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Nel contesto di un programma culturale, da sempre aperto a una visione più ampia del paesaggio, il Museo del Paesaggio di 
Torre di Mosto continua a perseguire un discorso parallelo tra la tradizione e l’innovazione delle arti figurative creando così 
un solido punto di riferimento per il Veneto Orientale.
Un percorso articolato che ha saputo mettere in evidenza – nei dieci anni di attività ininterrotta – i due punti chiave della sua 
programmazione: l’identità del  territorio e l’arte come narrazione della storia e delle storie. 
In questo contesto s’inserisce Fabula che riporta ai temi del racconto quale patrimonio di ricordi che si tramandano di genera-
zione in generazione e come bagaglio di conoscenza per la memoria collettiva del nostro passato. 
Il tema dell’Enigma, quanto mai attuale anche rispetto al contesto della società civile, ci invita quest’anno ad esplorare e a 
ripercorrere i luoghi del mistero e della narrazione con una sequenza di opere, alcune realizzate appositamente per questa 
esposizione, assolutamente intriganti e affascinanti.
Gli artisti e il pubblico, ormai sempre più coinvolto dalle differenti attività del Museo del Paesaggio, partecipano attivamente 
ad un progetto di scambio e comunicazione tra le arti: pittura, fotografia, illustrazione grafica e design per un dialogo aperto 
e coinvolgente tra la memoria e la contemporaneità.
Perché è questa è la principale missione di un Museo: diventare un luogo d’incontro tra diverse culture che si fondono in una 
sola cultura d’appartenenza.

Il Sindaco di Torre di Mosto
Giannino Geretto

L’assessore alla Cultura
Nello Pasquon

Comune di Torre di mosTo
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Giorgio Baldo

Discese e risalite

Due linguaggi dialogano affiancati nella mostra di quest’anno; quello del disegno e dell’illustrazio-
ne e quello della pittura e delle installazioni.
Nel vivo dell’esposizione, a contatto delle opere, si potranno verificare quanti scambi 
siano tra di loro avvenuti, quanti steccati e giudizi di valore che vorrebbero stabilire  ge-
rarchie tra i generi si rivelino labili e infondati.
La prima grande sezione della mostra, che abbiamo intitolato “Serena e le nuvole” ospi-
ta una prestigiosa collezione che raccoglie le tavole originali di alcuni dei più bei nomi 
dell’illustrazione italiana e mondiale, esposti nel corso di trent’anni alla galleria “Nuages” 
di Milano, che per prima in Italia e ininterrottamente sino ad oggi, ha creduto in questa 
forma d’arte.
Il numero delle opere presenti e la loro qualità è tale da poter permettere una ricognizione 
critica e storica di vasta portata su ciò che in questo mondo si è mosso negli ultimi anni, 
sugli immaginari che ha portato alla luce, sugli stili e innovazioni innumerevoli nel campo 
delle tecniche e della cultura delle immagini di cui l’opera di questi artisti è riccamente 
intessuta.
Figure affascinanti e complesse quelle degli illustratori capaci, nel visualizzare una storia 
scritta da altri o propri personali racconti, di pescare a piene mani nel corpo della pittura 
novecentesca e contemporanea mode, stili, Koinè piegandoli e rimontandoli in altro con-
testo a un loro proprio procedere, alla loro modalità di comunicare senso del mondo e di 
dare senso al mondo.
Questo incessante lavorio sui materiali e immaginari storici e contemporanei dell’arte 
della pittura, l’attenzione prestata all’arte performativa e al cinema di animazione di cui 
sono talvolta straordinari autori, fornisce loro immensi ed elaboratissimi repertori ideativi, 
formali e coloristici che manovrano in tempi rapidissimi per rispondere alle esigenze dei 
media, per stare sulla notizia, per incidere sull’oggi.
Sta forse in questo muoversi veloce, sperimentando continuamente il nuovo ma su solidi 
impianti formali e immaginativi, l’impressione che le loro opere trasmettono di freschezza 
sorgiva, di linguaggio sempre giovane, di un amore quasi parossistico di libertà ideativa, di 
forza eruttiva sempre in procinto di esplodere.
Appare così, spesso mascherato da ironia, un corpo vivo di racconti in cui puoi trovare  

Giovanni Cesca, Prologo 06, Città 
Invisibili, 2017 / grafite su carta 
Fabriano Tiepolo, cm 70 x 100
particolare
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lacerazioni, graffi, aforismi sul mondo contemporaneo, in uno sfoggio di invenzioni dise-
gnative e coloristiche, di spiazzamenti semantici, di sintesi brucianti e definitive su di un 
carattere, un movimento, o sulle ordinarie follie della quotidianità e della storia.
Una cultura visiva la loro che sfonda sui manifesti, sui media, sulle copertine dei dischi; ma 
anche capace di raffinatissime interpretazioni di episodi di Divine Commedie e drammi  
shakespeariani, di favole antiche e romanzi moderni, sino ad arrivare alle copertine dei 
libri, icone in miniatura di intere avventure della mente.
Lingua “pratica” e pragmatica la loro, non contemplativa; ma che sa regalare momenti 
altissimi di riflessione sul reale e i suoi moti con raffinatissime chine, matite, acquerelli.
E indovini che dietro al loro operare stanno i secoli del disegno, della composizione, dello 
studio delle geometrie e delle forme; e loro ne stanno dando declinazioni nuove, del loro 
tempo. 
E da queste tutto il mondo dell’arte contemporanea può trarre ispirazioni feconde.

Questa sezione, a cui abbiamo dedicato un catalogo a parte è quindi il primo approccio 
del racconto visivo di quest’anno.
Esso dialoga con il mondo della pittura e delle installazioni; che quest’anno ha un tono 
particolare, la scelta di un umore nero e drammatico predominante, che dialoga e si in-
sinua in ogni sezione delle opere esposte; non esclusivo e soffocante, poiché l’arte trova 
luce e poesia anche nell’orrore degli incubi e nei frammenti dell’assenza. 
Ma ci sembra il colore che più si accorda al momento presente, all’incertezza del futuro. 
Per questo abbiamo scelto gli artisti e le opere che più ci sembravano intercettare le lace-
razioni, paure e incubi che muovono il sotterraneo che pulsa sotto la superfice del lusso 
dei consumi e delle luci della  ribalta.
Nelle pagine che seguono cercheremo di esplicitare con rapidi incursioni esemplificative 
un percorso che si snoda lungo tre direzioni principali e che sinteticamente può essere 
riassunto in tre tipologie narrative.
Racconti sull’inconscio, dove sono di scena le ombre, le paure ancestrali della morte, la 
violenza degli istinti e il terrore del decadimento del corpo.
Racconti delle città invisibili e dei labirinti dei sensi.
Racconti di viaggio tra pagine di libri parlanti e luoghi esotici alla ricerca di amuleti, burat-
tini, balene bianche e quasi ecologiche …..

Nei mondi sotterranei dell’anima  

Il primo incontro nel percorso è con Luca Bendini .
Con lui ci inoltriamo nello spazio mentale  di chi sta per morire in un bianco letto d’o-
spedale.
In un abbacinante azzurro, rotto da un’alba viola che sta nascendo alla finestra, siede 

Tullio Pericoli, Ritratto di Virginia Woolf
acquerello e china su carta
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davanti al bianco giaciglio rifatto, quasi come se il suo corpo fosse già stato rimosso, la 
paziente .
La malata è assorta, concentrata, come persa nella pacificazione interiore di una trascen-
denza ; nella sua immobilità, avvolta in una luce oltremondana, alberga la mistica serenità 
di chi attende nella quiete interiore l’avventura impredicibile della morte
Il suo volto appena distinguibile per noi è già divino, ambiguo e santificato; (e per rap-
presentarlo  l’artista rincorre il ricordo delle bianche volute marmoree in cui sono scolpiti 
i corpi delle sante  sopra il sepolcro di certe chiese gotiche. E un volto di Gioconda di 
pietra.)
Ma poi un dubbio: il letto è vuoto; chi siede nella sedia, in un’alba che si annuncia meta-
fisica? il volto enigmatico e quasi egizio è quello della malata appena alzata che attende 
l’infermiera? O è il suo doppio spirituale che da distanze siderali guarda tranquillo l’ultimo 
letto terreno, la siringa della morfina, il dolore del corpo?
Nel torpore della soglia tra vita e morte soffia l’enigma dell’oltre che non si scioglie, il 
dramma e la poesia del commiato

