indifferenza e distanza 
siderale da noi (e come non pensare a Leopardi), la sua irriducibilità all’umano, alla sua “utilità”? 
Tutto ciò può essere solo confinato a lato, nel limbo dell’antico e dei manufatti archeologici, re-
spirare solo nella nostalgia come ricordo di età auree fissato nei libri già scritte e nelle immagini e 
opere già prodotte?
O è possibile creare nuovi simboli, nuovi rituali, nuovi gesti che parlino oggi di quel profondo oscu-
ro che nel binomio “Terra Madre” si cela? Che aggiungano oggi nuove parole al vecchio romanzo?
Possibile che l’arte oggi li possa ancora generare?
Ebbene è questo il problema e la domanda che, attraverso le opere presentate, questa mostra 
pone al centro della sua ricerca.
La scelta di chiamare diverse artiste, il cui nome è legato alle principali manifestazioni artistiche del 
‘900 Italiano sino al primo decennio del secolo presente, a misurarsi su questo tema non è casuale; 
un pensiero femminile su questi temi ha maturato, durante gli ultimi decenni, una approfondita 
riflessione che questa mostra vuole raccogliere e insieme rilanciare come tema per ricerche future.
La mostra si aprirà con una sala dedicata a Regina, geniale artista futurista del primo novecento, 
che assume il duplice significato di un omaggio all’artista e insieme il collegamento tra primo e 
secondo novecento dell’arte italiana nell’opera delle artiste.
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Saranno presenti in mostra sia lavori storici che, in modo più o meno esplicito, questo intreccio 
di problemi (di archetipi, miti generativi, materia e levità, nuovi paesaggi fisici e mentali) hanno 
sottoposto al fuoco vivo della loro ricerca formale e di senso; sia nuovi lavori che sono presentati 
specificatamente per questa esposizione.
Che dire di essi?
Come già la curatrice Vittoria Surian, preziosa editrice di tanti libri d’arte fatti da e su artiste italiane 
del novecento e non solo, da tempo impegnata nel curare una molteplicità di  esposizioni che han-
no contribuito a far conoscere il loro lavoro, anch’io rinvio gli approfondimenti sulle singole opere 
e sulle artiste al catalogo dove saranno le artiste stesse a introdurre alle proprie opere.
È un catalogo particolare che, non casualmente, abbiamo voluto costruire, nel vivo di questa espe-
rienza; più che un catalogo un “testo” fatto di immagini, di dichiarazioni programmatiche sulle 
frontiere della propria ricerca, di scelte che ogni autrice ha compiuto scegliendo un poeta che 
svolgesse il ruolo di compagno di strada.
Un” testo” di ricerca.
Che attende, come ogni testo, l’intervento attivo del lettore per farlo risuonare.





Sembra che a questo mondo a una buona cosa ne corrisponda una cattiva, a un divertimento cor-
risponda una sofferenza… Sarà per questo che dopo che con grande gioia mi sono presa l’incarico 
di organizzare la mostra ora ne devo pagare il fio  e scriverne. Mentre affannata organizzavo, con-
sultavo libri e cataloghi, prendevo appunti di ciò che più mi colpiva; usufruirò di questo materiale 
per completare le mie considerazioni. Non parlerò qui delle opere in mostra poiché, per la stesura 
del catalogo ho chiesto alle artiste di scegliere degli scritti per affiancarli ai loro lavori. Sono loro 
molto grata per questo aiuto che potrà fare di questo più che un catalogo un libro dove l’immagine 
si accompagnerà alla parola. Secondo Goethe “a vista è, si può dire, il più chiaro dei nostri sensi, 
quello che più facilmente traduce le sensazioni; ma anche più chiaro è il senso intimo che riceve la 
trasmissione più forte e più rapida per mezzo delle parole”.

Museo
La mostra Terra Madre è voluta da un signore che ama l’arte al punto tale di trasformare una scuo-
la, immersa in un paesaggio di bonifica, in un museo.Dove prima erano accolti i figli dei contadini, 
che ora se ne sono andati in città, adesso , nello stesso luogo, si propongono mostre sul paesaggio 
di artisti contemporanei. è qui che il direttore mi chiede di fare una mostra dal titolo Terra Madree 
coinvolgere grandi artiste per concertare questo tema. Lo farò e so che troverò opere eccelse di 
artiste sublimi, le quali mi chiederanno dov’è questo museo e cos’è. Dirò loro che si trova a Boc-
cafossa di Torre di Mosto: un territorio bonificato ai primi del Novecento dove a perdita d’occhio 
ora si vedono campi coltivati, segnati da canali artificiali sui quali si ergono idrovore che sembrano 
piccole cattedrali. Mi dico che per artiste abituate ad esporre in città capitali e Biennali di Venezia, 
sarà una esperienza. Non sappiamo chi visita il museo, né come inciderà sull’animo dei visitatori, 
ne quanti saranno. Del resto, affermava Georges HenriRivière, un museo non si valuta in base al 
numero di visitatori che vi affluiscono, ma al numero di visitatori ai quali ha insegnato qualcosa. 
Non si valuta in base al numero di opere esposte, ma al numero di opere che i visitatori hanno 
potuto vedere ambientati nel loro contesto umano. Né si valuta in base alla sua superficie ma alle 
quantità di spazio che il pubblico avrà percorso traendone un vero beneficio”.

Corpo 
Alcuni anni fa volevo pubblicare nella Collezione Artemisia un libro con opere di Regina. Andai a 
Mede Lomellina e in Comune e nella Biblioteca potei vedere i suoi disegni. Mi soffermai in par-
ticolare sugli studi dei fiori e potei farne molte fotocopie che ancora conservo. Purtroppo il libro 
non si fece, ma il desiderio di realizzarlo mi è rimasto nel cuore. Perciò quando iniziai a pensare 

Appunti con citazioni

di Vittoria Surian
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In primavera un poco di follia
È salutare anche per il re.
Ma Dio assista il giullare
Che medita la scena formidabile 
E il quadro del verde esperimento
Come fosse il suo

Emily Dickinson



nomi di artiste per Terra Madre il pensiero andò subito a Regina, mi riguardai i fogli con i disegni 
dei suoi fiori e mi sembrò che non solo di studi di geometrie si trattasse, ma di aspetti ben più 
profondi e quasi “indicibili”. E stranamente avvicinai col pensiero Regina a Carol Rama e a uno 
scritto di Virginia Woolf che vagamente ricordavo. Ho trovato lo scritto: “L’immaginazione… aveva 
toccato le pozze, le profondità i luoghi più oscuri… era andata a cozzare contro qualcosa di duro.  
La ragazza era precipitata in uno stato di angoscia acuta e dolorosa. Fuori di metafora, aveva pen-
sato a qualcosa, qualcosa che riguardava il corpo, che riguardava le passioni, che era sconveniente 
per lei come donna esprimere. La consapevolezza di quello che gli uomini direbbero di una donna 
che dice la verità circa le proprie passioni l’aveva risvegliata dal suo stato creativo di non-consa-
pevolezza. è un’esperienza molto comune trovarsi impedita dall’estrema convenzionalità dell’altro 
sesso. Perché anche se gli uomini chiaramente si concedono grande libertà in queste cose, dubito 
che si rendano conto o siano in grado di controllare l’incredibile severità con la quale condannano 
la stessa libertà dele donne.” (Virginia Woolf, Le donne e la scrittura, La Tartaruga, 1981, Milano). 
Lo scritto di Woolf è del 1931, i fiori di Regina - in particolare Fiore a tre petali - sono del 1940-45 
e i lavori di cui parla Carol Rama (v. pag. 42) sono dello stesso periodo: evidentemente il tema era 
nell’aria. Mi sembra importante citare questo fatto perché ci dà la misura dello sforzo che hanno 
dovuto fare le artiste del novecento per superare le imposizioni che hanno subito; ma è anche con 
soddisfazione che rilevo come in circa settant’anni esse abbiano saputo rompere tanti tabu ai quali 
la donna era costretta.

Diversità 
Dal 1975 al 1985 ho avuto una galleria d’arte nel paese dove abito. Esponevo artisti veneti: Guidi, 
Saetti, Fronte Nuovo delle Arti; incisori, ecc. Un giorno un signore, guardando certi disegni mi 
chiede: Chi è l’autore di questo disegno, io rispondo non è un autore; è un autrice e lui peccato e 
io perché e lui perché le donne non fanno mercato. Quanto mi abbia grattato lo stomaco quell’af-
fermazione ancora non lo so. Ma credo proprio tanto se, dopo alcuni anni, ho deciso di chiudere 
la galleria e dedicarmi alla pubblicazione di libri di sole artiste.Ormai sono passato 25 anni. I libri 
non li posso più pubblicare perché costano troppo e non c’è distribuzione per il piccolo editore. 
Ma continuo a fare qualche mostra. Solo di donne. Mica per rivendicare, né per dimostrare che 
sono brave, né tanto meno per ghettizzare (che brutta parola!). Semplicemente per equilibrare il 
conosci te stesso e farlo diventare anche conosci te stessa. Conoscenza da donare a uomini e don-
ne poiché, caro il mio unico lettore e le mie cinque lettrici, troppo poco è ancora conosciuto del 
dire femminile. Tremila anni di misoginia non si cancellano con pochi libri antimisogini: è tutta la 
creatività femminile che deve invadere il mondo. Creatività che, si voglia o no, è diversa da quella 
maschile. Penso a questa mostra, e mi commuovo per aver visto come queste artiste si dedicano 
alla bellezza. E penso allo sconforto che mi ha aggredito l’anno scorso nel vedere i luoghi più im-
portanti di Venezia invasi dalla megalomania maschile: Schnabel al Correr, con inutili enormi tele 
malpitturate; Kapoor nel tempio del Palladio che innalzava polveri; e per ultimo Jan Faber che si 
faceva cullare dalla Madonna diventata morte. E lui dormiva. Quanta sofferenza nel vedere lo 
spreco di denaro solo per mostrare opere enormi costose e retoriche; se poi penso che da una 
parte all’altra del Canal Grande imperversa il mercato dell’arte con vacche in formaldeide e palloni/
cuore/da/sagra gonfiati di soldi, credo davvero che dovremo darci tutti tanto da fare perché l’Arte 
vera emerga.Io non posso dire che sia quella che creano le donne, posso però affermare che le 
artiste che conosco sono diverse.

Amicizia 
Dopo telefonate, consultazioni, decisioni, incertezze appuntamenti, ho scritto la lettera ufficiale 
alle artiste che comincia così. Gentili artiste, Carissime amiche. Il gentili artiste è per coloro che 
conosco da poco, il carissime amiche per coloro con le quali lavoro da molti anni. è l’arte che ci uni-
sce; molte di noi sono ormai  grandi (inteso in termine romano) qualche volta ci raccontiamo anche 
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gli acciacchi, ma quello non è l’argomento principale.Per me, sommo divertimento è andare nel 
loro studio, vivere le loro opere, che vuol dire vederle, rivederle, toccarle e, possibilmente, prima o 
dopo esporle. Se il mondo conoscesse artiste e le potesse frequentare io sono convinta che il mon-
do sarebbe migliore. Pochi conoscono non solo le opere, ma nemmeno i nomi di donne che hanno 
dedicato tutta la vita a studiare e approfondire l’arte e a scavare in se stesse per donarla ad altri. 
Io provo profonda ammirazione per queste persone che lavorano e creano con professionalità e 
passione senza sapere se il loro lavoro sarà mai visto. L’importante è che non vada distrutto, perché 
prima o poi diventerà patrimonio comune. Scriveva Simone Weil “impara a respingere l’amicizia 
o piuttosto il sogno dell’amicizia. Desiderare l’amicizia è una colpa grave; l’amicizia deve essere 
una gioia gratuita come quelle che dona l’arte, o la vita(come le gioie estetiche) Occorre rifiutara 
per essere degni di riceverla: essa appartiene all’ordine della grazia (…) l’amicizia non ammette di 
essere disgiunta dalla realtà, non più che il bello. Essa costituisce un miracolo, come il bello. E il 
miracolo consiste semplicemente nel fatto che essa esiste.” (Simone Weil, Quaderni, Vol.1 a cura 
di G. Gaeta, Adelphi, Milano, 1982)

Folgorazione 
Ecco fatto, mi son detta ieri, mentre lasciavo verso sera il Museo del Paesaggio: le opere sono ar-
rivate, le installazioni sono fatte e fotografate. Sono arrivati anche i lavori realizzati appositamente 
per la mostra che ancora non avevo visto, e sono bellissimi, e quelli che arriveranno li conosco e 
so che vanno bene.
Ecco fatto, mi sono detta. Ma fatto cosa? Una mostra dal titolo Terra Madre. In poco tempo -tre 
mesi – ci siamo consultati, abbiamo parlato con le artiste, abbiamo visitato studi e analizzato cata-
loghi e infine con le artiste abbiamo scelto le opere. Tutto fatto. Ma ora che l’insieme si sta amal-
gamando sono sorpresa: mi hanno preso la mano!
Ero Stanca. Tornata a casa sono andata a letto; ho spento subito le luci perché gli occhi mi brucia-
vano ed è stato allora che gli occhi della mente hanno cominciato a vedere la mostra completa. Ho 
visto le opere che dialogavano tra loro e il discorso che si sondava era subito alto, senza reticenze 
fatto di lavori realizzati con grande competenza tecnica e altrettanta profondità intellettuale. E i 
miei occhi della mente vedevano l’insieme con stupore, vagavano di stanza in stanza del museo: 
quella che mi trapassava era una sinfonia tragica, non era il canto della terra, bensì il pianto della 
terra. Le opere di queste donne, alcune sommessamente altre con forza, ma tutte con molta chia-
rezza fanno pensare al significato della vita e anche se si respira grande dolore e preoccupazione 
per ciò che nella terra sta succedendo vi ho sentito anche una grande speranza.
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...

                          potere 
Simili a questi rami
Ieri scarniti e nudi e oggi pieni 
Di fremiti e di linfe
Sentire
Noi pur domani tra i profumi e i venti
Un riaffluir di sogni, un urger folle
Di voci verso un esito; e nel sole 
Che v’investe, riviere 
Rifiorire!