Vicino a Bendini, Lina Sari apre un’altra porta dell’aldilà, portandoci alla soglia di un mon-
do fantasmatico, appena intravedibile dietro una coltre di nuvole,  oltre le quali corpi eterei 
galleggiano tra pallori e vaghezze in un  tempo sospeso che sa d’eterno.
In quest’Ade latteo, limbo dei morti di cui si è persa memoria, o di vivi in formazione 
che stanno per prendere consistenze corporali, si inoltra una giovinetta con vesti verdi di 
primavera, in cerca di segreti vitali.
Con incoscienza , come fanno i bambini inesorabilmente attratti dai misteri di ogni oltre, 
dal piacere e terrore dell’invisibile futuro, scosta le nuvole, varca la soglia.
Cosa troverà la giovinetta in quell’oltre, in quel mondo di spiriti e vaghezze?
Ritroverà se stessa bambina che va incontro ad un destino minaccioso, in uno sfumato 
luminoso tra sole e nebbie, con una assurda giostra all’orizzonte.
Poi si vede donna di teatro con in mano un  incongruo ombrellino rosa, seduta in un 
trono di pietra in uno spazio grigio quasi carcerario, con vesti da subrette e volto di gesso,  
rimproverare  la scimmia lussuri e vanità ai sui piedi; ma l’animale non la bada, indifferente  
sta  seduto  su di un masso,  intento ai fatti suoi 
Poi ci presenta 4 quadri  che parlano di un universo antico, di memorie ancestrali; irrompe 
nel contemporaneo il peso della memoria di una ferita irredimibile, antichi archetipi, la 
profondità terrorizzante dei miti. 

Il mito che ci interroga

Essi ci interrogano dalle insondabili profondità che albergano nei nostri abissi notturni, 
negli squarci dei sogni.

Luca Bendini, Attesa, 2016 (part.)
acrilici, polvere di marmo, sabbia, 
pietra pomice su compensato
cm. 245 x 150 / particolare

Lina Sari, Ah vivere in scenario e finzione
che sia solo scena di fondo il reale, 2011 
tecnica mista su tela, cm 100 x 150
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Emergono figure primordiali dell’anima.
Distorte, incubi da interpretare.
Parlano di una durezza originaria del cuore.
È Il mito di Eucalione e Pirra, i progenitori, che lanciando pietre alle loro spalle, dai quei 
sassi faranno sorgere uomini e donne, a ricordarci la mineralità, la durezza della roccia e il 
fango della terra di cui è fatto il corpo e lo spirito dell’uomo. (e certi cuori di sasso)
Poi figure mostruose, da incubo, quasi baconiane, che ancora albergano nella memoria 
della specie, incroci di corpi umani e ferini, esiti di metamorfosi non risolte, con unghie 
zoccoli e occhi come perle di fuoco, saturi di colori, disegnati nitidissimi in uno spazio blu.
Pulsano nel fondo del nostro io notturno, mai definitivamente addomesticato; istinti omi-
cidi, stupri, rabbie esplosive, violenze cieche e sopraffattrici. Vendette, amori senza limiti.
Rappresentano la violenza degli istinti e delle passioni umane  che gli antichi conoscevano 
così bene.

Un’altra artista, Olimpia Biasi, esplora quel mondo di terrori e paure ancestrali.
Il suo è l’orrore per la metamorfosi a cui ogni corpo e identità dell’uomo e della donna 
non si possono sottrarre. 
È il decadimento del corpo, della vecchiaia; sentire in questa dannazione della specie un 
castigo che qualcuno ha assurdamente voluto infliggerci, un fato orrendo e inesplicabile.
Che non smette di arrecarci dolore.
Ecco la brutalità del tempo agire su di una sirena marina rovesciandola a testa in giù, dan-
nata, quasi Erinne incapace di attirare i marinai  con il suo canto ora strozzato nella gola.
Ecco la violenza degli dei, incarnata nel sangue del sacrificio del caprone che cola dall’alto 
dell’ara a richiamare la loro ingordigia, ma visto dalla parte delle capre sotto all’altare, men-
tre addossandosi l’una all’altra in una atmosfera da cupa tregenda, sono spinte al macello 
rituale; la violenza del nudo esibito di un uomo in mutande che mostra la sua testa da 
rinoceronte cornuto, - e ne è fiero -pronto a offendere e ferire; o l’incombere dei castighi 
del fato preannunciati da un titolo-monito “meglio gli antichi castighi, ” in qualche tortura 
a venire  peggiore di quella subiti del Prometeo in bella vista dilaniato dall’aquila nel fegato 
e nei polmoni.
Il bel disegno è una chirurgia che esalta con lucidità da Cassandra terrifiche anatomie, un 
dire oracolare che decreta irrecuperabili destini. 
E l’andare nel viaggio della vita è quello di chi, prigioniero di invisibili macchinisti,  è 
sequestrato in un treno blindato, lanciato in una corsa verso un dove incomprensibile,  
seguendo rotaie che portano al nulla.
Visioni drammatiche: ma forse è proprio il portare  queste cupezze di presente e futuro 
dell’anima ciò che salva; un pessimismo che redime nella lucidità con cui viene offerto.

Si possono esplorare i terrori segreti del mondo anche con le ambientazioni sceniche di 

Lina Sari, Discorsi sull’amore, 1979
Tecnica mista su tela, cm 106 x 76

Olimpia Biasi, Il treno del buon appetito, 
2014 / Grafite su carta incollata 
su tavola, cm. 150 x 50
Collezione  privata / particolare
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certo teatro; Giovanni Soccol, più che guardare i mostri del nostro primordiale pulsare, ci 
mostra nelle sue scenografie le metafisiche dell’assenza.
Un dio se ne è andato.
Templi e paesaggi dechirichiani, senza tempo, statue, immobilità di architetture classiche 
senza uomini; e in certi sfondi, in certi chiarori di inesplicabili fiamme, presenze formida-
bili ma senza voce, per noi incomprensibili 

Esistono antidoti, contrappunti a questo mondo d’ombre, a questa metafisica dell’assen-
za, di dei che non parlano con noi ?
Di rituali di sopravvivenza spirituali?

Libri d’ore, giocattoli, amuleti

Eraldo Mauro compone un libro d’ore sotto forma di altare, da portarsi appresso nelle 
nostre peregrinazioni mattutine o serali, come faceva il Duca di Berry con il suo Libro 
d’ore, o come i monaci russi con le loro icone portatili.
Così lo descrive
“COMPIETA. Nella liturgia delle Ore, è l’ultima delle ore canoniche stabilite per l’ufficio divino, quella 
che chiude la giornata liturgica.
L’ultima, prima del sonno: bilancio notturno del giorno appena terminato e meditazione sulla caducità.
Questo mio lavoro si ispira ai libri miniati delle Ore tardo medievali e, nello specifico, alle “Très riches 
heures du Duc de Berry” dei fratelli Limbourg dove, in fiabesca sospensione, minuziose descrizioni del 
reale si mescolano a intrusioni del fantastico, con naturalezza, sotto luminosi cieli turchesi aperti a scor-
ribande di angeli, santi e draghi.
Delicate immagini contenute in preziosi manufatti artigianali, dedicati alla meditazione.
Astri dorati si stagliano su di un cielo lapislazzuli – un velo di oro zecchino ricopre le sementi del nostro 
sapere – il damasco dorato riveste e contiene il tutto.
Tre declinazioni di oro per un unico racconto. (e. M.)”

Oppure , invece della preghiera e della contemplazione della pura bellezza dell’oro tra-
scendentale, dei cieli turchesi di qualche nuovo Angelico, della lettere magiche incise  degli 
orafi celliniani nella Compieta di Eraldo Mauro, ciò che salva dalle ombre è il ricordo 
dell’infanzia.
I giocattoli, gli amuleti; ciò che ci portiamo dentro, il ricordo della fanciullezza.
Per Alessandra  Beltrame è un cavallo a dondolo. 
Lei lo ha ricostruito coperto da una pelle preziosa e scintillante, pezzi cuciti a perfezione 
con fili rossi, tagli e cuciture di una maga sarta;  a ricordare l’oro dell’infanzia, l’esuberanza 
del sangue, l’amicizia con tutte gli abitanti del mondo, gli animali di legno, le bambole ...
E questo cavallino, al soffio dell’arte nasce e inizia a vivere di vita propria; ci segue con-

Alessandra Beltrame, “Oh…my Prince”, 
2018 / Legno, pelle dorata, filo rosso, 
cm 45x89x31 / particoare
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fortante, percorre migliaia di chilometri per seguirci e ritrovarci.

Ma sull’infanzia si apre anche un altro scenario; quell’età non è solo spensieratezza e fe-
licità.
È il terrore della bambina di Penzo+Fiore, nutrito sui banchi di scuola; è il dolore che 
prende il cuore nell’ascoltare una storia nera senza lieto fine che racconta di un’eroina 
morta nella tempesta di ghiaccio assieme al suo fidanzato mentre stanno andando a cele-
brare il loro matrimonio.
È quella eroina che Penzo+Fiore congelano nella figura di vetro.
Ma il dramma trova la compassione e la pietà di quella bambina che allora ha ascoltato: il 
corpo di vetro è intrecciata a foglie verdi che lo avvolgono; tra loro sboccia come un fiore

La bambina di Bendini in primo piano, attende non si sa chi, persa nei suoi pensieri ; non 
bada a giocattoli, nani, aerei in cielo.
Dietro a lei incombe un meccanismo.
La bicicletta a cui è legata da una corda che le cinge il polso è incastonata in quel sistema; 
così  come i nani che assurdamente ridono ai suoi piedi.
La grande macchina-orologio governa freddamente il tutto, rende la bambina estranea 
a sé stessa, schiaccia la sua spontaneità, le sua libertà, i suoi istinti: La rende fantasma 
soggetta a incomprensibili obblighi di muoversi secondo schemi e tempi non suoi. A che 
sta pensando la bambina? Avverte confusamente di essere fantasma? compressa nei suoi 
istinti e nella sua libertà non da genitori cattivi ma da un mondo indifferente?

Dal dentro al fuori della città

Esistono spazi  che vivono solo al calare delle tenebre
Vi sono caratteri a cui piace muoversi nel nord dell’anima. Daniele Bianchi sembra uno 
di questi viaggiatori.
Dipinge tramonti boreali sublimi ma lontani da qualsiasi pratica umana, adatti solo alle 
malinconie del freddo, o più ombrosi territori notturni vagamente animati da sogni e 
incubi surreali.
Tutto è fantasmatico nello spazio nero e boreale di Bianchi; un grattage di ombre in cui 
vivono corpi sospesi, chiazze di biancori fantasmatici in spazi esistenziali rugginosi, quasi 
spossati di linfa; città deserte, asserragliate in lontananza dietro cinte murarie.
Dentro le città non edifici, ma solo interni di luoghi abbandonati; e qui, tra muffe e oscu-
rità di una umanità morta, scale fluorescenti conducenti a nessun dove (o forse portano a 
infiniti cubicoli dove giacciono polverosi i volumi della Biblioteca di Babele borgesiana).
Oppure interni di architetture catacombali  magnifiche di massa e peso, dove si sviluppa-
no colonnati a perdita d’occhio; spazi del nero rotti da lame di luce, solidificati in masse Daniele Bianchi, L'amante, 1989

carboncino e cera su carta, cm28 x 39

Penzo+Fiore, "Imprinting", partico-
lare. Installazione, banco scolastico 
in legno e pelle con quaderno, di-
mensioni naturali, 2009 
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plumbee e imponenti.
Dentro la basilica metafisica vagano le creature dell’inconscio, tra architetture colossali e 
immortali. 
E infatti non un solo particolare di quei muri massicci e inscalfibili è soggetto all’usura del 
tempo, non un solo calcinaccio è caduto, non un’edera si è insediata tra i mattoni dei muri; 
e nel colonnato interno della immensa basilica, da invisibili finestre  spiove un chiarore 
lunare, che scandisce spazi metafisici.
Architettura ciclopica, antica, immemoriale; un nero romantico proveniente da altre ere, 
una impressione di labirinti senza fine, in un assurdo spazio senza uomini.
Il massimo di Daniele Bianchi è questo andare nei notturni dell’anima, nel farci partecipi 
delle sue esplorazioni di un inconscio urbano, in cui non uomini ma cose dominano il 
silenzio; in quello spazio ogni movimento d’ombre rimbomba come un avvenimento pre-
monitore; e si sentono i passi di qualche creatura acquattata che non ha mai conosciuto 
il giorno.

Fanno eco ai mondi appena visti due altri autori, che ci accompagnano verso la fine di 
questa prima sezione.
Entrambi parlano di identità e della crisi contemporanea del suo concetto; l’identità come 
stato mobile e provvisorio, in continua metamorfosi nella società liquida 
In Raffaele Santillo questo sentimento da origine a poetiche di fluidità, a liriche di spazi e 
silenzi, dove avvengono enigmi che riguardano creature della mente. 
I suoi soggetti sono apparizioni enigmatiche senza volto, che si muovono in spazi di 
architetture aeree e sognanti, quasi spaesate e in bilico sulla dura materia; o sculture fili-
formi di linee che trovano improvvisi e illuminanti  momenti di solidità, e ne sono fiere; o 
solidi leggeri dotati di trasparenze interiori che non si sa sino a quando miracolosamente 
rimarranno tali; ma intanto ne sono felici. Sono questi momenti di rivelazione gioiosa di 
stati d’animo e geometrie impalpabili, di architetture d’invenzioni, di concentrati colori, 
a illuminare uno spazio sommesso, percorso da toni e controtoni di grigio; che suonano 
una loro musica screziata e segreta.

Michele Tajarol dà voce a un disagio giovanile grande ed evidente come non mai, scuote 
la morsa che serra la gola guardando il futuro chiuso e nero che si erge come un maligno 
Moloch davanti alle giovani generazioni.
Esamina lucidamente l’ansia distruzione e di autodistruzione  che percorre l’incertezza.  
È un mondo cattivo che cancella fattezze, bellezza, colori.
Allora inscena un teatro delle crudeltà del presente, alla maniera di Artaud.
Lo sbatte in volto a chi si crogiola nel lusso dei consumi, accecato dal fasto delle luci della 
ribalta.
La natura è un enorme sasso, grigio. Una fotografia di dimensioni enormi ci dice questa 

Daniele Bianchi, Senza titolo, 2004
olio su tela, cm 120 x 100

Michele Tajarol, Teatri, 2018
particolare dell’installazione
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verità.
Compra in un mercatino un catalogo di ritratti di un fotografo degli anni 30-40 del secolo 
scorso, che poi si rivela essere un bravo artista dimenticato; su quei volti esercita l’azione 
della distruzione cosciente della memoria. La moderna espulsione della storia.
Cancella i volti del passato, fa male e si fa male, quasi preda di un furore iconoclasta, ma 
freddo, scientifico; poi costruisce sulle abrasioni delle cancellature con pezzi di stoffa e 
filo, fisionomie-rebus, guazzabugli estetici , congegni dada. 
Un volto nulla, un volto tutto.  
Passato cancellato, presente sfinge.