Eugenio Montale
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Terra: simbolo di concretezza, di lavoro, di pazienza, di vita che nel silenzio germoglia; pietra che 
da soggetto inanimato partecipa della vitalità della terra cui appartiene e di cui è creatura, forma 
animata o parlante; Madre come principio avvolgente e rassicurante di ogni creazione, che si fa 
tempo, spazio, cielo, terra e acqua. 
Come nelle Metamorfosi di Ovidio il genere umano, dopo il Diluvio Universale, si rigenera dalla 
Terra e in particolare dalle “ossa della Grande Madre”, pietre che Deucalione e Pirra, unici soprav-
vissuti, scagliano alle loro spalle, così la riflessione di ventidue artiste si confronta in questa mostra 
con uno dei temi ancestrali femminili per eccellenza quale la Terra, che è solida Madre, simbolo 
di stabilità e di profonde radici, ma che non dimentica neppure i suoi complementi: etereo che è 
Cielo e  liquido che è Acqua che scorre, modella e tutto ricrea.
In questa dimensione Uomo e Natura partecipano dello stesso inconscio paesaggio, fatto di forme, 
segni, voci, profumi, colori, parole che come in uno scavo stratigrafico interrogano la memoria di 
un’identità in un continuo labirinto di specchi tra passato e presente, ragione ed emozione. Ciò 
che appare a prima vista sconosciuto il cuore lo riscopre noto da sempre, attraverso un sapere che 
anche è odore, istinto, passione o silenzio che scava, come goccia paziente sulla pietra.
Se è dunque vero, come scriveva Baudelaire che “È un tempio la Natura ove viventi / pilastri a volte 
confuse parole / mandano fuori; la attraversa l’uomo / tra foreste di simboli dagli occhi / familia-
ri” (C. Baudelaire, Corrispondenze, vv. 1-5), la mostra “Terra Madre” rappresenta innanzitutto un 
originalissimo viaggio attraverso archetipi che nel corso dei secoli hanno raccontato il volto della 
Grande Madre e quindi, di riflesso, alcuni stessi simboli della femminilità che tuttora riaffiorano nel 
contemporaneo, più o meno inconsciamente. E proprio gli artisti hanno il dono di attivare magiche 
alchimie che ritracciano un cammino, solo apparentemente interrotto, mettendo in comunicazio-

“Uscite dal tempio, velatevi il capo e sciogliete le vesti; poi gettate 
dietro di voi le ossa della Grande Madre” (…) il figlio di Prometeo si 
rivolse con pacata dolcezza alla figlia di Epimeteo “O il mio intuito mi 
inganna … oppure la Grande Madre di cui si parla è la Terra: penso 
quindi che siano le pietre a essere chiamate ossa del suo corpo” (…) 
Si allontanarono dal tempio, si velarono il capo, si sciolsero le vesti e 
cominciarono a gettarsi dietro le spalle le pietre, secondo il comando. 
Ed ecco che queste pietre cominciarono a deporre la loro durezza e 
rigidità, ad ammorbidirsi a poco a poco e a prender forma. Una volta 
cresciute e rese più malleabili, si poteva individuare in esse una certa 
sagoma umana, anche se non evidente, come un abbozzo nel marmo, 
non ancora perfetto, molto simile a una rudimentale scultura. Quelle 
parti di esse che conservavano traccia di acqua e di terra diventarono 
carne; le parti compatte, incapaci di piegarsi, diventarono ossa; quelle 
che erano vene mantennero la loro funzione e il loro nome, In breve, 
per volontà degli dei, i sassi scagliati dalla mano dell’uomo divennero 
uomini, quelli lanciati dalla donna diedero vita alle femmine”. 

Ovidio

Da Le Metamorfosi, I, 381-413, trad. di G. Faranda Villa. Rizzoli 1994

Le “ossa della Grande Madre”: viaggio tra gli archetipi

di Chiara Polita
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ne tempo, spazio e mondi interiori che da sempre hanno utilizzato uno stesso linguaggio fatto di 
immagini-simbolo, che spesso sconfinano nel sacro e in quanto tali sono partecipi di eternità fin 
dalle origini del loro manifestarsi o farsi pensiero.

In questo caso il viaggio è ancor più suggestivo in quanto compiuto da donne artiste: la vocazione 
fortemente e geneticamente introspettiva che caratterizza spesso l’arte femminile interroga gli 
archetipi attraverso i quali si autorappresenta, facendo riaffiorare vitali mondi sommersi, di anti-
che suggestioni eppure ancora sorprendentemente moderne, in grado di raccontarci il nostro oggi 
quotidiano. Un’arte donna, che anche nel caso della mostra “Terra Madre”, come antica Pizia o Si-
billa ascolta nella grotta del tempo un sapere ancestrale e istintivo del mondo, per tradurlo in voci 
concrete e condivise, in racconti organici, colori, schegge graffianti, solide o eteree presenze, pur 
sempre espressione di profonde e maturate verità, da interpretare ed interiorizzare con il cuore e 
con la mente. 
Molti sono gli spunti e le originali suggestioni, indagabili da più punti di vista. Accanto al tema anti-
co delle profetesse, associate all’idea dell’ascolto, del potere della parola che apre e illumina nuovi 
mondi e di una conoscenza che è altro dalla ragione, sicuramente in questa mostra affiorano altre 
due letture trasversali, legate alla metamorfosi e al viaggio-confine/infinito.
Relativamente a quest’ultimo aspetto, fin dall’antichità l’elemento femminile ha rappresentato 
spesso un soggetto “liminare”, di confine appunto, tra più dimensioni e sfere dell’essere, tra luce 
e oscurità: le dee Madri reggevano le chiavi della vita  e avevano il potere di dischiudere i due 
mondi, della vita e della morte (così ad esempio la veneta Reitia); erano potentissime maghe (poi 
streghe), trasversali alle culture, regine dei veleni e dei rimedi, tanto ammirate quanto temute, in 
quanto custodi de segreti del mondo naturale che era una loro stessa emanazione (da Iside fino 
alla “terribile” Medea); proteggevano tanto la sfera civile, quanto quella della natura selvaggia: 
così ad esempio la figura della frigia Cibele sovrastava e proteggeva le porte urbiche delle Città, 
a separare lo spazio urbano da quello non civilizzato, così la veneta Reitia, signora della scrittura 
si caratterizzava al tempo stesso quale Potnia Theron, signora delle fiere, così come Artemide, 
altra divinità liminare, densa di una ricca simbologia, associata anche al fascino della Luna e della 
Notte. E oltre alle grandi dee altre donne sono state, in un’idea più ampia di viaggio, traghetta-
trici. Le profetesse: traghettatrici dall’ignoto delle oscure voci del dio al noto, tradotto in parola, 
frammenti che richiedono un ulteriore personale viaggio per essere svelato, inteso. Un sapere 
quindi che seppur nelle profondità oscure delle grotte, partecipi della Terra, tra fumi e vapori, non 
dimentica neppure l’elemento etereo del cielo, che ascolta, scruta, anche nel buio e che diventa 
voce, suggestione, parola che dall’apparente silenzio svela, grida, costruisce. Ed è parola inquieta 
che si interroga e crea senza sosta. Anche le donne comuni sono da sempre state traghettatrici 
della vita: geneticamente legate al flusso dell’origine stessa che fa affiorare alla luce una nuova 
creatura, ma anche in relazione all’ultima meta, oltre l’esistenza. Così nel mondo antico le scene 
di rappresentazione del defunto, vedono l’interazione di quest’ultimo con uno scenario femminile 
che attornia e ne accarezza il corpo, per preparalo all’ultimo viaggio. Ciò che sfugge alla ragione 
inquieta, spaventa: impuri erano allora tanto l’attimo misterioso della nascita, quanto quello della 
morte e a presiedere questi momenti si trovavano le creature ritenute naturalmente “impure”, 
anche attraverso il contatto genetico con un elemento sacro e vitale quale il sangue: le donne. Ed è 
suggestivo che, nel mondo antico, ciò che non risponde all’ordine e appartiene invece alla sfera del 
mistero e dell’irrazionale, abbia un volto femminile: dalla follia che è donna, attraverso le Erinni, 
alle profetesse relegate in antri oscuri, fino al destino retto dalle Parche, al di sopra del Tempo e 
contro le quali neanche il signore dell’Olimpo, Zeus, aveva alcun potere.
La vocazione della donna di profetessa, viaggiatrice-traghettatrice nel quotidiano resta tutto-
ra, nella dimensione delle relazioni, di una parola femminile che scava, cerca, affascina, indaga, 
nell’essere mediatrice che ascolta e crea ponti tra sponde all’apparenza irraggiungibili. In antitesi 
all’infernale Caronte, già nell’antico le donne sono state traghettatrici associate all’acqua in quanto 
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elemento positivo di vita e non di annullamento. Dal simbolo alla concretezza: per rapportarsi an-
che alle radici storiche del paesaggio tra Piave e Livenza, il secolo scorso ha tramandato il ricordo 
di diverse traghettatrici attive sui passi lungo i due importanti corsi d’acqua, che con barca e remo 
hanno consentito l’attraversamento del fiume a generazioni di uomini e donne del territorio.

L’ulteriore tema trasversale alla lettura di “Terra Madre” e che si associa ai due precedenti (sia a 
quello profetico di ascolto-parola, sia all’idea di viaggio-confine/infinito), è rappresentato dalla 
Metamorfosi come chiave di lettura dell’esistenza e di tutte le forme ed emozioni che partecipa-
no ad un’eterna creazione. Il senso della vita nel mondo antico non consiste in una linea retta, 
costituita da un prima e da un dopo, ma è piuttosto sintetizzato dal cerchio, da un ciclo in cui 
tutto ritorna e si rinnova. Panta rhei, “tutto scorre”, sosteneva Eraclito, utilizzando un verbo greco 
che propriamente si riferisce al fluire dell’acqua, ma che si può rapportare a tutto ciò che anima 
la stessa Terra, non fissa ed immobile, immagine di radicamento, ma in costante divenire come 
l’Uomo che è pure Natura e partecipa del suo cambiamento, nel bene e nel male. Ogni elemento 
naturale nell’antichità assume allora potenziale valore sacro perché racconta una vita, o meglio, 
rappresenta la metamorfosi di un ciclo vitale che ha assunto altra forma, come castigo o come 
ricompensa degli dèi: così dietro il ragno e la sua tela riconoscevano la condanna della vanità della 
giovane Aracne, dietro un fiore, un albero una pianta o un animale le vicende di Narciso, di Dafne, 
di Fetonte, di Attis, di Filemone e Bauci e di molti altri nomi che ancor’oggi costituiscono parte 
delle presenze del paesaggio che quotidianamente abbiamo sotto gli occhi. Ed è una Natura che 
parla, pulsa, incanta, perché racchiude il mistero di una vita che è passata ad un altro stato: dalle 
driadi e dalle amadriadi, ninfe la cui esistenza era legata agli alberi, alle metamorfosi di eroi in fiori, 
piante e alberi, dai cui rami spezzati stillano gocce di sangue, in una lunga tradizione che da Ovidio 
e Virgilio arriva fino a Dante.
La trasformazione, il passaggio da uno stato ad un altro anche attraverso il tempo e lo spazio, è 
una delle chiavi della vita, percepita come inesauribile ciclo che si rinnova per continuare il suo 
corso, come duttile camaleonte o come corsa impietosa che non esita a lasciare indietro chi non sa 
tenerne il passo. E questa unità che impasta  cielo, terra ed acqua, è espressa dalla “Madre” che è 
principio che unisce più essenze, spesso conciliazione degli opposti. Così le Grandi Dee della fase 
più antica, sulle quali si impostarono le società matriarcali, appaiono come creature androgine 
che uniscono maschile/femminile, essendo autosufficienti alla creazione, proiettando il modello di 
società indipendenti in miti che spaziano dalle Amazzoni alle Valchirie. Uno degli esempi più com-
plessi è sicuramente rappresentato dall’antichissimo culto misterico della frigia Cibele (importata a 
Roma quale Magna Mater), nella quale la dea si completa nel suo alter-ego androgino rappresen-
tato da Agdisti (nato dalla fecondazione di una roccia) e dal giovane Attis che giunge all’evirazione. 
L’origine di tale culto cruento, legato profondamente al sangue (con valore fecondante sulla Terra), 
si colloca nell’antica Frigia, presso la rupe di Agdo, dalla quale furono prese anche le pietre scaglia-
te da Deucalione e Pirra. La stessa Cibele (il cui nome deriva da un monte della Frigia) era venerata 
nella forma primordiale di roccia meteoritica, mantenendo quindi una sacralità che unisce cielo 
e terra, così come la stessa simbologia della “montagna” simbolo cosmico di stabilità, nonché di 
trascendenza, immutabilità e purezza, salda a terra ma in grado di sfiorare il cielo. La stessa valenza 
cosmica positiva avrà l’albero, altro asse del mondo, che affonda le radici nel ventre della grande 
madre, ma che con i rami e la chioma tende all’empireo. Accanto alla roccia meteoritica, al sasso 
già scultura compiuta e perfetta, emerge spesso un altro simbolo tradizionalmente associato alla 
creazione, quale l’uovo.
Montagna-roccia, albero e acqua rappresentano simbologie trasversali al tempo e alle culture e 
ricorrono, anche nel Cristianesimo, con altre valenze, in relazione al culto della stessa Vergine, che 
si associa alla purezza e altezza dei monti, alle acque (attraverso immagini galleggianti, o rinvenute 
nei pozzi) o agli alberi (da apparizioni, suggestivi capitelli appesi ai rami, ad immagine miracolose 
trovate all’interno dei tronchi); e per il Veneto il ricordo corre ai dischi sbalzati in bronzo già sacri a 



Reitia, appesi agli alberi, nei suoi santuari a cielo aperto costituiti da foreste e acque.
La metamorfosi si rapporta inoltre allo stesso tema già enunciato del viaggio. All’idea del confine o, 
meglio, del diaframma di accesso a differenti dimensioni, si legano del resto alcune antiche rappre-
sentazioni rupestri frigie della dea madre, che su rocce monumentali, “ossa della Grande Madre” 
come direbbe Ovidio, evocano la dea nella rappresentazione stilizzata di una porta. Ancora una 
volta dunque, la Grande Madre non è quindi solo radici, ma è innanzitutto “passaggio” che ha va-
lore dinamico e psicologico, tra tenebre e luce, sacro e profano, conscio e inconscio, vita e morte, 
silenzio e parola. La stessa valenza simbolica aveva del resto l’ubicazione di alcune grotte-santuario 
in prossimità dei fiumi e caratterizzate dalla presenza dell’acqua (come ad esempio il santuario di 
Lepinski Vir, tra Serbia e Romania, sul Danubio, 6500-6000 a.C.), nei quali l’immaginario della ca-
verna e dell’acqua riflette quello del canale del parto e dello stesso grembo rigenerante della dea. 
L’acqua dunque è l’altro elemento imprescindibile per comprendere il principio della Grande Ma-
dre, strettamente legato alle altre due coordinate, rappresentate dalla Terra-roccia e dal Cielo. Nel 
contesto veneto si consideri la suggestione che il nome della dea madre Reitia, reinvia ad un verbo 
che indica lo scorrere delle acque, essendo inoltre conosciuta come Pora, termine che rimanda 
all’idea appunto del “passaggio”.

In “Terra Madre” si ritrovano questi archetipi, chiamati a nuova vita e memoria ad interrogare il 
moderno osservatore-viaggiatore, attraverso il noto e l’inconscio. Tutti i temi si incontrano, inte-
ragiscono e dialogano in un gioco di labirinti e di specchi: ci sono le parole scritte e immagini che 
raccontano le parole; pagine e libri di cose non dette ma espresse dal grido di un colore; la presen-
za vigile delle Parche; il principio ancestrale della forma-creazione dell’Uovo; schegge e frammenti 
che sono già testimoni di una storia compiuta; percorsi di astrazione che si aprono come porte; 
canoe che sotto la guida delle costellazioni hanno stratificato il tempo e il sapere di generazioni; 
orizzonti, triliti sospesi e voli che non dimenticano il cielo, così come raffinate trasparenze che ol-
tre alla volta celeste e alla concretezza della terra ricordano il flusso vitale dell’acqua. È un viaggio 
intenso nella terra che non trascura la concretezza e il valore cosmico di alberi, foglie, piante e fiori 
che scrivono la storia in quanto intreccio di Uomo-Natura, visto al microscopio nell’attenzione al 
dettaglio, o ingrandito al macroscopio perché in tale ricerca nessun particolare è minore.
È un affascinante viaggio attraverso le radici dinamiche di Terra, Acqua e Cielo che definiscono il 
principio di “Madre” che sonda l’irrazionale e l’invisibile, con le infinite concrete e sognanti sfuma-
ture degli occhi delle donne.
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Le betulle, 1930
alluminio, cm. 36,7 x 32,5 x 2

Piccolo omaggio a Regina: i fiori
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REGINA



Il paese del cieco, 1936
alluminio, cm. 30,5 x 44 x 9

REGINA

Il dato rappresentativo, in questa opera si limita alla formulazione di due mani, ritagliate, rialzate dalla superficie metallica e mescolate a 
segni geometrici e alfabetici, incisi nel metallo
É come se l’artista avesse qui profetizzato il cammino verso la propria ulteriore ricerca; verso l’astrazione, allusa sia dai segni geometrici, sia 
dall’implicita cancellazione di ogni dato paesistico in un lavoro che contiene nel titolo la parola paese.
L’opera ha un notevole impatto visivo. Sono mani che sondano il cammino della percezione e, come procedendo a ritroso nella storia, celebra-
no il medium della conoscenza, la scrittura; quasi tra l’altro a rammentare che le prime grafìe venivano impresse nella materia. L’insieme si 
configura come un manifesto, una predizione, una guida: in quella strada, a tastoni, procederà in futuro nel mondo l’arte accecata. 