Poi arrivano i teatrini, piccolissimi palcoscenici di cartone colmi di cose.
Qui avvengono in bella vista scomposizioni anatomiche di corpi-immagine di carta,
Membra tranciate, foto di organi, resti di vestiti di giovinette degli anni trenta, statuine di 
plastica, pezzi di pellicola da film,  caratteri alfabetici, come personaggi in cerca d’autore, 
tentano di riunirsi in palcoscenico in un qualche racconto coerente.
Un collage di frammenti, di identità lacerate, che Tajarol, con montaggi e smontaggi 
beckettiani,  fa recitare nel palcoscenico dell’assurdo del suo piccolo teatro delle crudeltà,  

Infine, a chiusura di questo primo percorso, vi sono quattro quadri, tutti contenenti un’u-
nica parola, istoriata e incastonata, cullata, distrutta, ricomposta  in tanti modi, ma sempre 
uguale.
La parola di Marco Casaril è un monito, quasi come quello che apre la cantica dell’”Infer-
no” dantesco.
“Annullato”
Ma chi? 
Il mondo? Il dolore? Le ombre?

L’enigma. 

Le città invisibili

Questa sezione presenta artisti  che si sono dedicati a inventare città invisibili sulle orme 
di Calvino.
Le loro invenzioni sono enigmi che attendono scioglimenti multipli e personali;  nessuna 
parola critica può ricostruire il fascino che promana dalla loro raffigurazione. La parola 
trema davanti all’immagine autosufficiente.
Si possono solo evocare dei titoli e poco più, rinviando ognuno a cercare nei testi originali 
dei creatori di immagini  l’enigma che celano.
La rassegna delle città invisibili nel percorso che abbiamo immaginato, è nutrita di incontri.

Cristina Bettin, Perdersi per ritrovarsio, 
2018 / Pennarello indelebile 
su specchio, dm .cm.  80
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Si potrà vedere la città dei sarti di Silvestro Lodi, dove si progettano con sapienti strumenti 
modelli ben proporzionati dei corpi naturali del mondo, inquadrati in misure e reti poli-
gonali, e su questi schemi si tagliano e cuciono le vesti degli uomini e quelle dei paesaggi 
montani.
La città dei foglietti di carta di Dario Pinton, nata dalla lettura degli auruspici   nel cavallo 
di spade, nel quadro di Carpaccio di San Giorgio e il drago, in una carta dei tarocchi e da 
schizzi del globo terrestre.
Una città di foglietti di carta nati dal caso, dove sono disegnate prati di erbette di matita, 
darsene per barchette di carta e barche di legno, nuvole appese su fili di bucato, mappe di 
Venezia, casette-palafitta col camino sul mare , e il mare e i monti ……….
Mettili insieme i foglietti; e avrai la città delle carte, componibile a piacere, che potrai cam-
biare ogni giorno cambiando l’ordine degli addendi.
Poi la città dei ponti infiniti di Antonio Lovison, nata e cresciuta sulle fotografie delle 
metropoli americane.
Le città di Giovanni Cesca, che con carboncini e matite disegna in spazi siderali città 
schermo, città occhio, città fiore, città cassetti, citta delle pietre dure filosofali.
E per farlo ricorre a sapienze tratte da libri alchemici su cosmogonie stellari, mondi alfa-
numerici, universi paralleli, e scienze magrittiane.
La città disco di Cristina Bettin, con occhio specchiante al centro e vie labirintiche che vi 
convergono su cui si ergono edifici-alfabeto, costruiti con mattoni di lingue dimenticate, 
(rune, geroglifici, caratteri cirillici e pittografici….), trovati tra le rovine di una Torre di 
Babele crollata in Mesopotamia e un archivio polveroso di papiri ad Alessandria d’Egitto, 
dove si conserva la storia dei grandi imperi del mondo.
Piccole e perfette città possibili, reali nel nostro mondo ma con radici nelle terre lontane 
di Kublai Kahn.

Il grande viaggio delle storie -fiaba

È l’ultima delle grandi sezioni della mostra nel mondo dell’immaginario.
All’inizio vi sono i ritratti-rebus di Lucio Schiavon, che sorvegliano immobili e solenni dai 
muri dell’ingresso il traffico dei narratori e delle narrazioni che si snodano nei corridoi 
davanti a loro.
Vi sono racconti gotici, di un vampiro donna in un nero castello diroccato, perso tra le 
montagne della Stiria.
Vi sono le fiabe di Pinocchio e della nonna di Cappuccetto rosso, di una bambina che 
parla con gli orsi, di un luogo selvaggio in chissà quale continente dove si sono rifugiati le 
ultime mandrie dei cavalli selvaggi. 
Vi sono racconti di viaggio in luoghi lontani e misteriosi della Spagna, a piedi sul “Cam-
mino di Santiago”, alla ricerca di amuleti magici, strani bottoni parlanti a cui stanno appesi 

Entico Fuser, Migrant garden #1,2017 / 
acquerello, cm 80x100

Gunilla Jähnichen, Untitled (The bear), 
2009 / olio su tela, cm. 100 x 100
courtesy Bugno Art Gallery, Venezia
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ricordi di ricorrenze di nascite, primi baci, sposalizi.
Balene ecologiche che trovano la rotta, per andare nei mari di Coloane tra la Patagonia 
e i ghiacci antartici, in mappe marinaresche acquistate in mercatini dell’antiquariato o in 
qualche negozietto di anticaglie; e portano sul dorso attraverso gli oceani, come fossero 
l’arca di Noè, orti, cactus, civette, tartarughe  e giardini colmi di specie animali e vegetali 
in via di estinzione.
Poi incontri una giovane viaggiatrice a cui piace la musica che va per le vie del mondo 
portando sulle spalle un’intera casa, con poltrone, ventagli, bicicletta, tamburi, sax, chi-
tarre, ombrelli, pupazzetti, cactus da giardino e aquilone nel caso si trovasse un bel vento.
Poi vi sono i topi che fanno la guerra sotto un immenso canestro di frutta candita.
Poi nature morte e vive che parlano con tramonti rossi e albe appena sorte. 
E una statua immobile,  altissima nel mare illuminato dalla luna, che ascolta il silenzioso 
dialogo delle maree e ne impara la lingua.
Poi c’è un’intera stanza in cui vi sono i ricordi di un marinaio che ha percorso tutti gli oce-
ani del mondo e ha frequentato i porti di Hugo Pratt; ha lì conosciuto assassini, prostitute, 
poeti, cantanti gente strana e comune; e ha steso interi diari di massime, ritratti, folle di 
omini, artisti, nome di luoghi. 
In quella stanza ci sono anche tre pescherecci di cartone, con i fumaioli, pronti a salpare 
per il mari del Sud. 

Nell’ordine i loro creatori: Francesca De Pieri, Gunilla Jähnichen, Alina Veronica Petre, 
Enrico Fuser, Giorgia Manente, Paolo Sandano (Olinsky), Luigi Rizzetto, Massimo Puppi.

Massimo Puppi, No more time, 2009 / acrilico su tela, cm. 50 x 70
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Massimo Puppi
Non sono mai sazio  di pittura, 2012
scatola in vetro, cm. 22,8 x 17 x 2
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Stefano Cecchetto

Artisti, dentro al labirinto 
dell’opera.

A voi, temerari della ricerca e del tentativo, e a chiunque si sia mai imbarcato con ingegnose vele su mari 
terribili – a voi, ebbri di enigmi e lieti alla luce del crepuscolo, a voi, le cui anime suoni di flauto inducono 
a perdersi in baratri labirintici – giacché voi non volete con mano codarda seguir tentoni un filo; e dove 
siete in grado di indovinare vi è in odio il dedurre – a voi soli racconterò l’enigma che io vidi – la visione 
del più solitario tra gli uomini. (Friedrich Nietzsche, Così parlò Zarathustra)

Enigmi, meccanismi, sistemi narrativi che s’intersecano in differenti dispositivi per poi 
confluire nella storia, per redigerla o per raccontarla.
L’artista si fonde e si perde in tutte le cose e questa moltiplicazione determina l’invincibile 
spirito di connessione che tiene insieme il suo spirito creativo. 
Questa seconda edizione di Fabula si presenta come un percorso ideativo-cognitivo: un 
crocevia tra il mezzo e il messaggio, per la definizione di un’analogia concettuale che 
svela la realizzazione del carattere segnico, letto attraverso il pensiero sensibile di chi lo 
ha generato.
Il critico tende sempre a concentrare l’attenzione sulla decifrazione del segno, deviando 
l’interesse dalla produzione del segno stesso che invece, il più delle volte, resta il processo 
di legittimazione più importante per l’artista. Il nucleo originario dell’idea resta quindi 
circoscritto all’area della  sua concreta fattibilità, e in questa prospettiva, l’arte diventa il 
campo di sperimentazione delle strategie per la ‘produzione’ di un valore aggiunto che 
determina i canoni di una economia della cultura.
Il lavoro dell’artista si presenta, intenzionalmente, come una volontà di comunicazione, 
una richiesta di attenzione che deve concentrarsi su un doppio binario: la sapienza creativa 
della realizzazione e l’energia concettuale della sua progettazione.

Le microstorie del quotidiano, narrate da Massimo Puppi dal suo osservatorio minimale 
– stabile e mutevole nello stesso tempo – consueto e insolito nello sviluppo di una pittura 
geroglifica, provengono innanzitutto dall’attenzione verso gli incontri e gli ascolti con 
la gente. Qui, l’occhio dell’artista compie un semicerchio e si posa dentro alle storie 
minime, gioca col fraseggio del racconto, gira intorno alle cose: per un momento è lirico, 
per un altro è malinconico e scivola dentro alla profondità del tempo, rivelando gli echi 
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dell’esistenza nello scintillio dell’immaginario. 
Certo, Venezia è la sua città ed è la necessità primaria per questi suoi camminamenti, è la 
lingua madre che fa scaturire il discorso e nel dedalo di questi percorsi egli ritrova l’origine 
nelle molecole del tempo e delle cose. Un’arte la sua, che diventa l’occasione primaria per 
un sistema di relazioni che poi si specchiano in quei contorni – segnati e impeccabili – che 
si perdono nell’enigma.
Nell’ambito di un procedimento creativo più mirato al tema della scomposizione e 
ricomposizione del linguaggio, troviamo quegli artisti costantemente alla ricerca di un 
proprio tronco d’origine, in quanto,  come nuovi soggetti, cercano nel racconto individuale 
i temi e gli argomenti che trovano poi un ricongiungimento collettivo con la società. È il 
caso della serie di opere denominate: Protected Nature nelle quali Silvestro Lodi si propone 
di attentare al destino inequivocabile della consecutio temporum organizzando una personale 
strategia difensiva della natura. Dentro a uno schema geometrico, ben strutturato, Lodi 
progetta la connessione – tra il punto di partenza e quello di arrivo – di un procedimento 
espressivo, apparentemente indirizzato alla decifrazione di un rebus o di un enigma. C’è 
un’etica precisa nel suo lavoro, che viene dall’esperienza e dalla logica e che si richiama 
proprio alla connessione dei temi e del linguaggio utilizzato per esprimerli.
In questo processo intuitivo s’inserisce anche l’opera di Mirco Casaril, finalmente 
riproposta nell’occasione di questa mostra, dove il concetto di annullamento interpreta 
l’ideologia del nuovo come rifiuto giovanilistico della storia, esploso poi a livelli di massa 
con la cultura del Sessantotto.
Ma proprio in quel periodo – le tele di Casaril sono dei primi anni ‘70 – nella ricerca 
artistica si registra una significativa inversione di tendenza. Già la Pop Art aveva assunto 
una sorta di atteggiamento neutrale nei confronti dell’arte del passato (lontano o recente) 
e delle sue immagini, storpiate e moltiplicate in migliaia di riproduzioni dall’industria 
culturale. E proprio dal ceppo della Pop art nasce lo sconfinamento linguistico dell’opera 
di Mirco Casaril, intensamente vissuta come ricorso alle ineliminabili esperienze di un 
tempo legato alla memoria transitoria. Come tutti i grandi artisti, giunti alla maturità 
espressiva, Casaril semplifica all’estremo lo spazio della rappresentazione, sostituisce il 
soggetto con poche linee essenziali, una descrizione con un segno che riesce ad esprimere 
infinite allusioni. Ma la cancellazione decretata da Casaril con il termine: Annullato affiora 
dopo la lunga incubazione di un’esasperata sequenza visiva, per la ricerca di una poetica 
del silenzio in antitesi con il frastuono dell’ideologia.

La bambina che ci osserva, consapevole dei sofisticati meccanismi che la sovrastano e 
dentro ai quali dovrà addentrarsi per adempiere a una obbligatoria liturgia del viaggio, è 
il tema di: Francesca, le notti e i giorni, che caratterizza l’opera di Luca Bendini e, in pittura, 
rimanda ai temi classici di una Presentazione al Tempio. Si delinea così la presenza di un 
percorso obbligato nei meandri di quei mutamenti sintattici che rendono ‘diversa’ la 

Silvestro Lodi, Protected Nature 2, 2012-13 
/ disegno a matita, fotografia e acrilico su 
tela, cm. 100 x 100
particolare

Mirco Casaril, Annullato,  1971 / olio su 
tela, cm. 30 x 40
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nostra percezione mentale del tempo e dello spazio. Per sottrarsi all’universo dell’esplicito, 
Bendini organizza l’elaborazione di un labirinto meccanico con ingranaggi che diventano 
soste, pause momentanee di riflessione in attesa che scatti il dispositivo e si possa procedere. 
Certo, nel centro segreto di questa tormentata esperienza è racchiusa anche una possibile 
Attesa di felicità: un’oscillazione tra presenza e assenza che si lega alla scoperta di quelle 
immagini che nascono dal sapere della sofferenza e del sogno. Figure dell’infanzia e della 
memoria che si riflettono – per dirla con Adorno – “all’immensurabile tristezza di ciò che 
è”.
L’opera di Luca Bendini è un ordigno, uno spartiacque tra due mondi differenti: quello 
fantastico e flessibile che induce alla scoperta del sogno e quello costruito su elementi 
secchi e duri, che inducono allo studio e all’approfondimento. Da qui, il racconto può 
prodursi come un linguaggio che non intende necessariamente spiegare: ellittico, esoterico, 
bizzarro se vogliamo, ma che afferma, mostra, descrive, attraverso un codice privato 
concepito sulla base di un patrimonio di esperienze.
Nel novero di una liturgia sacramentale, s’inserisce invece il dipinto di Eraldo Mauro, 
ispirato al Libro delle Ore e concepito come un registro o una finestra aperta verso un 
altrove. Qui, l’oggetto di riflessione ritorna ad essere il procedimento alchemico del 
manufatto, il concettualismo si pone ‘al di fuori’ dell’opera, ma gli strumenti tradizionali 
utilizzati per la sua composizione dichiarano un rigoroso assunto analitico, in perfetta 
sinergia tra il pensiero d’origine e la sua mise en scene.
L’artista rimanda, nei suoi riferimenti, ai prototipi del classicismo: il cielo stellato della 
Cappella degli Scrovegni, le stoffe damascate dei costumi rinascimentali, il tempo 
inesorabile, scandito dall’oro alchemico. Nell’opera di Eraldo le arti si confondono tra 
loro per una supremazia del manufatto finale: l’architettura diventa scultura, la scultura 
pittura  e la pittura induce all’illusione dell’architettura. Frammenti compositivi che 
lasciano intravedere delle traiettorie, delle orditure iconiche e di pensiero sulle quali si può 
viaggiare dentro alla trama del racconto, verso nuovi orizzonti che si schiudono e poi si 
richiudono.