                                                                                                                                                                                                  Mirella Bentivoglio
                                                  (In Futuriste italiane, De Luca edit., 2008)
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Il paese del cieco, 1936
alluminio, cm. 36 x 52 x 3



Fiori, 1940 - 45
matite e pastelli colorati su carta

Studio, 1949
matita su carta, cm. 16,9 x 23,6

REGINA
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Studio di fiore, 1949
matita  e acquarello su carta, cm. 14, 8 x 20,39

Studio, 1949
matita su carta, cm. 17 x 24,3

Studio di fiore e schizzo di volto 
femminile, 1949
matita  su carta, cm. 13,6x 19,9



Studio di fiore, 1949
matita  su carta, cm. 17 x 24,4

REGINA
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Lo sconvolgimento fisico e morale della tragedia 
bellica porta Regina a ritirarsi in se stessa recupe-
rando quell'ingenuità e quello stupore nell'osser-
vazione della natura, sempre serbati in una visio-
ne contemplativa della realtà. Lo stesso stupore 
che aveva costituito, con la serie dedicata agli ani-
mali, la premessa a quello svolgimento decisivo 
del 1930. Nell'esilio forzato a Mede o in Valtelli-
na, negli anni di guerra, sono i fiori ad attirare la 
sua attenzione, non osservati nel loro insieme, ma 
analizzati singolarmente con l'occhio del botanico, 
in una sorta di personalissimo erbario. Affermerà 
nel 1971 alla data 1945-48 "studia nei fiori la geo-
metria della natura".   

Scriverà anni dopo Regina: “Tu rammenti l’orchi-
dea/la tua bocca i tuoi capelli/il tuo pensiero/il 
modo di conversare/cogli amici/l’orchidea verde/
lillà viola/ l’orchidea bianca è la tua sincerità”.

Studio di fiore, 1949
matita  su carta, cm. 19 x 25

Studio di fiore, 1949
matita  su carta, cm. 14, 9 x 20



Ritratto di Mariuccia Rognoni, 1948
marmo, cm. 31 x 21 x 17

REGINA
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Studio per scultura concreta
(Fiore a tre petali), 1949
matita su carta, cm. 15,6 x 18,3

REGINA
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Senza titolo, 1952
collage, cm. 23,8 x 33,3



Scultura concreta (Fiore a tre petali), 1949
gesso, cm. 38 x 41 x 13 

REGINA
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Fiore caduto
torna sul ramo - guarda!
è una farfalla

Arakida Maritake
(1473 - 1579)



REGINA
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NOTIZIA

REGINA BRACCHI è nata a Mede Lomellina (Pavia)nel 1894.
Diplomata all’Accademia di Brera, studiò poi a Torino con lo sculto-
re Giovanni Alloati. Ha studiato musica dall’età di dieci anni.

1925 Sculture figurative, marmo - bronzo.
1930 Prime sculture d’avanguardia con lastre di latta o alluminio   
            pubblicate da Edoardo Persico su «Casabella», da Ugo Nebbia
          su « Emporium » e su « La Prensa » di Buenos Ayres.
1931 I” mostra personale a Milano, galleria del Senato.
1933 Invitata da Fillia a partecipare al Movimento Futurista con  
      successivo invito di Marinetti a tutte le mostre futuriste:  
           Mostra Boccioni - Galleria Pesare - Milano 1933.
1934 Biennale di Venezia.
1935 Quadriennale di Roma.
1936 Biennale di Venezia.
1936 S’interessa di teatro e di cinema eseguendo costumi per il 
          teatro d’avanguardia Arcimboldi - Milano.
1936 Prime opere astratte (Paese del cieco).
1937 Contatti a Parigi con Leonce Rosemberg e Andre Breton.
          Studia e lavora appartata.
1938 Biennale di Venezia
1939 Quadriennale di Roma
1940 Biennale di Venezia
1945 - 48 Studia nei fiori la geometria della natura
1951 Aderisce al Movimento Arte Concreta (Mac e Mac Espace).
       Inizia strutture astratte con lastre di plexigas bianco, traspa-
          rente  e colorato.
          Partecipa alle Mostre del Mac Milano
1951 Partecipa alla Mostra storica dell’astrattismo italiano 
1951 Invitata a collaborare alla Triennale di Milano.
1955 Invitata al Groupe Espace al Pare de Saint Clou - Parigi.
1955 Invitata alla Biennale di San Paolo del Brasile.
1957 Invitata alla 1° Rassegna italiana d’arte concreta presso la 
          Galleria Schettini - Milano.
1958 Invitata alla Biennale di Milano.
1959 Invitata alla Mostra Internazionale: 
          La donna nell’arte contemporanea.
1963 Contatti con Carlo Belloli che valorizza i futuristi e i primi
          astrattisti italiani con mostra alla Galleria Minima, Milano.
1967 Interessamento di Silvio Ceccato, professore di cibernetica  
          per il «Linguaggio del canarino».
1969 Invitata alla mostra del 60° anniversario del futurismo alla 
          Biblioteca Civica di Milano.
1969 Invitata alla mostra: nuovi materiali - nuove tecniche, Caorle,
          (Venezia).
1970 Invitata alla mostra Aeropittura futurista. Galleria Blu, Milano
1974 Muore a Milano.

Sono sempre stata all’avanguardia, almeno come 
pensiero; fin da bambina avevo tanta fiducia nel 
progresso, da essere convinta di non morire più. An-
cora oggi, la speranza rimane ...
Il passato poco mi interessa, mi preme il presente e 
l’avvenire; cerco di superale la confusione che regna 
nella maggior parte dell’arte moderna, con struttu-
re limpide e serene. Così io vedo il mondo.

                                                                                        Regina

Studio di fiore, 1949
matita su carta, cm. 17 x 24,3

Studio di fiori, 1949
matita su carta, cm. 17 x 24,4



I segni solitari, 1961
tempera, colla e sabbia su tela, cm. 130 x 114 
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Tutto ciò che si muove nello spazio è misura e poesia. 
La pittura cerca in segni e colori il ritmo di queste due forze aiutandone la fusione.

                                                                                                                                                                                                                            Bice Lazzari



Senza titolo, 1958
olio su tela, cm. 73 x 93 
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Il vento scompone gli elementi, fa il discorso disuguale, emergono luci (una nota s’impone). Silenzio, stupefazioni nuove si fanno visibili.
Il seme ha in sé radici e ombre promettenti. L’ansia di conoscenza è segno sempre più incisivo che si trasmette alle cose.
Nel sole e nella notte l’albero canta fantasie, accresce la sua potenza evocatrice con discorsi nel tempo.
Le case raccolgono voci di dolore e di trepida felicità: le pietre sentono il fluire della vita raccogliendo i segni vivi di un interminabile andare.
Gli alberi sono presenze colme di voci. Ad ascoltarle avvengono magiche rivelazioni. Gli occhi non hanno più memoria. L’innocenza tenta un 
suo linguaggio.

														                     Bice Lazzari



Senza titolo, 1957
pastelli e carbone pressato su carta, cm. 18 x 27
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La luna trascina per il
Cielo lunghi nastri
D’argento, i rami degli
Alberi li raccolgono
Tremanti - hanno paura
A guardarli - invisibili
Anni lontani danzano
Nell’aria strane geometrie
Si incontrano - spazi
Sconosciuti si esaltano
Tutte le magiche forme
Si aspettano al limite
Di un bianco che si dilata
E penetra nella carne
Come piccoli aghi d’argento
Un rosso si accende e si
Empie uno spazio diventato
Allucinazione

Bice Lazzari, Venezia, 1930



Senza titolo, 1966
matita su carta, cm. 35 x 50 
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Senza titolo, 1980
matita e matite su carta, cm. 20 x20 
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Movimenti nello spazio, 1980
matita e collage su carta, cm. 22,9 x 23 
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Segnalazioni, 1963
tempera, colla e sabbia su tela, cm. 39,7 x 50

Tempera, 1960
tempera su carta giapponese,  cm. 53 x 39,5

NOTIZIA

Bice Lazzari (Venezia, 1900 - Roma, 1981).
Dopo studi musicali svolti sia privatamente sia presso 
il Conservatorio Benedetto Marcello, si iscrive all’Ac-
cademia di Belle Arti di Venezia. Allieva di Ettore Tito e 
Augusto Sezanne, si pone presto nella scia antiaccade-
mica di un ristretto gruppo di artisti, aperti alle novità 
d’oltralpe e allo stimolo di Lionello Venturi versol’arte 
francese. Desiderosa di conquistare l’indipendenza 
dalla famiglia. avvia una attività di arti applicate che la 
avvicina all’astrattismo.
A Roma dal 1935, per alcuni anni, spinta dal bisogno 
economico, svolge soprattutto opere di decorazione 
parietale. Nella seconda metà degli anni Quaranta 
torna alla pittura pura, con lavori astratti molto vicini 
a quelli degli anni veneziani: di li a poco abbandona 
l’arte applicata. Dopo un periodo informale, negli anni 
Sessanta il segno torna a comporre itinerari sulla tela, 
con una delicatezza e preziosità di ritmi che rimane 
costante del suo lavoro, ininterrotto, nonostante la 
quasi totale cecità, fino al giorno della sua scomparsa.

... Io penso che l'opera dell'artista dovrebbe essere conosciuta in modo onesto, senza alcun tentativo da parte del mercato e della crìtica di cambiare le carte 
in tavola. Abbiamo una grande responsabilità nei confronti degli altri. Gli uomini, intossicati dalla banalità quotdiana, vorrebbero forse una voce, una visione 
nuova da parte dell'artista; e noi cosa offriamo al pubblico? I prodotti (e i sottoprodotti) della furbizia intellettuale, che taluni -più furbi di tutti- elaborano a 
un certo livello e poi trasmettono ai gradi inferiori perché ne facciano contrabbando. L'uomo viene abituato a vedere secondo precisi interessi, a lui estranei; 
nessuno ha voglia di spiegargli che un segno può avere un valore totale e il potere di mutare una condizione estetica. Troppo difficile, e ci si dovrebbe armare di 
sensibilità, che come sai oggi è messa sotto naftalina per il duemila, quando, con tutta la prospettiva tecnologica avveniristica, ce ne sarà veramente bisogno 
per scampare alla disumanizzazione. Se le masse non hanno coscienza del valore dei segni la colpa non è delle masse. Secondo quelli che tu chiami i gruppi di 
potere (io direi le mafie della cultura), il compito delle masse dovrebbe limitarsi a fare numero e mercato, come nelle antiche arene, dove spettava all'impera- 
tore di turno decidere sulla vita e sulla morte del gladiatore. Oggi l'artista, che purtroppo non è un gladiatore, teme sempre il pollice verso della critica e dei 
gruppi culturali più agguerriti, aspetta la parola magica e si adegua. Sono pochi a resistere. Solo quando abbia rag- giunto la zona di sicurezza (il successo, 
la sistemazione definitiva) l'artista può permettersi qualche atto di finta ribellione, che serve a consolidare la sua fama nei confronti dei gruppi che decidono.
                                                                                       

Bice Lazzari  



Les Troglodites, 1957
litografia su fondo fotografico a 6 colori
cm. 52 x 42 su carta Richard-de-Bas cm. 64,5 x 50,5
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L'inverosimile è verosimile, basta guardare

Vieira Da Silvia



Senza titolo, 1959
cera molle e acquatinta su rame a 5 colori
cm. 47 x 35,5, su carta Richard-de-Bas cm. 65,5 x 51
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NOTIZIA

Vieira da Silva Maria Helena.  
Pittrice (Lisbona 1908 - Parigi 1992). A Parigi dal 1928 studiò 
scultura con É.-A. Bourdelle e Ch. Despiau, incisione nell’atelier 
di S. W. Hayter e pittura con Ch. Dufresne e F. Léger, trovando 
tuttavia in A. Szenes, che sposò nel 1930, un costante punto di 
riferimento. Dopo un breve soggiorno a Lisbona passò gli anni 
della guerra in Brasile per poi stabilirsi definitivamente, nel 
1947, a Parigi dove si affermò rapidamente. Nelle sue opere, 
temi ricorrenti (vedute urbane e motivi architettonici) si tra-
sformano spesso, attraverso la raffinata disposizione dei colori 
e l’intrecciarsi dinamico delle linee, in astratte visioni di grande 
suggestione. Nel 1976 eseguì disegni per le vetrate della chie-
sa di Saint Jacques a Reims. A Lisbona, la fondazione Szenes-
Vieira da Silva raccoglie un importante gruppo delle sue opere.

I fiumi 
Pigramente, oleosamente lungo i giunchi e le canne, sotto i battiti d’ala dei martin pescatori, con le evoluzioni degli aironi sui salici accompa-
gnando fili d’erba e foglie secche alla deriva, salutando iris ed equiseti nei meandri che allargandosi divengono paludi dove il solitario tarabuso 
drizza il becco prima di partire per gli Antipodi, davanti a colline, valloni, boschetti e cascate, sotto rocce granitiche sor montate da eremi e da 
abeti, remando, con un cappello di paglia in testa, i pronipoti degli impressionisti cercano un angolo ben riparato per fare un picnic. Gli ultimi 
ghiacciai sprofondano dietro i solchi dei campi arati. Le morene propongo- no nuovi assestamenti. Le api raggiungono gli alvear! attraversan-
do quadriglie di saturnie e di vanesse. Il motociclista gareggia in velocità con il treno merci al di sopra delle ombrellifere che si scuotono al 
passaggio di chiatte, rimorchiatori e zattere. Dei ragazzi si tuffano nella chiusa. Delle ragazzine si rivestono all’entrata della grotta che ornano 
con ritagli fatti sotto il pergolato di ortensie fiorite. Una sciarpa giace dimenticata sulla siepe; un carro di fieno vi lascia cadere sopra qualche 
spiga e dei rametti. La ruota del vecchio mulino non smette di singhiozzare sulla sua gora con cigolii e scatti che prolungano gli arpeggi degli 
spruzzi. Da qui, attraverso una volta di fronde, si accede ai vivai e ai luppoleti. Le trote incontrano i lucci, i salmoni e i pesci verdi inseguono 
liane e nigelle tra le bolle visitate dalle libellule e da squadroni di zanzare. Prima di arrivare al villaggio immerso nei platani, si possono trovare 
ancora delle giunchiglie davanti al lavatoio, là dove crescono anche il crescione e la calta. Un canale mette fine al tondeggiare dei prati con un 
filare di pioppi frusciami sotto i pennacchi dei cirri. Le ninfee offrono i loro cibori stellati. Di confluente in confluente coi mulinelli delle dighe, 
le correnti mescolano i loro effluvi. Le tintorie sversano i loro pigmenti, le industrie chimiche i loro fanghi, i muschi foderano le finestre degli 
scantinati. È più di un villaggio, è un borgo coi suoi debarcaderi, i suoi dolci declivii, i suoi gradini a strapiombo, le sue torrette sui bracci stretti 
tra le isole con le vecchie case dalle facciate ammuffite, le bettole, le bocche di fogna, le chiazze di sole tra i rami dei frutteti; poi grosse gocce 
di pioggia cominciano a produrre onde che si riflettono lungo i vecchi muri, e le rive si allontanano sempre più mentre si comincia ad avvertire 
l’odore del mare e l’influsso della marea, e le città diventano immense e blu.  

                                                                                                                                                                                        Michele Butor 1983 
 											                    (Il racconto di Michel Butor è uno 
                                                                                                                                                                                                                                      dei 12 medaglioni che accompagnano i disegni                                              	
											                      di Viera Da Silva in Pagine d’Arte, 1997) 



Malelingue
china e acquarello su carta, cm. 21 x 31 
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Mi piace lavorare su vecchie mappe, fogli di catasto. 
Avere uno sfondo mi toglie responsabilità.

                                                                                                                                                     Carol Rama



Le Parche VII
acquaforte, cm. 12,3  x 11,9
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Noi siamo come le foglie cui germina la primavera
fiorita, quando ai raggi del sol sùbita cresce 
e simili a quelle, godiamo brevissimo tempo dei fiori 
di giovinezza; e a noi nè il bene nè il male, mai  
svelano i numi. 
E negre le Parche vicine ci stanno, l'una reggendo 
il filo della vecchiaia tetra, l'altra della morte. 
È labile il frutto degli anni giovani 
quanto un volger di sole sulla terra.  

Mimnermo
(I Poeti Lirici, Zanichelli, 1963)  



Le Parche VIII
acquaforte, cm. 15,2 x 12,5
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Le chiedo allora perché  le Parche. 
Tre donne cui Esiodo, Virgilio, Escliilo hanno attribuito poteri che neppure Zeus aveva, cui Zeus stesso doveva sottostare: Cloto, la filatrice: 
Lachesi, la misuratrice; Atropo colei che non si può evitare, colei che recide il filo della vita, quando è il momento, quando cioè lo decide. Mi 
guarda con sospetto quando le ricordo che la Moira, le Parche, costituiscono una norma dominante della natura, quella che controbilancia il 
capriccio degli Dei. Sono loro l’espressione della fissità delle leggi fisiche e morali, che hanno cura, mantengono l’equilibrio del cosmo. Carol 
naturalmente “sa” al di là delle mie provocazioni: “Perché le Parche? Perché le donne, tre donne? Perché le donne sono un suggerimento per 
e di ognuno di noi. Una donna rappresenta la madre, la madre di tutti i figli.
Le donne fanno quello che possono, tessono, intrecciano i fili, li recidono stando accanto agli uomini - e mi ripeto - come possono”.

(Da “Conversazione con Carol Rama”, di Barbara Lanati)



Malelingue, 1993 
china e acquarello su carta, cm. 21,5 x 31,5  
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NOTIZIA

Carol Rama è Leone d’oro alla carriera 
Biennale di Venezia del 2003.

Nell’aprile 1979 alla Galleria Martano di Torino (con scritti di Paolo Fossati, Albino Galvano, Marco Vallora), ho esposto per la prima volta una 
serie di acquarelli datati alla fine degli Anni Trenta. Sono nata a Torino anche d’aprile nel 1918 e dunque quelle immagini sono la testimonianza 
più lontana della mia vita di pittore. Dipinti su fogli o cartoni qualsiasi, di domestica memoria, non mi rivelano un tratto distintivo degli inizi (il 
solito passato, glorioso e patetico) ma piuttosto alcune mie costanti fisionomiche: l’utilizzazione ad esempio cosi frequente di materiali vicini, 
le immagini filtrate o ricostituite da frammenti oggettuali confidenti, quasi la mia pittura nascesse da una stanza, da un uguale e riconoscibile 
luogo, fisico e psichico, o ad esso ritornasse sempre con i segni ormai inconfondibili e attesi dell’usura e dello straniamento. Ho dipinto in quel 
tempo immagini di una autobiografia panica, oggetti-memoria-feticci quali dentiere o pennelli da barba, pissoirs maschili o scopini sfasciati, 
visti, «guardati» letteralmente da un testimone-ragazza, un volto desiderante, esibito con l’oscena evidenza delle sue molte lingue. Ho dipinto 
scarpe femminili, modelli accurati di scarpette femminili, abitate, non assurdamente abitate, da penifiore, da sessi invadenti e sicuri. Ho rivisto 
in quei disegni la mia paura e le mie reticenze di allora, insieme ai cauti suggerimenti, ai custodi mimetici del tempo, delle regole del gioco e 
delle sue eccezioni coniugate solo al maschile. Ho ricordato che l’io artista aveva avuto paura della donna come di un suo doppio sconfortante 
e inaccettabile. Cosi, soffocando quelle immagini, scompariva un mio frammento d’identità con quell’Olga natale, pure essa negata al gioco 
illustre delle probabilità. Ho dipinto altri fantasmi figurali da allora: con materie diverse, con un’altra disciplina di linguaggio, naturalmente. 
Negli ultimi anni mi sono servita di gomme di bicicletta, di queste «reliquie del mondo industriale di ieri» come le ha citate Edoardo Sangui-
neti, e ho invaso quella mia stanza dei loro budelli lisi e rattoppati; dapprima simulacri, poi luoghi citativi, infine fantasma arboreo di una mia 
immobile e pur avanzante foresta di Birnam. Ma solo quando ho «guardato» quei fogli, quegli acquarelli «Olga Carol Rama» e ho provato a 
sostituire alla gomma-fantasma la sagoma dipinta della ragazza desiderante, un pissoir, una scarpetta violentata, mi sono detta che adesso, 
ricomposti nome e figura, accettavo, di una donna e di un’artista, il destino.  

Carol Rama



Un paesaggio antropomorfo
olio su tela, cm. 120 x 120
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Un paesaggio antropomorfo che è un viaggio di ricordi da 
antiche statue classiche a elementi picassiani.
Omaggio ad Antonio Lopez Garcia.

           Lidia Puglioli



Paesaggiotragico
tempera su carta, cm. 17 x 25
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Paesaggio antropomorfo
tempera su carta, cm. 19 x 28



Migrazioni di alberi, 1962
tempera su carta, cm. 17 x 25

LIDIA PUGLIOLI

45

Tu non lo sai: ci sono betulle 
Che di  notte levano le loro radici,
e tu non crederesti mai
che di notte gli alberi camminano
e diventano sogni

Alda Merini
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Paesaggio antropomorfo
tempera su carta, cm. 35 x 50

Senza titolo
tempera su carta, cm. 35 x 50



Paesaggi antropomorfi
tempere su carta
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NOTIZIA

Lidia Puglioli, nata a San Lazzaro di Savena (BO) nel 
1919. Vive a san Lazzaro di Savena (BO).

Inizia a dipingere a metà degli anni quaranta mentre 
frequenta la facoltà di Lettere Moderne dell’Università 
di Bologna, dove si laurea con Roberto Longhi di cui di-
venta assistente volontaria. Negli stessi anni si iscrive 
all’Accademia di Belle Arti, avendo come insegnanti Vir-
gilio Guidi e Giorgio Morandi.
Negli anni ‘50 partecipa ai fermenti artistici ed esisten-
ziali dell’ultimo naturalismo di Francesco Arcangeli, per 
sviluppare in seguito una propria autonoma e solitaria 
ricerca orientata a una interpretazione informale del 
rapporto natura-cultura.
Partecipa alla 53° Biennale di Venezia con la mostra 
“Venezia Salva”. È invitata da Vittorio Sgarbi alla Bien-
nale di Venezia 2011.  

(Conversazione con Angela Maria Galluzzi)

Ho immaginato che i reperti archeologici - torsi di donne e uomini antichi, senza testa, braccia e gambe  si trasformino in elementi della natura. 
Ecco perché li ho chiamati “paesaggi antropomorfi”. Sono paesaggi che sorgono da forme umane. è come rivestire ciò che resta di antiche 
statue con elementi della natura: terra, prati, alberi, fiumi, mare, cielo. 
Il paesaggio è nella mia mente. Sono nata ed ho vissuto in campagna e lo guardavo dal treno che mi portava a scuola, a Bologna.

Lidia Puglioli

Senza titolo
tempera su carta, cm. 24 x 32

Senza titolo
tempera su carta, cm. 25 x 34



Maria Pietra, copertina del libro, 1993
stoffa cucita su cartoncino con filo nero, cm. 30 x 60 

MARIA LAI

49

Maria Pietra è l’ennesimo rifacimento su un tema che elaboro da molti anni in opere diverse. Ma è anche interpretazione di un racconto dello 
scrittore Salvatore Cambsu, che ha raccolto il filo di una antica leggenda da tante generazioni raccontata in un paese di pastori sardi. Ora quel 
filo è nelle mie mani: non porta fuori, ma introduce in un labirinto. Maria Pietra, il personaggio chiave della leggenda - Pietra come pietra 
dello scandalo, come parola che ha potere, quello di imprigionare tutte le creature e di farle rinascere nella dimensione poetica - si muove in 
una distensione disumana e misteriosa che è poi quella dell’arte. Le pagine ancora bianche di quello che sarà il nostro libro, non avranno una 
storia da raccontare quanto uno spazio da indagare, un vuoto, un silenzio, luogo in cui ogni volta mi perdo per approdare ad una terra ancora 
sconosciuta.  

Maria Lai



Maria Pietra
cartone, collage, filo, cm. 30 x 30
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Cuore-mio
Favola di Salvatore Cambosu
Maria Pietra era in possesso di certe parole, che avevano il potere di "legare" (affascinare, privare della libertà) tutte le creature; e che era 
proibito adoperare, pena un terribile castigo. Essa aveva un figlioletto che era tutta la sua vita e perciò lo chiamava Cuore-mio.
Ora accadde che Cuore-mio venisse in punto di morte e non facesse altro che desiderare tortore e colombe, lepri e cerbiatto vive. Ma queste 
abitavano in lontanissime contrade, da quando le avevano spaventate gli incendi e la polvere da sparo. Cuore-mio piangeva continuamente e 
si struggeva di giorno in giorno di desiderio. Finché la madre, temendo di perderlo, sfidò, e superò, l'altra paura, d'un terribile arcano castigo, 
e ricorse alle parole proibite per accontentarlo. Tortore e colombe, lepri e cerbiatto arrivavano a semplice comando di Maria Pietra:



Maria Pietra
cartone, collage, filo, cm. 30 x 30
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arrivavano col cuore che batteva. Malinconiche prigioniere, dopo due o tré giorni di fascino, si consumavano: Cuore-mio ne pretendeva altre, 
sempre altre, e la madre, come drogata, continuamente gliele sostituiva. E venne il primo castigo: tutto fu inutile, Cuore-mio morì.
La madre restò attonita e muta di dolore e curva sotto il peso della colpa. D’un tratto, quando la lasciarono sola, si mise a intridere la farina 
e le vennero le lacrime. E con esse la impastava, e con la pasta faceva e disfaceva bambini. Dimentica del cibo e del sonno, venne finalmente 
a visitarla un giovane bellissimo. Veniva da parte del suo bambino. E le disse: “Quasi non contenta dell’altro peccato, ora per colpa delle tue 
lacrime il tuo bambino è sempre triste, in mezzo a tanti e tanti altri bambini che sono in festa”.
La madre, udendo questo, si risentì di colpo e disse con affanno: “Adesso stesso fermerei le lacrime, ma è come voler fermare il fiume. Acqua 
e acqua passerà sempre, Cuore-mio, e tu quando potrai giocare? Il peccato è solo mio, esso ricada tutto sulla mia testa”.



Maria Pietra
cartone, collage, 
filo, cm. 30 x 30
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Maria Pietra
cartone, collage, filo, cm. 30 x 30
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Detto questo, chinò il capo per accettare l'espiazione, fece anche ogni sforzo per frenare le lacrime e così pacificare subito il suo bambino, 
ma vedeva che tutto era inutile. L'altro le chiese all'improvviso: "Hai dichiarato d'accettare che ricada tutto sopra di tè?". La madre levò gli 
occhi e, attraverso il velo di lacrime, vide più splendido il messaggero e comprese che egli aveva il potere di fare ogni cosa, anche di fermare 
il fiume all'istante. "Si, subito" disse e riprese a impastare il suo dolore. L'altro le sfiorò la testa con un gesto dolente: e all'istante la madre 
perdette le lacrime e si senti legata, chiusa in una prigione di pietra; ma aveva fatto in tempo a sentire per un attimo, un attimo solo, lungo 
come l'eternità, una gioia fulminante: i piccoli animali, prima mesti e poi morti per colpa sua, ritornavano festosi alla selva, e Cuore-mio già 
giocava nel giardino. 



Maria Pietra
cartone, collage,
filo, cm. 30 x 30
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Maria Pietra
cartone, collage,
filo, cm. 30 x 30
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Contadina, 1965
matita su cartoncino, cm. 50 x 35
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NOTIZIA

MARIA LAI nasce a Ulassai (Nuoro) il 27 settembre 1919. 
Nel 1939 lascia la Sardegna e si iscrive al Liceo Artistico 
di Roma. 
A Venezia, durante il corso di scultura presso l’Accade-
mia di Belle Arti, conosce Artnro Martini: incontro de-
terminante per la sua formazione artistica. La sua prima 
mostra alla Galleria “L’Obelisco” è del 1957. I materiali e 
le tecniche della sua ricerca mutano ampiamente: crea i 
Pani, e i Telai che vengono esposti, nel 1971, alla Galleria 
romana “Schneider”. Per i successivi sette anni Maria Lai 
estende la sua sperimentazione a nuovi linguaggi: libri e 
tele cucite, terrecotte, fino alla partecipazione alla Bien-
nale di Venezia. Gli anni ‘80 la vedono interessata ad una 
connotazione ambientale e così ai lavori cuciti si affian-
cano interventi sul territorio ed azioni teatrali, che sono 
il suo più recente iter artistico e poetico.

A Venezia ero allieva di Arturo Martini: apparteneva ad una generazione che non dava spazio alle donne nell’arte. Mi ha accolta come un 
fastidio. Non mi permetteva mai di parlare, diceva che non potevo capire. Per fortuna io avevo una specie di allegria interna, per cui la cosa 
non mi feriva, anzi ero contenta di essere poco visibile e di poter osservare tutto quasi di nascosto. Era anche vero che non capivo niente, però 
immagazzinavo e assimilavo lentamente ciò che diceva; l’ho capito più tardi, quando già ero lontana. Martini ci ha insegnato che l’arte chiede 
una scelta di vita, prima che una scelta di mestiere. Quando parlava della donna. Martini diceva che il suo compito era preparare l’ordito del 
telaio, ma il tessitore era l’uomo. Oppure diceva che la donna è terra, l’uomo è albero, e i frutti li dà l’albero anche se assorbe dalla terra. 