L’uso costante di citazioni e autocitazioni sull’arte riporta il percorso narrativo della 
mostra al ciclo di una ricongiunzione dell’iconografia dell’antico verso i territori della 
contemporaneità. Il cavallo a dondolo di Alessandra Beltrame arriva da lontano e si 
tramanda di padre in figlio, fino alla nipote, per rinsaldare il vincolo di un autentico legame 
con la memoria. Ma questa ricongiunzione con ‘i padri’ è di fatto un’identificazione, che 
conferma e nega – tra il sé e la forma – lo spazio del gioco e dell’allegoria. Ora che 
il cavallo è diventato statuario e non prevede successioni per il suo naturale utilizzo, 
ricoperto di pelle e cucito con un filo rosso di sutura, egli dichiara tutta la sua temperatura 
duchampiana.
L’universo fantastico rappresentato dalla Beltrame procede sempre sotto la costante 

Eraldo Mauro, COMPIETA, 2018
Trittico /Tecnica mista su tavola,
cm 120x120 
particolare



24

osservazione della realtà: a prima vista, nessun segno apparente di movimento percorre 
i suoi lavori, eppure ogni volta che li osserviamo sembrano sempre diversi. La loro 
‘negligenza’, sta nel fascino dell’immaginazione, nella ricchezza dell’estro e nel gioco 
indeterminato delle suggestioni.
Adesso che il mondo ci appare come un orizzonte di rovine e si delinea il ‘dopo’, ci 
sentiamo chiusi in quel tratto di rottura del cerchio temporale che apre un varco al dominio 
della fantasia, e si procede stando fermi: capaci anche di percorrere 1.406 chilometri 
semplicemente dondolando su se stessi.
L’artista è una figura malinconica e come tale possiede la fantasia e l’intelligenza tipica dei 
malinconici che hanno il dono di accogliere dentro al proprio pensiero tutta la rapidità del 
futuro e la nostalgia del passato; la realtà, anche quella più illusoria non gli basta, egli ha 
sempre bisogno di crearne un’altra, un’esistenza parallela abitata dalla vertigine del dubbio.
In questa sostanziale unità degli opposti è racchiuso il concetto primario del fare artistico 
nel quale l’immaginazione confina con ‘imago’, rappresentazione, imitazione, e con 
‘imitor’, imitare, riprodurre, e in questo di-mostrare, a volte è possibile percepire l’essenza 
di sé. 
A questo dualismo contemporaneo dell’essere o dell’apparire appartiene anche la serie 
di opere denominate Italietta prêt-à-porter e realizzate da Marco Bernardi nel 2015. Nella 
concezione di un Italia dal ventre molle, il Paese è decisamente plasmabile, rivestito da un 
trucco d’apparenza in grado di cambiare pelle, o vestito, a seconda dell’aria che tira.
A prima vista, il senso dell’opera potrebbe mostrarsi – nella sua serialità – come un gioco 
meccanico e riduttivo, si tratta invece di prendere coscienza di una condizione antropologica 
di mutazione comportamentale, quasi un bisogno di fabulazione del quotidiano che ci 
sovrasta e ci opprime.
Ecco perché è necessario ritrovare gli strumenti per tornare alle radici di un lavoro 
minuzioso che dichiari sia l’istanza ideologica che la sapienza manuale del fare. Botanica 
Alchemica - Frozen Charlotte del 2018 è l’opera di Penzo+Fiore che racconta un ritorno alle 
origini nel quale il vetro di Murano, lavorato a lume, è la reminiscenza di un passato che 
ritorna per un’invenzione radicalmente nuova. Restano comunque evidenti le tracce del 
ready-made, ma l’opera si presenta come un logos nel quale la simbolizzazione è un tessuto 
compatto e non lascia interstizi a differenti o simulate interpretazioni. 
Così come resta chiaro il meccanismo narrativo di Imprinting l’opera realizzata dalla coppia 
di artisti nel 2009 per suggellare il patto tra la forma e la sua deformazione. Scrivere con 
la mano sinistra è disegnare, recitava il titolo di un’opera di Alighiero Boetti, e qui l’azione 
diventa il metodo di un processo inequivocabile che trasforma l’attimo in sequenza e il 
gesto creativo in costrizione. Perché la fiaba può essere inquietante nella sua concezione e 
crudele nel suo processo narrativo.

Italo Calvino amava le fiabe, il racconto breve, la parabola morale, la struttura metafisica, 

Marco Bernardi, Italietta prêt-à-porter, 
2015 / gomma piuma, stoffa, cm. 41 x 
29,9 cad. / courtesy Bugno Art Gallery, 
Venezia
particolare
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la miniatura, l’ex voto, e proprio queste piccole forme, questi accenni che preludono  alla 
storia, restano il corpo narrativo che ha ispirato Le città invisibili. E diventano anche il 
fulcro del processo compositivo messo in atto da Dario Pinton per le sue opere ‘minime’, 
costruite sulla scomposizione e ricomposizione del tema. In questo suo procedimento, 
l’artista colloca l’aspetto estetico in una posizione secondaria e si concentra su quello 
che negli anni Settanta avremo definito: il messaggio e che oggi preferiamo sottolineare 
quale contenuto. Tutto questo trova la sua radice autentica nella prospettiva di quello che 
in pittura veniva risolto come Capriccio. L’antica pianta veneziana di Jacopo de’ Barbari, 
scomposta e ricomposta dall’artista come un puzzle intenzionale, trasforma la città in 
un labirinto d’invenzione, per una perdita di orientamento tipico di un’avanzata società 
tecnologica. A Venezia riposano le fondamenta del mondo, sta a noi trovarle e per farlo è 
necessario perdersi e ricongiungersi. 
La civiltà informatica tende altresì a rendere stabile il dubbio e a collocare i propri valori 
nelle nicchie di un quotidiano consumato nel clamore. Dario Pinton riscrive nei suoi 
disegni la mappa di un itinerario inconsueto nel quale, fuori da qualsivoglia circuito di 
riferimento, sarà possibile ritrovare gli elementi narrativi della memoria: La casa nel bosco; 
Le nuvole appese e gli infiniti segni e segnali che ancora ci appartengono.
Un territorio narrativo, quello delle Città invisibili, che conserva le tracce di un’esperienza 
visionaria e trova, nel segno incisivo di Giovanni Cesca, gli elementi e le forme di una 
composizione mutevole: solida e aerea nello stesso tempo. Egli realizza, in queste sue 
nuove opere, il tracciato di una possente metafisica contemporanea che mette in scena 
l’universo – assurdo e paradossale – del nostro percorso interiore.
Ogni singolo disegno dell’artista si presenta come una melodia marcata dal timbro dei 
chiaroscuri che fluttua attorno all’oscillazione continua di una presenza-assenza. La 
percezione mentale del tempo e dello spazio, nell’opera di Giovanni Cesca, procede per 
nodi immaginari come fantasmi che dichiarano l’impermanenza del mondo.

Nel labirinto di questi percorsi alternati s’inserisce anche il linguaggio pittorico utilizzato 
da Daniele Bianchi per circoscrivere i tratti di una realtà apparente. Attraversata da scale 
che si elevano, o paesaggi che s’inoltrano – senza indicare meta alcuna –  la scena suggerisce 
comunque una condizione di non ritorno e l’immagine diventa simbolo, metafora di una 
funzione ausiliaria alla sua corretta decifrazione. È una pittura, quella di Bianchi, che 
mette insieme i diversi elementi interpretativi della figurazione, ma è concepita in una 
forma di pensiero che spezza le sagome dell’abituale per poi dissolvere nei molteplici topos 
dell’astrazione.
La pittura come teatro quindi, rappresentazione scenica di uno spettacolo multiforme 
che occupa lo spazio e il tempo della narrazione. Le combinazioni iconiche di Giovanni 
Soccol concepite per il teatro, sono immaginate dall’artista come strutture semoventi che 
lasciano spazio all’invenzione e alla fantasia, per confermare la funzione della macchina 