Maria Lai



Non devastate la terra, 2004
libro-oggetto ligneo e scrittura, cm. 25 x 47 
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Foglia al femminile, 1998
Collage, cm. 30 x 30
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Natura, 1984
collage su carta, cm.  25 x 35
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Per millenni o  come la recente paleoantropologia ci autorizza a dire  per milioni di anni, l’uomo ha prodotto manufatti, opere della mano, 
destinate a restare. Egli ha sollevato dal suolo dei gravi, delle pietre, e le ha sacrificate all’eternità. Pietre scheggiate, le cosiddette amigdale 
(mandorle), si trovano in luoghi di insediamenti dell’uomo antichi più di due milioni di anni. Alcuni dei ciottoli toccati dalla mano umana, da 
quelli globosi appena scheggiati ai più elaborati, ci emozionano per la loro bellezza, per una eleganza composta e sublime, per una legge 
geometrica perfetta che li genera e li esprime. Più tardi su alcune di queste pietre apparve l’incavo della schiena, poi il cono del capo e delle 
gambe e si generarono le Veneri paleolitiche. Io mi rifiuto d’accettare l’interpretazione corrente e corriva che fa di questi ciottoli antichissimi 
strumenti o armi. Che essi siano stati «usati» è fuor di dubbio, ma la loro ragione prima non era la sassata, altrimenti non avrebbero generato 
Veneri e non sarebbero assurti alla grandezza di megaliti. L’uomo ha visto in questi ciottoli forme e grandezze racchiuse, potenzialità innu-
meri ed immense, germi sacri e misteriosi. Dubito anche che essi siano stati voluti o percepiti come opere d’arte, nel senso che diamo oggi a 
quest’espressione. Nella fase primaria di «commozione», di «partecipazione» alla natura e al cosmo, la cultura umana non poté evincere dal 
suo contesto una classe di oggetti da ammirare come opere estetiche. Ogni forma fu segno e parola e parte dell’essere umano, fu sua esplo-
sione e rappresentazione, e insieme implosione e riflesso dell’universo. L’arte nel senso moderno risulta dalla decadenza e dal narcisismo, 
momenti bensì essenziali della nostra storia, ma tardi.  (...)
«La forma preziosa, unica, generatrice di tutti gli esseri e di tutte le forme, sacra, geometricamente perfetta, universale è l’uovo. Un uovo 
di pietra, altezza 230 cm, in una discesa di Gubbio dal 1976, eretto dalla Bentivoglio a Gubbio, Ovo con due O, perché l’uovo è anche l’ O, la 
vocale, il suono iniziale, le labbra dischiuse».

                                                                                                                                                                                                       Giuseppe Sermonti
(da Il Tempo, Roma 6 gennaio, 1988)

L’ovo di Gubbio, 1976 La caduta dell’ovo, 2004



Da uovo a zero, 1984 MIRELLA BENTIVOGLIO
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Il lavoro si fonda su di una quattrocentesca mappa birmana che rappresenta il mondo in forma di uovo. Simbolo del femminile è la forma 
contenitrice per antonomasia, la coppa, in questo caso la metà dell’uovo distrutta, sbriciolata, convertita appunto in selci taglienti. Del grande 
simbolo primario di tutte le culture del pianeta, l’uovo, resta in questa mappa solo la parte superiore, che equivale alla forma superstite nelle 
architetture religiose: le cupole delle chiese. In cima al semiuovo sta l’albero della conoscenza, simbolo del Logos; e solo fino al punto a cui 
arrivano le sue vaste radici il contorno dell’ovale rimane intatto. Così, col disgregamento della parte inferiore si realizza sul piano simbolico 
l’azzeramento dell’emisfero femminile che il patriarcato ha sottratto al Logos, sfora della pubblica parola, della pubblicazione, della conoscen-
za organizzata, lasciando la cupola sospesa senza base a custodirne il nulla.

Mirella Bentivoglio
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NOTIZIA

MIRELLA BENTTVOGLIO nata a Klagenfurt (Austria) nel 1922, 
risiede a Roma. Milita nella critica d’arte dagli anni Quaranta e 
dal 1965 opera come artista. Ha curato e presentato rassegne 
alle Biennali di Venezia e San Paolo e in sedi pubbliche in vari 
paesi europei, USA, Giappone, Australia ecc. Ha tenuto circa 60 
mostre personali, prevalentemente in musei, (l’ultima al Natio-
nal Museum of Women in the Arts, Washington) e partecipato 
a oltre mille mostre collettive in tutto il mondo.   

OGNI PIANTA HA LA SUA PATRIA

Non tutti invero possono i terreni
tutto produrre. I salici sui fiumi,
gli sterili orni sui pietrosi monti,
nei pingui stagni nascono gli ontani
e si allietan le spiagge di mirteti;
e Bacco infine ama le balze apriche

ed il tasso i rigor dell’Aquilone.
E vedi le contrade della Terra
dai cultor più remoti assoggettate,
gli Arabi delle case dell’Aurora
e i tatuati Sarmati: ogni pianta
ha la sua patria. L’India sola il negro
ebano da, soli i Sabèi l’arbusto

han dell’incenso. A che dirò gli aromi
che stillano dai corrici odorosi
e le bacche del sempre verde acanto?
a che le selve etiopi canute
di molle lana? e come dalle foglie
fili sottili pettinano i Seri?
e le selve che l’India, ultimo lembo

del mondo su l’Oceano, produce,
ove non vale volo di saetta
a superar degli alberi le cime?
Pur è gente non tarda a trarre d’arco !
Da la Media aspri succhi ed il sapore
durabile del frutto salutare
che, se un’empia matrigna abbia attoscato

Virgilio, Georgiche

La favola è la trasformazione domestica del mito ed è sempre stata narrata dalle donne, forse è stata creata da loro lungo i secoli con il concor-
so di tutti. E l’albero, nelle pieghe dei suoi miti e delle sue mitologie, quante volte nasconde il libro. Secondo un ciclo di affreschi di Piero della 
Francesca l’albero da cui fu tratto il legno della croce è cresciuto da un seme posto sotto la lingua di Adamo: il linguaggio è albero.

Mirella Bentivoglio

Addio agli alberi, 1971
serigrafia su plexiglass, cm. 54 x 21



Integrazione su carta gialla, 1985
tempera su carta, cm. 70 x 102
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Il capelvenere

Vorrei una pianta di capelvenere
sul mio balcone, qualche quadro astratto
alle pareti, e in casa un mentecatto 
che mormorasse a me parole tenere.

Maria Luisa Bellelli
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NOTIZIA

CARLA ACCARDI (Trapani, 9 ottobre 1924). Artista tra le più originali 
dell’arte del secondo dopoguerra italiano. Dopo il diploma al Liceo Xi-
menes, si trasferisce a Palermo per gli studi all’Accademia di Belle Arti, 
conclusi nel 1947, aderendo al formalismo, ed è stata co-fondatrice, con 
Attardi, Consagra, Dorazio, Guerrini, Perilli, Sanfilippo (che sposò nel 
1949) e Turcato, dell’avanguardia artistica detta Gruppo Forma 1 di ispi-
razione marxista.
Avendo scelto il non-figurativo, nel 1954-55 crea dei lavori “autorigene-
rativi”, in cui dei segni bianchi si collocano su fondi neri, al fine di creare 
un’”antinomia spaziale”.
Nel 1996 è nominata membro dell’Accademia di Brera e nel 1997, fa par-
te della Commissione per la Biennale di Venezia, nel ruolo di consigliere.
Sue opere sono presenti nella Galleria Nazionale d’Arte Moderna e Con-
temporanea di Roma (SALA 19: “Evoluzione e approdi dell’arte Astratta”: 
Composizione, 1950, acrilico su tela), nella Collezione Peggy Guggen-
heim di Venezia, al MUSMA di Matera, al Museo del Novecento di Milano 
e alla Salerniana di Erice.
Nel 1999 è stato pubblicato il Catalogo ragionato di Carla Accardi (Carla 
Accardi. Catalogo ragionato. Edizioni Charta srl e Zerynthia, Testi di Ger-
mano Celant. Milano, 1999).
Nel 2011 è stato pubblicato il nuovo volume “Carla Accardi. La vita delle 
forme” di Germano Celant edito da Silvana Editoriale e Zerynthia. 
Numerosissime le personali. 
È presente alla Biennale di Venezia nel 1964 e nel 1988 con una sala 
personale, e nel 1995 partecipa alla mostra The Italian Metamorphosis 
al Guggenheim Museum di New York. Nel 1998 la sua città natale le ha 
dedicato una mostra antologica, “Carla Accardi: Opere 1947 - 1997”, a 
cura di Claudio Cerritelli e promossa dall’Associazione Officina. Ha colla-
borato, inoltre, con la nipote Vita Accardi, attrice e regista di teatro, per 
una performance, recentemente allestita al Museo Carlo Bilotti.

Disegni o segni con nero di china sono stati all’origine del mio lavoro.
Il disegno è nobile, lieve e forte, intricato e ammaliante, è poesia, leggerezza, incisività e spiritualità. Mentre la pittura viene dal cuore e dal 
sangue, il disegno viene dall’anima. Il grande disegno è percorrere, muoversi, camminare.
Come furono disegnati i solchi millenari del Messico?
Tutto è disegno: i solchi delle ruote dei carri o delle auto, il volo degli uccelli o degli aerei, le scie delle navi sul mare, le persone che traversano 
una piazza, e un’altra e ancora un’altra.

Carla Accardi

Particolare dell’opera



Terraquea, 1993-2012
installazione
n° 35 vanghe in ferro battuto, cm. 50 x 40 x 5

ROSANNA LANCIA

65

Cascata, 1995
tempera su carta telata, cm. 200 x 70



Lustrale, 1989
metacrilato e tondelli di ferro, cm. 50 x 10 x 8
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per Rosanna Lancia

Meditando sulle ragioni
dell’acqua, sulle erosioni
che fa l’acqua, sulle tensioni
delle forze dell’acqua:
specularità infinite che si riflettono
in infinite erosioni e tensioni
progettate per assurdo;
speculando sull’assurdità
di proporre uno specchio dell’avvenire
cosi confuso e ambiguo...

E non si esiti a salpare ancora
in cerca di un’Itaca verticale
sospesa sul lucido abisso

Cesare Vivaldi

Fogli originali del libro “Tensioni”, 1990
ogni foglio cm. 30 x 30



Fogli originali del libro “Tensioni”, 1990
cm. 90 x 30
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Collage, 1990
matita e china, cm. 30 x 30
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NOTIZIA

ROSANNA LANCIA nata nel 1925, vive e lavora nella capitale, 
dove compie studi classici e termina l’Accademia di Belle Arti 
nel 1946. Inizia con l’affresco e l’arte sacra (come la collabora-
zione ad alcune vetrate per il Duomo di Cracovia , nel 1951). 
Rosanna Lancia realizza la prima personale di pittura alla gal-
leria Obelisco di Roma, nel 1953. Si occupa di grafica (edizio-
ni Dea, Mondadori e altri), design per la TV (Rai Telescuola) 
e didattica nelle scuole. Dal 1965 passa al linguaggio plastico 
con le sculture in ferro. Nel 1981 fonda l’associazione Spazio-
documento, centro di incontro e analisi dei linguaggi dell’ar-
te contemporanea, di cui pubblica il resoconto del lavoro nel 
1993-94. Nei due anni che seguono, l’attività dell’associazione 
continua anche al Museo Laboratorio dell’Università La Sapien-
za di Roma, diretto da Maurizio Calvesi. Rosanna Lancia espo-
ne in mostre personali, collettive e partecipa a rassegne come 
Grands et jeunes d’aujourdoi , Parigi, 1978 e 1979; Interna-
tional Festival Women artist, Copenhagen, 1980; XXI° Premio 
Vasto, Vasto, 1985; International Sculptural Drawing Biennal, 
Budapest, 1994 e 1996. Dal 1998 al 2000 realizza proposte am-
bientali per le rive del Brenta e per il Museo d’Arte Moderna e 
Contemporanea di Roma.

Ho guardato intorno a me vicino lontano…./ Ho visto solo linee…linee cariche di tensione/….Le ho tracciate sulla carta / Segni che la tensione 
irrigidisce / Sezioni di traiettorie / Traiettorie senza fine / Per meglio sperimentare la vitalità / Le ho materializzate nel ferro / Le ho organiz-
zate in forme / Aperte chiuse / Tracciati radianti nello spazio / Geometrie immaginarie / Ipotetiche architetture / Eventi ... eventi in continuo 
divenire / E carichi dell'ambiguità di ogni tensione figurata / Tra naturale e formale / Tra indotta e spontanea / Tra soggettiva e oggettiva.    

Rosanna Lancia



Il fiore unico della terra, 2012
carta-non-tessuto, cm. 9600 x 90
pastello, sanguigna, acquerello, monotipo, grafite
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Fiorì e appassì, un solo meriggio -
il fiore - netto e rosso -
io, passando, pensai che, un altro meriggio,
egualmente un altro al suo posto

brillerebbe, e non ci pensai più -
ma venni un altro giorno
e trovai la specie svanita -
il luogo lo stesso -

il sole al suo posto - né altro inganno
nel conto esatto della natura -
Se solo ieri avessi indugiato -
era il mio biasimo vano -

Molti fiori di questo e altri climi
sono periti nelle mie mani
nel cercarne uno simile -
ma esso ineguagliato rimane -

il singolo fiore della terra
accanto al quale passai - inconsapevole
che il viso della natura grandiosa
infinito accanto a me passò -

Emily Dickinson
(a cura di M. Bacigalupo, Mondadori 2011)
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La cosa più interessante è che noi abbiamo immesso la nostra vita in quello che facciamo. La vita cola nelle opere, sempre, anche se non vuoi, 
anche se il tuo linguaggio è in qualche modo condizionato, perché la cultura ha molte radici e fra queste ha quella radice che si innesta in modo 
continuo nel quotidiano, e 10 fa in modo diverso fra me e tè, ma ancora più diverso fra me e un uomo. A questo punto della mia vita ormai 
credo nel flusso continuo, non nell’opera in sé e basta: nel flusso continuo di quello che faccio. Ora so che io sono le mie esperienze: questo 
foglio è la mia esperienza di vita, e quindi c’è il linguaggio che ho imparato, il linguaggio che la vita mi ha insegnato.