Dario Pinton, Senza titolo (Le nuvole fanno 
spazio), 2000-2010 / inchiostro su carta, 
cm. 42 x 29,7
particolare dell’installazione
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scenica, dentro alla quale l’illusorio comincia là dove finisce il visibile.
Il tema – nell’opera di Giovanni Soccol – è quindi testo e pretesto narrativo utile a rendere 
omogeneo il linguaggio tra la musica e la scena, perché dietro alle apparenze c’è sempre 
un velo, poi un altro velo e ancora un altro velo, e in questo ingannevole gioco di forme 
s’intrecciano luci e ombre della fascinazione.
Luci e ombre che avvolgono anche le apparizioni di Olimpia Biasi: in quelle sue mutanti 
figure l’artista trevigiana riscrive il tema di una metamorfosi che affonda nel puro mondo 
biologico e nel mondo polifemico dell’identità. L’aspetto polimorfo e proteiforme di 
queste sue visioni contiene gli archetipi e i miti di un universo primigenio nel quale ritorna 
evidente il nostro passato e la proiezione di un inquietante e possibile divenire. 
Sentieri narrativi per immagini, morbosamente incuneate nella mente come frammenti 
d’identità, che vorremmo in qualche modo districare e svolgere in una sequenza più 
ordinata e leggibile. Ma ciò che affascina è sempre lo stile del racconto, nel quale l’artista 
esalta il linguaggio assoluto della storia e che vibra come un diapason dissonante sopra 
immaginari gradini di aria e di luce.
Fantasmi, apparizioni che perseguitano incessantemente anche il percorso espressivo di 
Lina Sari, per un immaginario abitato da figure di angeli, di carnefici e creature arcaiche: 
replicanti portatori di messaggi salvifici che giungono da realtà non ancora vedute e che 
rimandano alla figura de l’Angelus Novus evocato da Benjamin e Klee.
In questi suoi percorsi, l’artista dipana le combinazioni iconiche di un’assenza che si 
materializza in una ‘diversa presenza’ attraverso un viaggio che s’inoltra nelle buie radici 
del vissuto.
Ancora enigmi quindi, soluzioni irrisolte, per una rappresentazione che invita a conoscere 
e a riconoscere il sembiante e a concentrarci sul dettaglio, sull’apparente; perché l’arte – 
il più delle volte – non rivela, bensì nasconde il visibile dietro al sipario del godimento 
estetico, è la mente che tende poi a correggere, o a falsare, la decifrazione del simbolo in 
simbolico.
La pittura rimane lo specchio che deforma e sposta il concetto dalla sua posizione 
originaria – modificandone l’intenzione – fino a intravedere la possibilità di una superficie 
che riflette il passato e nello stesso tempo attraversa il presente con la cognizione di un 
futuro apparente. 
L’occhio dell’artista è decisamente orientato al presagio, alla rivelazione di luoghi 
irrimediabilmente ambigui, per la decifrazione dell’enigma, per la percorrenza di quel 
tempo irrisolto che misura la distanza tra l’anima e la forma.
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Fabula / Incroci

Enigmi
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Luca Bendini
Francesca, la notte e i giorni, 2017 (part.)
compensati, polvere di marmo, acrilici, 
cm. 300 x 122
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Luca Bendini
Francesca, la notte e i giorni, 2017
compensati, polvere 
di marmo, acrilici, 
cm. 300 x 122
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Alessandra Beltrame

“Oh…my Prince”
Legno, pelle dorata, filo rosso
45x89x31cm
2018

Presentazione:
1959  Belluno – Treppo Carnico    115 Km 
1960  Treppo Carnico – Wettingen    541 Km
1983  Wettingen – St. Gallen     108 Km 
2017  St. Gallen – Venezia     582 Km 
2018  Venezia – Torre di Mosto     60 Km
.        Oh…my Prince.  1.406 Km
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Penzo+Fiore, “Imprinting”, particolare. Installazione, banco scolastico in legno e pelle con quaderno, dimensioni naturali, 2009 
IMPRINTING
Poggiato su un piccolo banco in legno da bambini, si trova un quaderno interamente scritto con la mano sinistra da un non mancino. 
L’azione ripercorre il processo di apprendimento alla scrittura del bambino. La calligrafia diventa sempre più sicura durante il percorso, a 
causa dell'inevitabile esercizio. Il processo di crescita così metaforizzato, è circondato dai fantasmi che popolano la mente dei bambini e 
che le fiabe tradizionali non omettono mai. La selezione dei frammenti scritti è guidata dal desiderio di evidenziare l'importanza di questo 
riconoscimento. Il banco è l'elemento costrittivo, formato da una sedia che non si può spostare dal piano di scrittura. Non è possibile un 
allontanamento, una presa di distanza, il respiro.

Penzo+Fiore, "Botanica Alchemica - Frozen Charlotte", scultura in vetro di Murano lavorato a lume e oggetto ready made, 2018
BOTANICA ALCHEMICA – FROZEN CHARLOTTE
I soggetti di questa botanica fantastica sono aggregazioni di frammenti di natura e elementi antropomorfi, simboli, emersioni di un mondo 
psico-logico che costituisce il nostro attuale immaginario.
Scegliamo di prendere una tecnica tradizionale e cerchiamo di svilupparla realizzando opere che possano dialogare con il mondo contem-
poraneo. Il ponte istituito da diversi anni tra isola e metropoli europea (Murano-Berlino) ha portato all’emersione di un universo possibile 
che inglobi immaginario e desiderio. Le opere nate da questo processo diventano proposta e non più azione critica. Visione di un futuro 
che sia il più possibile connesso alle radici, intese sia come legame con le origini, sia come primo tassello di sviluppo naturale. Un naturale 
che porta con sé l’inquietudine di un essere nel mondo pieno di contraddizioni, turbamenti e speranze.
Lo spirituale è emerso dalla ricerca del naturale in maniera spontanea, dando forma a un mondo magico che si sovrappone ai simboli di 
religioni ormai secolarizzate e di cui si intravvede a fatica il portato mistico, che pure rimane incarnato nei messaggi visivi di cui esse stesse 
si circondano.
Lo sguardo al naturale si trasfigura nel materiale vetro e in un tecnica antica, familiare, suscettibile di trasformazione, mescolandosi ai dis-
egni a penna colorata che delineano una direzione possibile. 
Frozen charlotte nasce dall’omonima fiaba nordica. La storia racconta la triste (e presumibilmente vera) vicenda di una giovane donna 
morta congelata la notte di Capodanno, mentre si trovava nella slitta aperta trainata dal suo fidanzato, nel tragitto che avrebbe portato 
entrambi al ballo della città. L’oggetto ready-made è avviluppato dagli elementi vegetali in vetro, che segnano il suo ritorno ad  uno stato 
naturale eternatore. 
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Eraldo Mauro

COMPIETA
Trittico
Tecnica mista su tavola
120x120 cm (120x30 – 120x60 – 120x30 cm)
2018

COMPIETA. Nella liturgia delle Ore, è l’ultima delle ore canoniche stabilite per l’ufficio divino, quella che chiude la giornata 
liturgica.
L’ultima, prima del sonno: bilancio notturno del giorno appena terminato e meditazione sulla caducità.
Questo mio lavoro si ispira ai libri miniati delle Ore tardo medievali e, nello specifico, alle “Très riches heures du Duc de Berry” 
dei fratelli Limbourg dove, in fiabesca sospensione, minuziose descrizioni del reale si mescolano a intrusioni del fantastico, 
con naturalezza, sotto luminosi cieli turchesi aperti a scorribande di angeli, santi e draghi.
Delicate immagini contenute in preziosi manufatti artigianali, dedicati alla meditazione.
Astri dorati si stagliano su di un cielo lapislazzuli – un velo di oro zecchino ricopre le sementi del nostro sapere – il damasco 
dorato riveste e contiene il tutto.
Tre declinazioni di oro per un unico racconto.
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Contemplazioni, trasalimenti 

sulle soglie della parola 
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Luca Bendini
Attesa, 2016
acrilici, polvere di marmo, sabbia, 
pietra pomice su compensato
cm. 245 x 150

Luca Bendini
Attesa, 2016 (part.)
acrilici, polvere di marmo, sabbia, 
pietra pomice su compensato
cm. 245 x 150
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Luca Bendini
Attesa, 2016 (part.)
acrilici, polvere di marmo, sabbia, 
pietra pomice su compensato
cm. 245 x 150
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Lina Sari
Fabula, 1998-2017
Tecnica mista, cm 180 x 255
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Lina Sari
Attesa, 2002
olio su tela, cm 183 x 83

Lina Sari
Ah vivere in scenario e finzione
che sia solo scena di fondo il reale, 2011 
tecnica mista su tela, cm 100 x 150
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Lina Sari
Discorsi sull’amore II, 1979
Tecnica mista su tela, cm 146 x 100
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Lina Sari
Discorsi sull’amore, 1979
Tecnica mista su tela, cm 106 x 76
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Lina Sari
Il volo, 1979
Tecnica mista su tela, 
cm 100 x 79