				                                                                                                                                                     Elisa Montessori
				             (Da ”I colori della misoginia”)
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NOTIZIA

ELISA MONTESSORI nasce a Genova nel 1931; 
alla fine degli anni Quaranta si stabilisce a Roma 
dove ancora oggi vive e lavora. Avvia la propria 
formazione nel contesto artistico romano ap-
prendendo le diverse tecniche direttamente 
dagli artisti senza il filtro delle accademie. In-
contra Corrado Cagli da cui apprende la tecnica 
del monotipo; diviene allieva di Mirko Basaldella 
della con cui condivide l’interesse per le culture 
lontane, specie quella orientale, e per lo speri-
mentalismo. Conosce Capogrossi, Mafai e Afro. 
Si laurea in Lettere all’Università di Roma. Segue 
gli sviluppi del Gruppo Origine, fondato da Burri, 
Capogrossi e Colla ma sin dagli esordi intrapren-
de un percorso solitario e molto personale. Il 
1951 è l’anno della prima mostra.  
Numerose le occasioni di partecipazione ad 
eventi di portata internazionale: la XL Biennale 
di Venezia e Arteder ‘82. Maestra International 
de Obra Gràfica a Bilbao nel 1982; la XVII Bie-
nal de Arte di San Paolo del Brasile nel 1983; la 
collettiva Internationale Kunstmesse Art 5’84” a 
Basel nel 1984 e nel corso degli anni Novanta: 
la Rassegna Internazionale della Cultura Italia-
na (Trasparenze dell’arte italiana sulla via della 
carta, a cura di Achille Bonito Oliva) e la collet-
tiva Women and the Arts in Italy a Beijing, Cina. 
Moltissime le personali in tutta Italia e all’este-
ro. Varie le collettive dagli anni Novanta ad oggi. 
Nel 2006 la Galleria Nazionale d’Arte Moderna 
di Roma ha ospitato Shangai Blues, la sua pri-
ma mostra storica. La personale, Libri ibridi, del 
2007, è dedicata ad una passione che attraversa 
tutta la sua produzione: i libri d’artista che Elisa 
Montessori crea utilizzando supporti e formati 
sempre differenti.   

... Bisogna trovare e ritrovare, continuamente, perché ogni pensiero è una catena simbolica, e questo è il sapere. La natura non è solo il grande 
libro, settecentesco, da sfogliare, ma anche il piccolo segno, l'affiorare della cosa minuta, l'infinito che è ovunque. è bello ricominciare a vedere 
le cose, è sempre un intrecciarsi di sensazioni tra natura e cultura ...

Elisa Montessori



Così quanto imprendibile, 1988
acquaforte - acquatinta, cm. 29 x 29
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Omaggio a Zanzotto
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NELLA VALLE

Oltre la mia porta le ultime colline
dell'anno e della guerra
s'alzano al vento di san Silvestro,
un uomo che non subisce
le leggi della notte
e che ha il mignolo d'oro
s'annuncia sulle strade
presagendo i suoi doni,
io vado ai ponti del presepe.
E l'ambra sottilmente
è cresciuta dovunque
è cresciuta la gioia
di chi non sa parlare
che per conoscere
il proprio oscuro matrimonio
con il cielo e le selve;
le mense ed i giardini
traboccano di riccioli d'indivia
di lumache dolcissime
di zuccheri preziosi,
una stella dai suoi paesi
di solitario cristallo
ha osato sporgersi più acuta,
l'insetto sale al puro volto affranto
e diviene farfalla
e delude la fredda polvere
fuochi sicuri scarabei
si accampano con le alpi nuove
e col cielo formato dal domani
Nella valle scricchiolano porte
e botole, nella valle
mi hanno preparato il caro pasto
hanno rifatto il mio letto
di cruda indivia e di vischio.

Andrea Zanzotto

(da "Dietro il paesaggio", 1951)



Nella Valle, 1986
matita e pastelli colorati, cm. 30 x 30
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GIOSETTA FIORONI
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E mi addentro ora
mi tuffo nel tuo oro
luna mio unico capolavoro
Bosco di tè sola
luna fiorito
nera orda d'oro
bosco capolavoro
Pupilla pronta				    (in vetrina)
e sforzo pronto
ma la guardia smonta
e di orizzonte
cade in orizzonte			   (in vetrino)
Fiore di cui tutto infioro
inezia che tramonta
inezia unico capolavoro.

Andrea Zanzotto

(da "Il galateo in bosco", 1978)
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E mi addentro ora, 1988
china su carta, cm. 30 x 30
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GIOSETTA FIORONI

Docile, riluttante
Docile e qua e la riluttante assai
feudo di Nino - ti mantieni
con la tua stessa immensità
con la tua stessa intensità
per tante valli e dossi posati qui in te
da chissà quante e quali eternità.
Mi sorridono le tue vertigini
m'accarezzano i buffi dei tuoi rovi
che sono i fior-fìori dell'invernale universo,
un che di brina spuma e ore
cui non spetta, nemmeno lontanamente, morire -
segno di, in mille e mille respiri, preservare
e regno di - alitando - sopravanzare -

Andrea Zanzotto

(da "Idioma", 1986)
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Docile, riluttante, 1986
china su carta, cm. 30 x 30

GIOSETTA FIORONI

79



Studi per il libro “Attraverso l’evento”, 1988 GIOSETTA FIORONI

Notizia

GIOSETTA FIORONI, nata a Roma nel 
1932. Vive a Roma.
Biennale di Venezia: 1956, 1964, 1993, 
1995.
Nel 1963, unica figura femminile nella 
scuola di Piazza del Popolo (con Angeli, 
Festa e Schifano), una lunga ricerca con 
le immagini proiettate e poi dipinte con 
vernice alluminio: gli Argenti.
Recentemente una serie di tele e scul-
ture in ceramica sul mondo fantastico e 
fiabesco.

I miei libri nascono da ciò che chiamerei lavoro parallelo: un tema comune mi lega allo scrittore, al poeta. Con Zanzotto è la campagna veneta, 
luoghi dove entrambi abbiamo vissuto. Io a Ponte di Piave, proprio sulle rive del fiume, lui un po' più in là. La scintilla che ha provocato questo 
libro è il substrato che sta dietro la prima visione sublime, e indimenticabile, del paesaggio. Abitando lì, ho incontrato contadini vecchissimi. Ho 
ascoltato le loro storie del plenilunio, delle talpe che scavano buche profondissime, dell'upupa che ogni anno torna a fare nidi speciali. Nozioni 
di tempi antichi, di ritmi differenti, della natura, della vita, delle cose, Ho trasformato questo lento rapporto con il luogo in una serie di appunti: 
raccogliendo frammenti arborei, piccoli relitti, sassi del fiume e organizzandoli in collages, in vere e proprie teche, in moltissimi disegni.  

Giosetta Fioroni  
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Disorientamenti
installazione
Canoa, 1995, cm. 30 x 315 
Costellazioni, 2009, cm. 210x400

GABRIELLA BENEDINI

il silenzio si chiuse su di lei, la voce non lasciò 
cicatrice.
L' assenza prese l'aspetto di orizzonte.                               
Lo zero si scrive da solo.  

Valerio Magrelli                                         
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Canoa, 1995 GABRIELLA BENEDINI
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Particolare di Costellazioni
  

GABRIELLA BENEDINI

Satelliti di un sistema solare che si disfa,
di un nucleo che decade, libera particelle
e perde le sue perle dai fili orbitali, chicchi
di un ticchettio che grandinano
brillano sugli asfalti occidentali, …

Valerio Magrelli
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NOTIZIA

GABRIELLA BENEDINI nasce a Cremona nel 1932. 
Si diploma presso l’Istituto d’Arte di Parma e frequenta 
l’Accademia di Brera, soggiorna a Parigi dal 1958 al 1960 
dove tiene mostre personali e partecipa a rassegne collet-
tive. Viaggia moltissimo, in Asia, in Africa e Americhe, spe-
rimentando forme espressive tra pittura e cinematografìa. 
Attenta soprattutto all’uso dei materiali e ai suggerimenti 
che da essi provengono supera il vincolo della bidimen-
sionalità e negli anni 1973-75 produce due film di arti-
sta: “Diutop” 1973 e “Doprenoi “1975 la cui presenza è 
documentata in rassegne curate da Vittorio Fagone. La 
scultura entra gradualmente nella sua ricerca a partire 
dagli anni ottanta. Tra le numerose mostre ricordiamo 
le seguenti personali in spazi pubblici: presso il Palazzo 
dei Diamanti (Centro Attività Visive) di Ferrara (1972), a 
Palazzo Tè di Mantova ( 1984), alla Pinacoteca di Como 
(1993), alla Torre del Lebbroso di Aosta (1994), al Palazzo 
Racani Arreni di Spoleto (1997), al Palazzo Patrizi di Siena 
(1999), alla Fortezza Firmafede di Sarzana e contempora-
neamente alla Base Navale e al Conservatorio di Musica 
di La Spezia (2004), a Palazzo Magnani di Reggio Emilia 
(2006), a Cremona, sua città natale,  che le ha dedicato 
un’importante mostra antologica presso il Museo Civico 
Ala Ronzone (2006-7), è presente nell’ultima edizione de 
“La Via del Sale” a cura di Silvana Peira e dedicata al suo 
ideatore Nico Orengo (2011). Da ricordare la sua presenza 
alla Biennale di S. Paolo del Brasile (1982), alla Biennale di 
Venezia (1986) a cura di Arturo Schwarz quando il tema 
era “Arte e Alchimia” e la realizzazione di un’importante 
installazione per il Parco di Arte Ambientale “La Marrana” 
dal titolo: “la Nube di Magellano”. 
A Milano, dove vive, tiene mostre presso le Gallerie: Spa-
ziotemporaneo, Arte 92, e Studio Cavenaghi Arte.  

GABRIELLA BENEDINI

Da un fondo blu intenso emergono o affondano presenze bianche che portano tracce di scritture, segni, geometrie che sono indicazioni di 
conoscenza, sono residui vaganti di testimonianze enigmatiche che dicono quanto il cielo e le sue stelle siano stati nel tempo depositari di 
ipotesi, di domande, di ricerche e soprattutto di immaginazioni. Una sottile canoa sottolinea e narra una navigazione tra erranza e deriva, la 
sua superfìcie è deposito di memorie che la navigazione ha raccolto. I segni zodiacali disegnati sulla sua superficie riflettono l'ordine del cielo 
che con le sue stelle ha guidato questa navigazione, i reperti e i frammenti sono le tracce che il viaggio ci restituisce.  

Gabriella Benedini
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Due particolari di Costellazioni
  



Cromogramma, 1979
colori vegetali su tela, cm. 230 x 70
  

RENATA BOERO
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Libro di bordo, 1995
composto da 25 cartoncini in tecnica mista, cm. 30 x 30

RENATA BOERO

Se di un viaggio si tratta, nel caso del lavoro di Renata Boero
pittrice,
come se un viaggio lo fosse per Renata Boero allorché si pone
(dispone, le cose le dispone così onde porsi, disporsi) a
pittare, a dipingere, cioè, per quel che ci riguarda, a fare un
quadro, a preparare un'opera, ad allestire una tela,
come se un viaggio lo fosse per Renata Boero allorché si pone a
anche salire a fin lassù, lungo la scala che sta accanto alla
tela, pronta, la Boero in atto di dipingere, ad afferrare la
barra e a volteggiare,
essere, in quanto pittore, di fronte alla tela,
dinnanzi all'opera,
alla finestra fra finestra e sabbia, sulla riva del cammino
in avanti,
se (insomma) di un viaggio si tratta, nel caso del lavoro di
Renata Boero pittrice,
è a precipizio,
cadendo giù,
arrovesciandosi,
cioè srotolandosi entro la tela, perché,
cioè: onde incontrare, ritrovare, ricordarsi che
la pittura ama se stessa;
e si cerca.

Paolo Fossati
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RENATA BOERO

questa sera voglio cantare il vigore delle piante
                     l'ardore della pioggia del tempo d'inveno
danzare l'antica liturgia sposare volute e concavità
sciogliere la terra dalle braccia arcuate dei silenzi sospesi;
alle parole di selce nelle nervature dell'età
questa sera voglio danzare la danza degli iniziati
sui cammini impediti le ombre delle luci sparse
le cascate dei grandi fiumi sulle pietre indolenzite
e le piaghe aperte dei grandi alberi sradicati
sotto la pioggia nel fervore del vento
li sai i tempi delle eclissi la durata delle lune piene
la deviazione delle onde l'evanescenza della sabbia
       l'ora della marea 

Charles Carrère
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Libro di bordo, 1995
cartoncini in tecnica mista, cm. 30 x 30

RENATA BOERO

l'uomo ha tradito la terra
la terra la terra tradisce l'uomo
l'uomo ha abbandonato la terra
la terra abbandona l'uomo
la terra vita la terra donna
l'amore urge nel suo ventre
bisogna lottare tutti i giorni
bisogna amare senza tregua
l'amore ve lo rende in lune e soli
l'uomo ha tutto disboscato
bruciata terra nuda orfano villaggio senza pietà
terra violata terra umiliata
eppure era una buona terra
una buona terra tutta nera tutta grassa
del sudore del lavoro del rispetto dell'antico
un rossore sale poco a poco nel cielo/
e spandendosi dissipa la notte
terra terra nera di speranza'
tu tieni i frutti di vita sotto l'attesa
della pena del dolore della morte
al fremere vitale delle stagioni

Charles Carrère
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RENATA BOERO
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Cromogramma, 1979
colori vegetali su tela, cm. 190 x 60

... mi sono avvicinata senza la retorica dei sentimenti, o la nostalgia del tempo perduto o la decadente aspirazione a un mondo lontano e 
primitivo, ma proprio alle “cose” della natura,  alle erbe, alle terre, agli odori, ai colori di esse; e ho vissuto insieme a esse, ora dopo ora, la 
sorprendente vicenda delle trasformazioni.

Renata Boero
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Libro di bordo, 1995
cartoncini in tecnica mista, cm. 30 x 30



RENATA BOERO
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Libro di bordo, 1995
cartoncini in tecnica mista, cm. 30 x 30



RENATA BOERO

Notizia

RENATA BOERO, nata a Genova nel 1936. 
Vive a Milano.
Biennale di Venezia: 1982, 1993, 1995, 2008.
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Dal libro Africa, 1999

La mia ricerca riguarda lo studio di un disegno interno, traccia di un segno segreto e misterioso che determina i tempi e il tempo di un gesto 
sotteso, talmente necessario da diventare immagine.
Un’immagine pittorica che come un’apparizione prende forma e si definisce attraverso i colori e figli elementi della natura.

Renata Boero



Trilite oscillante in arancio, 2012
rete elettrosaldata e plexiglas arancio
cm.200 x 200 x 300 circa

LAURA CASTAGNO
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Particolare installazione LAURA CASTAGNO
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Madre di segni vitali, 2012
foglie di edera dorata su parete
misura ambiente

LAURA CASTAGNO
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Paesaggio

Come da ultimo, in un istante
ammucchiato di pendii, case, pezzi
di antichi cieli e ponti infranti,
e di là come per destino,
dal calar del sole colpito
calunniato, lacerato, aperto-
là finisce tragico il paese:

non cade improvviso nella ferita,
dentro sciogliendosi, dall’ora prossima
ogni goccia di fresco azzurro,
che la notte già mescola alla sera,
così che il fuoco attizzato da lontano
delicatamente, come liberato, si spegne.

Calmi sono le porte e gli archi,
trasparenti nuvole fluttuano
sulle pallide file di case
che già il buio in sé assorbono;
ma all’improvviso dalla luna è una luce
sfuggita, splendente, come se avesse
un arcangelo in qualche luogo la sua spada tratto.

Rainer Maria Rilke
(traduzione di Laura Castagno)
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notizia

Laura Castagno è nata a Torino nel 
1938 e dopo gli studi classici si è laureata 
in architettura al Politecnico di Torino. Si è 
occupata di studi storici in particolare ri-
volti alla cultura contadina e al paesaggio 
rurale, al razionalismo, al design, all'archi-
tettura utopica, all'arte applicata. Il suo la-
voro di artista iniziato alla metà degli anni 
sessanta l'ha portata ad esporre in tutta 
Europa in musei e gallerie. 
Fra le ultime presenze: 
Gesellschaft fur Kunst und Gestaltung, 
Bonn 1997; 
Materia!, Konzept, Konstrukt, Salzburg, 
Steyr, Erfurt, 1998;
Atelier 340, Bruxelles, 2000; 
Biennale Int. di scultura, La Mandria, 2002; 
Stara Gallery, Lublino, 2003; 
Biblioteca Civica Poletti, Modena, 2005; 
Museo MIAAO, Torino, 2007; 
Biennale di scultura, Aglié, 2008; 
"Torino Sperimentale", Torino, 2010.  

Le due opere che presento al Museo del Paesaggio di Torre di Mosto nella esposizione “Terra Madre” sono generate da un’attitudine simile 
verso le leggi della natura, secondo una posizione ideale e poetica che si è venuta definendo e arricchendo in molti anni di lavoro.
Il “Trilite oscillante in arancio” (2012) lascia riconoscere la gravitazione universale.
È una scultura/architettura dove la forza di gravità disegna e determina la forma e la vibrazione plastica, il colore nel paesaggio, il movimento 
del vento, il contatto con i visitatori.
Il “Trilite” e le sue onde colorate d’arancio, ondeggianti e vibranti sono quindi un punto di risonanza in terra delle leggi dello spazio infinito.
L’opera con le foglie “Madre dei segni vitali” (2012) fa leggere un principio di accrescimento matematico presente nella natura medesima: le 
foglie di una stessa pianta, l’edera rampicante, tutte euguali e tutte diverse, dichiarano di essere segni di un sistema di trasformazioni ricono-
scibile in ciascuna di esse.

Laura Castagno

Particolare installazione



Orizzonte, 2000
aste di alluminio, installazione, cm. 400 x 400 circa

CLOTI RICCIARDI
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Noi, 2011
tre pannelli in resina, ognuno  cm. 90 x 90

CLOTI RICCIARDI
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Noi, 2011
tre pannelli in resina, ognuno  cm. 90 x 90

CLOTI RICCIARDI
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Rosignuolo

Dice il nostro maggiore
fratello, il rosignuolo:

Iddio, che ha fatto il mondo e se lo guarda,
non di te si compiace, uomo, che a un'esca
- ahi, troppo irrecusabile!  - dividi
noi che abbiamo la casa in siepe o in fronda.

Si tace. E, dopo una nota pietosa:

La voce - dice - più meravigliosa
del silenzio, è la mia. Dei pleniluni
d'Aprile a quali infiniti si sposa!

Dice a te il tuo maggiore
fratello, il rosignuolo:

La dolcezza del mondo è una una una.
Solo a lei canto al lume della luna.

Umbero Saba



CLOTI RICCIARDI

100

NOTIZIA

CLOTI RICCIARDI nasce a Roma e in questa speciale 
palestra esercita da sempre il suo sguardo. 
La consuetudine con le opere d’arte di tutte le 
epoche contribuisce a formare il suo pensiero e la 
sua visione dell’arte in una relazione speciale con 
la percezione del tempo e a vedere le sue opere in 
stretto rapporto con l’ambiente costruito. La sua 
significativa presenza sulla scena dell’arte contem-
poranea è scandita da un’importante serie di mo-
stre: dalla Biennale di Parigi del ‘69 alla Biennale di 
Venezia del ‘93, fino alle installazioni nella Galleria 
Civica di Modena del 2000 e del Museo Laborato-
rio della Sapienza di Roma del 2001.   

Ho molto lavorato con l’acqua e con i simboli dell’acqua. Non me n’ero mai accorta, sono stati gli altri che me l’hanno fatto notare. Ho lavo-
rato con l’acqua vera, con le cose liquido, con tutto quello che sembra un po’ liquido e un po’ fermo. In realtà a me piace tanto l’ambivalenza 
continua di questa cosa che scorre, che non ha forma ma poi assume la forma di dove sta, che può essere ferocemente distruttiva però è anche 
salvifica, che è la vita e la morte. Penso che tutte le cose hanno un dritto e un rovescio, un bene e un male, una serie infinita di risoluzioni e di 
situazioni da cui poi siamo noi a dover tirare fuori quello che vogliamo. Per me l’acqua è tutto questo. E poi io sono femmina e ho i miei fluidi, 
i miei liquidi.

Cloti Ricciardi

Noi, 2011
particolari

Orizzonte, 200
matita su carta, cm. 30 x 30



CANDIDA FERRARI
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Installazione
n° 7 colonne in plexigas
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Particolare dell’installazione

CHMURY (nuvole)

Dovrei essere molto veloce
nel descrivere le nuvole-
già dopo una frazione di secondo
non sono più quelle, stanno diventando altre.
La loro caratteristica è
non ripetersi mai
in forme, sfumature, pose e disposizione ........
In confronto alle nuvole
la vita sembra solida,
pressoché duratura e quasi eterna.
Di fronte alle nuvole
perfino un sasso sentirà un fratello
su cui puoi contare ..........

Wislawa Szymborska
(da Elogio dei sogni)
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Gocce, 2010
cartone nero tinto in pasta,
acetato dipinto,  cm. 115 x 70

Gocce, 2010
cartone metallico,
acetato dipinto,  cm. 140 x 70



Particolari dell’installazione  CANDIDA FERRARI
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NOTIZIA

CANDIDA FERRARI, nata a Parma nel 1943,  studia all’Accademia di 
Brera di Milano con Guido Ballo e svolge una tesi sul suo maestro 
artistico ATANASIO SOLDATI.
Dal 1983 propone gestualità essenziali nel calco invisibile del ple-
xiglas.
Estraniata dalla tela proietta in ambienti caratterizzati storicamen-
te, come lo Stadio di Domiziano a Roma e la Chiesa della Steccata 
a Parma.
Quello di Candida Ferrari è un naturale legame con la tridimensio-
nalità, le inclinazioni luminose, non mai omogenee, che arrivano a 
procurare intense emozioni.
Principali mostre personali e collettive:
2012  “Terra Madre” Museo del Paesaggio, Torre di Mosto, a cura di   
            Giorgio Baldo e Vittoria Surian.
2011 “La luce della leggerezza” Gall.VARART, Firenze, a cura di 
            Giorgio Bonomi.
2010 “Venetan Dream” Yerebatan Sarnici, Istanbul, a cura di Ass. 
            Cult. Artlife fort the world, Venezia.
2009  “Aphrodite” Isola di S.Erasmo, Venezia, collaterale alla Biennale 
           di Venezia 2009, a cura di Ass. Cult.Artlife fort the world
2008  “Ri-flessi”Gall. Maria Cilena, Milano.
           “Trasparenze”Gall.Fusion Art, Torino.
2007 “Filare il Tempo”Progetto Miniartextil,  Como, Montrouge, 
            Parigi, a cura di Luciano Caramel.
2005  “Sfogliando pagine di luci e ombre” Gall.San Ludovico, Ass.alla 
            Cult. di Parma, a cura di Giorgio Bonomi.
2002  “Einlandung zur Austellung” Secession Graz, Graz, Austria.
2001  “Accordi di luce, Oriente d’Occidente”Museo d’Arte Orientale,
            Roma, a cura di Vittoria Biasi.
1999  Donazione di due opere alla Civica Galleria d’Arte Moderna 
            di Modena.
1994  “Collabora con la rubrica Minima Summa” alla rivista d’Arte 
             Alphacentauri.
1992 “Premio Imaginaria ‘92” 2a classificata, Milano, a cura di 
            A.B. Oliva e Daniela Palazzoli.

Scrive di me Giorgio Bonomi: “I materiali usati dalla Ferrari sono sempre "leggeri": plexiglass, plastiche, acetati, carte speciali, spesso metalliz-
zate. Questi, opportunamente accostati, assemblati, sovrapposti, nella loro nudità cromatica o dipinti, vanno a realizzare l'opera.
Un'opera che è sempre, salvo che nel punto di congiunzione, "libera" nei suoi costituenti.
Le stesse "colonne" di plexiglass dipinte, sia quelle collocate a terra sia quelle che discendono dal soffitto, appaiono aeree, prive di un peso 
materiale.
Ma, se teniamo conto della lezione di Milan Kundera ne L'insostenibile leggerezza dell'essere, secondo la quale -seguendo le parole, ancora 
una volta, di Calvino - "nella vita tutto quello che scegliamo e apprezziamo come leggero non tarda a rivelare il proprio peso insostenibile" 
e se eliminiamo il termine "insostenibile" o lo consideriamo come mero aggettivo accrescitivo del sostantivo "peso", vediamo che, al di là 
della "leggerezza", il lavoro dell'artista si offre in tutta la sua "massa", carica di contenuti, di rimandi, di emozioni, di sensazioni, oltre che di 
qualificati interventi tecnico-estetici”.

Candida Ferrari
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Geometrie di natura,  2012 
acciaio terracotta piombo, cm. 70 x 27 x 12

Sotteso Blu

Due stesure di grigio
quasi speculari nei toni
di cui si colora tutto un bordo
di spazio
se non per come vibri un opaco
chiarore oltre le nubi
però che qui non ha riflesso
d’ombra ogni volume
più che perplesso a sembrare
abbattuto in quell’assenza adesso di contrasto

Camillo Pennati
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Percorsi dell’astrazione, 2002
ferro e terracotta, cm. 280 x 110 x 30 



MARINA SASSO

107

Natura, 2012
acciaio, terracotta, rete, cm. 36 x 20 x 10

Nel divenire notte, 2012
acciaio, terracotta, piombo, cm. 50 x 22 x 10



MARINA SASSO
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NOTIZIA

 
Marina Sasso è nata a Venaria Reale l’11 Febbraio 1945. Vive 
e lavora a Torino dove compie gli studi e si diploma in scultura 
all’Accademia di Belle Arti . Partecipa a mostre di scultura e di 
grafica dal 1964. Nel ‘67 realizza sculture in ferro saldato esposte 
alla Biennale del metallo di Gubbio. Nel 1968, in occasione del-
la sua prima personale espone ceramiche ed incisioni, al circolo 
degli artisti di Albisola. Seguono dal ‘70 all’ 80 varie mostre tra 
cui la personale alla Sala Bolaffi di Torino con presentazione di 
Albino Galvano, la personale alla Galleria il Segno di Torino nell’ 
85 con presentazione di Paolo Fossati e nell’ 88 a Gubbio la mo-
stra “Pietra“ a cura di Mirella Bentivoglio.  Nel ‘90, la personale 
alla Galleria il Segno di Torino con presentazione di Marco Rosei, 
nel ‘91 la mostra “Interlocuzioni, Scultura Scultura” al Castello di 
Agliè a cura di Nicola Micieli. Nel ‘96 è presente alla mostra “Tra 
peso e leggerezza. Figure della scultura astratta in Italia” a Cantù 
e nel ‘99 a Riva del Garda alla mostra  “Le vie della costruzione, 
pratiche della scultura in Italia” (entrambe a cura di Claudio Cer-
ritelli ). Nel 2001 partecipa alla mostra “Scuiptor in fabula” a Tori-
no e Volterra esponendo sculture di grandi dimensioni in acciaio, 
pietra e terracotta. Nel 2002 la mostra “II disegno della scultura- 
drawing’s of sculpture” a Edimburgo e la mostra personale pres-
so la Galleria Giancarlo Salzano a Torino. Nel 2007 a Mirano nella 
Villa Giustinian Morosini la Mostra “II Merito e la fama. Artiste 
nella terra del Tiepolo”. Nel Febbraio del 2008 la Mostra anto-
logica organizzata con il patrocinio della Regione Piemonte alla 
Sala Bolaffi di Torino e ad Ascoli Piceno nella sede del Palazzo dei 
Capitani la mostra “Sulle tracce di Licini”. Nel 2010 la partecipa-
zione alla Biennale di scultura al Castello di Racconigi “Presente 
ed esperienza del passato” curata da Luciano Caramel, nel giugno 
2011 alla librairie-gallerie Materasso “Progetti d’installazioni per 
le città d’Europa” a cura di Franca Pregnolato e la partecipazione 
alla 54 Biennale di Venezia, Torino a cura di Vittorio Sgarbi.  

Penso la scultura come corpo vivo che cresce organicamente .
L’idea a lungo seguita talvolta perduta, poi ritrovata, si fa scultura sviluppandosi nella contiguità del gesto dispone, disloca. Include, esclude.
Seguo l’incanto di una scoperta, più spesso una riscoperta, l'incontro non previsto ma inevitabile con il frammento \ forma di una precedente 
scultura, una pietra abbandonata nello studio. Forma primigenia carica di vissuto, di tempo, di memorie. Mia personale archeologia.
Accanto a questo segno primitivo ordino lo spazio che sarà scultura. Definisco il limite entro cui disporre il corpo plastico. Altre volte è il se-
gno tracciato sulla carta che si fa idea, progetto. Scelgo di volta in volta quei materiali che maggiormente consentono il lavoro di costruzione 
esposizione. Di questi materiali apprezzo e rispetto le qualità intrinseche. La forza severa del ferro, il prezioso colore-luce del rame, la vellutata 
assorbenza del piombo, la presenza grave e ferma della pietra. La solarità della terracotta, l'aereo disegno del plexiglas.
Mi piace pensare alla scultura come luogo delle contaminazioni, luogo del rapporto dialettico tra la fisicità delle forme, dei materiali e l'im-
materialità delle linee. Tra opacità e trasparenza. Opposizione: l'incorporeo e il peso-densità della materia. L'incorporeo talvolta è soltanto un 
segno, talaltra una forma aerea e trasparente, una quinta di luce .
Amo la scultura che guardo frontalmente, privilegiandone lo sviluppo bidimensionale la crescita di superficie, la scultura che ritaglia una por-
zione di spazio piuttosto che occuparlo con la propria presenza. Il volume suggerito piuttosto che affermato. Guardo lungamente il profilo di 
un piano sovrapposto ad un altro profilo. Talvolta colorato di rosso intenso, di azzurro, di blu che diviene così segnale, quinta di scena, fondale 
su cui disporre altri elementi del racconto che ogni scultura riprende a narrare. Qualcosa di irriducibile impedisce alle parole dell'autore di 
restituire quanto definito attraverso le forme. Le parole sono insufficienti a dire la presenza della scultura.

Marina Sasso, ottobre 1989

Collage 2005
carta, rame, cm. 152 x 102

Collage 2006
carta, rame, cm. 152 x 102



Senza titolo, 1999
vetro industriale e sale, cm. 150x160 + 50
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A piedi sul Tuz Gölü, 2005
fotografia, cm. 70 x 120

PATRIZIA MOLINARI
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Notizia

Patrizia Molinari è nata a Senigallia nel 1948, vive e lavora a Roma. 
È Professore Emerito di Storia dell’Arte presso l’Accademia di Belle Arti 
di Frosinone, Napoli e Roma. Nel suo lavoro d’artista compie una ricer-
ca sul Bianco e sul Monocromo, studia le interazioni con la Luce per poi 
arrivare a lavorare sulla luminosità come sostanza a sé stante. 
In scultura lavora con vetro di Murano, vetro industriale, acciaio e pie-
tre illuminate da fibre ottiche, ha realizzato numerose installazioni nei 
musei e grandi opere pubbliche tra cui l’obelisco di acciaio: VERSO LO 
SPAZIO per il quartiere di Tor Bella Monaca a Roma.   
Recentemente l’artista utilizza anche il linguaggio della fotografia per 
indagare i medesimi concetti della luce, l’acqua e il bianco, sempre ri-
feriti al tema della natura e delle origini. 
Patrizia Molinari ha partecipato alle Biennali di Venezia, Marche, Emi-
rati Arabi Uniti, Bangladesh, ha realizzato molte mostre personali e ha 
preso parte a numerose esposizioni collettive.
Le sue opere sono presenti in importanti collezioni in Europa e negli 
Stati Uniti.

Poesia dedicata da Mario Luzi a Patrizia Molinari 
in occasione della sua mostra:
Dio vuole sacrifici cruenti 

Ex carceri del Sant’Uffizio, Firenze nel 1994.

Non ci fu porta o veranda
né uscita
per aperto lucernario
                               ma un nostro più sottile
e pieno aderire al plenilunio,
                                           profondare in quell'acquario
entrando noi in quel lume
o quello in noi? Non ebbe
senso
infine l'inafferrabile divario
né seppe alcuno
che barriera era caduta
tra noi e quel fulgore,
                                 e si trovò ciascuno
dentro quella incandescenza,
                                           ebbe chiaro
quel ricongiungimento
                                  dell'immagine
con la sostanza
                       e di questa con il senso;
ne colse quel mirabile scintillamento ...

per la grazia o per il tormento?

Si spezza il raggio obliquo,

si scinde e si moltiplica
sul taglio
             iridescente del cristallo
esso, l'acuminato dardo,
e subito rammaglia i suoi segmenti
in un unico barbaglio -
                                e noi quasi all'interno
non sappiamo di che stanza
o vestibolo o anticamera,
                                      leggeri
traversiamo quell'incendio,
quell'incendio ci trapassa
dall'alluce all'occipite
tutti, nervi e sangue,
                              ci inonda
il suo fulgore, ci svuota
di notte e di penombra.
                                  Eccoli,
li sentiamo
perdersi l'uno dentro l'altro
materia e tempo,
                        tempo
materia e senso.

È aurora questa o tramonto?
o entriamo dove avvampa
un più intimo rovello,
la nascita, il declino,
la trasformazione in se stessa della sostanza ... ?

Mario Luzi

(da Frasi e Incisi di un canto salutare, Garzanti 1990)



Il volo degli Aironi ( Stormo ),  2010
ferro patinato, cm. 50 x 250 x 185
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Il volo del falco, 2010
ferro patinato, cm. 90 x 104 x 20
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La pianura è terra 
distesa sotto i passi
e poi anche cielo
per allungarvi un discorso 
                                     

Angelo Andreotti
(Da La faretra di Zenone
Corbo Editore  Ferrara 2008)

che accompagna il dilatarsi di un ge-
sto, rimasto prima accovacciato nel
silenzio di un’attenzione, e poi mos-
so verso il fondo di uno sguardo vo-
lato rasoterra sotto un cielo più vasto
dell’orizzonte. Sarà allora nomade la 
parola cresciuta nei bisbigli di rare
confidenze appoggiate sulla tenerezza
dell’aria, e nell’aria dissolte. Una pre-
ghiera, forse.

Il canto del falco, 2010
ferro patinato, cm. 90 x 93 x 20.
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Canto del falcone, 2010
ferro patinato, cm. 90 x 30 x40.



Aquile / Colonna, 2009
ferro patinato, cm. 50 x 208 x 27 
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NOTIZIA

MIRTA CARROLI  è nata a Brisighella (Ra) nel 1949, docente di scul-
tura, ha iniziato ad esporre nel 1984 in numerose mostre personali 
e collettive in Italia e all’estero ed ha al suo attivo diverse sculture di 
grandi dimensioni.  Nel 1999 le viene conferito il Premio Marconi per 
la Scultura, dalla Università, dalla Fondazione Marconi e dal Circolo 
Artistico di Bologna. Tra le più significative mostre collettive si pos-
sono ricordare le esperienze internazionali di scultura che ha tenuto 
a Lubiana e Graz nel 1992; le Biennali di scultura di Gubbio nel 1994 
e nel 2005 a cura di Giorgio Bonomi e quelle di Palazzo Massari nel 
1994 e 1996. Le più recenti collettive sono “Il muro dipinto” di Dozza 
su invito di Marilena Pasquali, quella alla Reggia e nel giardino di 
Racconigi nel 2010 curata da Luciano Caramel e quella al Castello 
Sismondo di Rimini per la cura di Beatrice Buscaroli nel 2011. Espone 
a New York  nel 1994, 2003 e nel 2011 ed a Shangai nel 2007. È pre-
sente con una versione del menabò “Dieci nell’uno” alla XLVI Bien-
nale d’Arte di Venezia. Numerosissime le personali. Tra le più recenti: 
“L’alfabeto del grano” nel 2008 a Brisighella, nel 2009 a Castello di 
Pergine Valsugana, presso il Palazzo Schifanoia di Ferrara nel 2010. 
In concomitanza con la 54° Biennale di Venezia, espone alla perl’A 
Gallery di Venezia con la presentazione di Renzo Batacchi. Da quasi 
vent’anni si interessa al gioiello utilizzando frammenti di ceramica fa-
entina (con gli insegnamenti di celebri maestri orafi, come Emanuela 
Bergonzoni e Sergio De Giovannini). 

Scrive di me Giorgio Bonomi: “... si possono leggere le sue opere, cioè gli elementi costitutivi di queste, come versi che si accostano e si accor-
dano tra di loro. Ogni scultura dell’artista denota un’armonia poetica profonda, nei ritmi, nelle pause, nelle assonanze, nei contrasti. Ma c’è 
di più. Carroli appartiene a quel genere di artisti che dà grande importanza ai titoli delle opere: ed è proprio in questo che la sua poeticità si 
dimostra fortemente. I suoi titoli non sono  tanto “indicativi” quanto piuttosto  “evocativi”, appunto come la poesia. La cultura contadina, la 
storia più profonda dell’uomo, i desideri dell’umanità, i suoi miti sono tutti elementi che saldano fortemente il titolo al contenuto dell’opera, 
che non risulta mai frenetica, anzi si offre sempre con equilibrata serenità, semplice nelle sue unità compositive formali, ma assai complessa 
nei contenuti poetici e riflessivi”.         
                                                                                                    

Mirta Carroli



Viaggio al centro della terra, 1989
installazione, tecnica mista su legno cm. 325X120
Ciotola e teste in terracotta, 2006
misure varie
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Vista dell’installazione MARILENA SASSI
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... meditando, riflettendo, un respiro, una lacrima
salmastra, un pò di liquido o di terra,
su come da insondabili trasformazioni fermentate e
scagliate,
un fiore o due marciti, strappati, sulle onde fluttuando
alla deriva,
ugualmente per noi quel singhiozzante lamento della Natura ...

Walt Whitman 
(As I Ebb’d with the Ocean of Life ed. Oscar Mondadori)



Acqua terra confusi infinito, 1997
tecnica mista su legno, cm.357 X 208 
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Corrono nuvole sulla pianura,
blu sopra fabbriche disperse in mezzo
a campi senza visibile fine
e confine. Autostrada srotolata
verso temperature discontinue
e altre altitudini, altri martoriati
paesaggi, ed altre vene di fiumi
fervide benché impure, ed altri sbocchi
di ossigeno da milioni d’alberi ignari
di tanto immane, spaventoso amore
anche dentro l’orrore.

Emilio Zucchi
(Tra le cose che aspettano, ed. Passigli Poesia)
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NOTIZIA

Marilena Sassi nata a Parma il 18/10/57, era presente alla 
XLII Biennale di Venezia del 1986 nella sezione “Aperto ‘86”.  
Numerose mostre sia personali che collettive in Italia ed 
all’estero hanno segnato il suo percorso artistico: nel 1987 
“Aspetti della ricerca giovanile a Palermo e Venezia”, Fon-
dazione Bevilacqua La Masa, Venezia ed è stata invitata 
all’Internazionale d’Arte Contemporanea, XXX Biennale 
Naz. d’Arte, Palazzo della Permanente, Milano. Nel 1995 è 
stata invitata all’esposizione “Terremoto di Kobe” Gallery 
Matsuzakaya in collaborazione con la Galleria Niccoli, Osaka.
(Giappone). Nel 1997-1998 è stata invitata ad “Arte Italiana, 
Ultimi quarant’anni, Pittura Iconica” a cura di Danilo Eccher, 
Galleria d’Arte Moderna di Bologna. Nel 2003 mostra per-
sonale “Landscapes” Kunstverein, Baden, Austria. Nel 2007 
ha presentato il libro “Australia diario di viaggio”alla Galle-
ria Niccoli di Parma. Nel 2008 ha partecipato alla Biennale 
di Alessandria, video fotografìa contemporanea ed è stata 
invitata al Museo di Arte Contemporanea, Maputo (Mozam-
bico). Nel 2009 Biennale di Venezia Eventi collaterali- libri 
d’artista: Venezia Salva omaggio a Simone Weil. Marilena 
Sassi vive e lavora a Varano dei Marchesi (Parma).

La mia è una  ricerca artistica caratterizzata da lunghi e solitari viaggi per il mondo alla ricerca di mitologie e rituali sciamanici delle popola-
zioni primitive sperimentando sempre nuove grammatiche espressive attraverso pittura, fotografìa e performance.

Marilena Sassi

Particolare installazione



Pioggia di lune, 2009
ferro e ceramica, cm. 180 x 40
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Walpurga, 2012
legno ceramica, cm. 100 x 100
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Guscio, 2011
terracotta, lamine d’oro 
diam. cm. 70, h. cm. 45

INGRID MAIR ZISCHG
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Vuoto - pieno, 2011
terracotta dipinta, 
diam. cm. 32, h. cm. 22



Particolare di Pioggia di lune INGRID MAIR ZISCHG
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NOTIZIA

INGRID MAIR ZISCHG nasce a Bressanone (BZ) nel 1945. 
Dopo il conseguimento, nel 1966, del titolo di Maestro 
d’Arte a Venezia, avvia la sua attività professionale in ambi-
to pittorico (caratterizzato da un’impronta essenzialmente 
polimaterica) che la impegna ininterrottamente per quasi 
vent’anni.
Dal 1982 l’attrazione per il medium ceramico la porta in Ita-
lia e all’estero (soprattutto in Germania, Spagna e Svizzera), 
con un’intensa esperienza di formazione e ricerca. L’attivi-
tà espositiva, già avviata con la pittura, prosegue in modo 
sempre più significativo con le opere ceramiche in innume-
revoli spazi privati e pubblici in Italia, Olanda, Spagna, Jugo-
slavia, Germania, Austria, Svizzera e Australia.

Le mie forme espressive sono legate da un intimo filo conduttore: la rielaborazione di simboli arcaici (il triangolo, la sfera, la spirale, le lune...) 
che rimandano alla mitologia della femminilità intesa come forza creatrice, vita che si riproduce all’infinito. Ho identificato nei processi cera-
mici il traslato di atti formativi, quasi iniziatici, della personalità umana. Di qui la mia ricerca e predilezione per forme quasi primordiali che 
ci ricordano la sorpresa dei nostri progenitori nell’atto della creazione, in parte involontaria, dei primi oggetti in terracotta. Si trattava di con-
tenitori quasi sacri in quanto, contenendo e conservando il cibo, permettevano il protrarsi della vita stessa di piccole comunità sperdute in un 
mondo inospitale e avverso. Cavi e rotondi come il ventre di una donna incinta o come un seme o un frutto maturo spaccati a metà.

Ingrid Mair Zischg
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In colore di foglia n. 5, 2006
acquarello, barretta ad olio su carta e su aspex, 
cm. 148 x 98 x 14
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Se dico
- ecco una foglia 
non lo è più
se guardo
l'albero
più non lo vedo

se oso intendere
la voce ardente
del fiume
subito
non è più voce.

Luciano De Giovanni

(Solo La Foglia
a cura di Guido Piacentini)

In colore di foglia n. 1, 2006
acquarello, barretta ad olio 
su carta e su aspex, 
cm. 148 x 98 x 14

In colore di foglia n. 2, 2006
acquarello, barretta ad olio 
su carta e su aspex, 
cm. 148 x 98 x 14

In colore di foglia n. 6, 2006
Acquarello, barretta ad olio 
su carta e su aspex, 
cm. 148 x 98 x 14



Nerezze n. 1 e 2, 2006
barretta ad olio su carta, su aspex e ferro, 
cm. 148 x 98 x 20 (ognuna)
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Non so se ci fu prima un mattino o una sera
non so se in fondo ci attende una sera o un mattino
non so se c'è stato un mattino se c'è stata una sera
le foglie sempre nascenti e sempre già secche
e dove finisce l'albero l'albero allora comincia
e una cosa si sposa nell'altra e non c'è veramente una cosa
e nemmeno un nulla o un tutto o un mattino o una sera.

Luciano De Giovanni

In colore di foglia n. 4, 2006
acquarello, barretta ad olio su 
carta e su aspex, 

cm. 148 x 98 x 14
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NOTIZIA

Pinuccia Bernardoni è nata a Bientina (Pisa) nel 1953. Si è diplomata 
in Scultura presso l’Accademia di Belle Arti di Firenze con Quinto Gher-
mandi. Nel 1976 si è trasferita a Bologna, dove vive e lavora, insegnando 
presso l’Accademia di Belle Arti di Bologna.
Pinuccia Bernardoni inizia il suo percorso verso la metà degli anni 70. Ri-
cettiva del clima di quel periodo, fa propria la riflessione sui movimenti 
artistici affermatisi nel decennio precedente.
Al rigore e all’essenzialità delle forme, alla scelta dell’astrazione che carat-
terizzano l’opera dell’artista fin dagli esordi, si aggiunge una componente 
emozionale di natura autobiografica che può essere colta nella capacità 
evocativa degli oggetti e nel potere suggestivo dei materiali.
Nel collegare il proprio lavoro con l’ambiente naturale l’artista interagisce 
con la natura stessa, consentendole di entrare nell’opera come elemento 
dotato di una sua propria creatività. 
Pinuccia Bernardoni ha esposto in spazi pubblici, tra i quali la Galleria 
d’Arte Moderna di Bologna (oggi MAMbo), Parco Massari a Ferrara e in 
gallerie private, in particolare la Galleria Primo Piano di Roma. Con Stu-
dio G7  Oggetti di confine, 1991; Contrappunto, 2002, assieme a Pietro 
Coletta; la collettiva Ftowers, 2003; la collettiva Ordire trame a cura di 
Angela Madesani realizzata in collaborazione con la galleria Il Chiostro, 
Saronno; Da 1 a 10, 2009; presentata da Studio G7 partecipa ad Artfirst 
edizione 2011.

Autoritratto verbale
la materia negli occhi
ammicca a scultura
vartebra la carta
con fili ferrosi
carte bruciate la animano
scivolamenti morbidi su ferri piegati

libera
da corteccia cartacea
piega piani ferrosi
attorno ad un nucleo vuoto
descrive asimmetrici cerchi
geometrie inventate tagliano l’aria
è scultura

torna
materia vibrante
in forma di foglia forata
distesa tra fogli di vetro
abbracciati da ferri
geometrie rugginose
l’ombra sul muro a evocare scultura

si fa segno
umido gesto
appoggiato a cartaceo luogo
tira la carta
attraversata da nerezze ferrose
segni astratti su morbide nature:
la Scultura è pensata.

Pinuccia Bernardoni, 25. 2. 2012
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Disponibili i due cerchi, 1993
architettura
foglia naturale, carta, vetro, ferro, diametro cm 120
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