Lina Sari
Deucalione e Pirra,
la nascita dell’uomo e la 
donna dai sassi, 1979
Tecnica mista su tela, 
cm 117 x 97
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Olimpia Biasi
Sirena, 2014
Grafite su carta incollata 
su tavola, cm. 150 x 50
Collezione  privata
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Olimpia Biasi
Capra, 2014
Grafite su carta incollata 
su tavola, cm. 150 x 50
Collezione  privata
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Olimpia Biasi
Meglio gli antichi castighi, 2014
Grafite su carta incollata 
su tavola, cm. 150 x 50
Collezione  privata
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Olimpia Biasi
Nudo, 2014
Grafite su carta incollata 
su tavola, cm. 150 x 50
Collezione  privata
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Olimpia Biasi
Nido di vipere, 2014
Grafite su carta incollata 
su tavola, cm. 150 x 50
Collezione  privata
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Olimpia Biasi
Il treno del buon appetito, 2014
Grafite su carta incollata 
su tavola, cm. 150 x 50
Collezione  privata
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Daniele Bianchi
Affaccio audace, 2007 
olio su tela, cm.80 x 140 
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Daniele Bianchi
Attesa, 1989
carboncino e cera su carta, cm 37 x 47



72

Daniele Bianchi
Metamorfosi,1989
carboncino e cera su carta, cm 37 x 47
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Daniele Bianchi
L'amante, 1989
carboncino e cera su carta, cm28 x 39
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Daniele Bianchi
Senza titolo, 2004
olio su tela, cm 120 x 100
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Daniele Bianchi
Aspettativa disattesa, 2002 
olio su tela, cm 130 x 100
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Daniele Bianchi
Senza titolo,  1989
Tecnica mista su tela, cm 100 x 100
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Daniele Bianchi
Senza titolo,  1989
Tecnica mista su tela, cm 110 x 110
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Daniele Bianchi
Evanescenza, 2011
olio su tela, cm150 x 100
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Daniele Bianchi
Evanescenza, 2011
olio su tela, cm 120 x 80
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Lorenzo Mattotti
Paesaggio 
Tecnica mista su tela, cm 148 x 145
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Lorenzo Mattotti
Paesaggio
Tecnica mista su tela, cm 61  x 135
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Cristina Bettin
Alfabeti (part)
EUROPA : LATINO, ANGLOSASSONE,CIRILLICO,ARMENO,GRECO,GEORGIANO MODERNO.
AFRICA :N’KO(Africa Occidentale),TIFIGAGH (dei Tuareg,dei berberi nel Sahara)
ASIA: ARABO, BENGALESE, CINESE, SANSCRITO(India), EBRAICO, GIAPPONESE, GUJARATI (India), HANGUL (Corea del Sud),J 
AWI(nel Brunei, Malesia, Filippine, Singapore, Indonesia), MANDAICO(lingua liturgica dei Mandei,l’ultimo gruppo gnostico esistente), TAMIL(India, 
Sri Lanka, Singapore), THAANA(Maldive), TIBETANO, TURCO OTTOMANO, TAILANDESE.
ANTICHI:GEROGLIFICO(Egitto), ETRUSCO, RUNE CELTICHE, AZTECO, MAYA, INCAS, ARAMAICO(lingua semitica), MICENO(una delle 
varieta’ del greco antico), FENICIO, CUNEIFORME(Ugaritico degli assiro-babilonesi), UNGHERESE ANTICO, VICHINGO ANTICO, OGAMI-
CO CELTICO(lingua degli alberi), GE’EZ (lingua estinta dell’Etiopia), AVESTICO(antica Persia), BRAHMI (sud dell’India antica)
ALFABETO DI ATLANTIDE, ALFABETO SEGRETO DEI TEMPLARI, ALFABETO DEI MAGHI, ALFABETO TEBANO(delle Streghe), 
ALFABETO ENOCHIANO o MALACHIM(alfabeto degli angeli)
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Dalle Città Invisibili

Seguendo l’esploratore
Italo Calvino
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Giovanni Cesca
Prologo 01, Città Invisibili, 2017
grafite su carta Fabriano Tiepolo, cm 70 x 100
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Giovanni Cesca
Prologo 02, Città Invisibili, 2017
grafite su carta Fabriano Tiepolo, cm 70 x 100

pag. seg.
Giovanni Cesca
Prologo 03, Città Invisibili, 2017
grafite su carta Fabriano Tiepolo, cm 70 x 100
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Giovanni Cesca
Prologo 04, Città Invisibili, 2017
grafite su carta Fabriano Tiepolo, cm 70 x 100
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Giovanni Cesca
Prologo 05, Città Invisibili, 2017
grafite su carta Fabriano Tiepolo, cm 70 x 100
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Giovanni Cesca
Prologo 06, Città Invisibili, 2017
grafite su carta Fabriano Tiepolo, 
cm 70 x 100
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Antonio Lovison
Urban landascape 1, 2017
Acciaio inox e fotografia, cm 80 x 120
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Antonio Lovison
Urban landascape 2, 2017
Acciaio inox e fotografia, cm 80 x 120
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Dario Pinton
Il Gioco, 2018
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Dario Pinton
Gioco del mondo, 2002
inchiostro su carta, cm. 21 x 29,7
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Dario Pinton
Senza titolo (Il cielo era pieno di nuvole), 2018
inchiostro su carta, cm. 29,7 x 42

Dario Pinton
Senza titolo (Nuvole appese), anni '90
inchiostro su carta, cm. 42 x 29,7

Dario Pinton
Senza titolo (C'era una casetta nel bosco), 2018
inchiostro su carta, cm. 29,7 x 42
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Dario Pinton
Senza titolo (Le nuvole fanno spazio), 2000-2010
inchiostro su carta, cm. 42 x 29,7
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Dario Pinton
Città, 2018
inchiostro su carta, cm. 42 x 29,7
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Dario Pinton
Città invisibili, 1998
collage, cm. 42 x 29,7

Dario Pinton
Città invisibili (acqua), 1998
collage, cm. 42 x 29,7



103

Dario Pinton
Senza titolo (Barchette), 2001-2018
inchiostro su carta, cm. 21 x 29,7
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Dario Pinton 
Senza titolo (Sacra conversazione), 1990-2018 
inchiostro su carta, cm. 29,7 x 42
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Giovanni Soccol
Studi per scenografia dello spettacolo “ Elegy for young lovers” 
di H. W. Henze. 1975
Grafite e matita colorata su cartone, cm. 35,5 x 50,5 cad.
Venezia, proprietà dell'artista
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Giovanni Soccol
Scenografia per “Il capitano Ulisse” 
di A. Savinio, 1979
Tempera su cartone, 
cm. 51 x 68 cad.
Venezia, proprietà dell'artista
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Silvestro Lodi
Seed, 2009
tecnica mista su rame, 
cm. 75 x 55
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Silvestro Lodi
Seedless, 2009
tecnica mista su tela, 
cm. 75 x 55
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Silvestro Lodi
Protected Nature, 2012-13
disegno a matita, olio, fotografia e 
acrilico su tela, cm. 140 x 100
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Silvestro Lodi
Protected Nature 2, 2012-13
disegno a matita, fotografia e acrilico 
su tela, cm. 100 x 100
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Costantini Cisco
Composizione, 1971
Serigrafia a 21 colori, cm. 60 x 60



117

Cristina Bettin
Anime in viaggio, 2017
Tecnica mista, cm. 

Anime in viaggio
Ognuno di noi è una piccola parte della Grande Anima Universale , immortale e immateriale. 
Attraverso l’incarnazione sulla Terra in una dimensione materiale , le nostre anime (di cui la farfalla è simbolo), possono fare esperienza 
grazie ad un corpo fisico ed avere  così  la possibilità di evolvere. 
Siamo parti di un TUTTO: il centro è la Verità . 
Attaccati ai 5 sensi , separati e governati dall’ego , viaggiamo su basse frequenze in un labirinto materiale.
Prendere la giusta distanza dai nostri attaccamenti ; elevarsi: “ RIVEDER LE STELLE”.. (C.B.)



118



119

Cristina Bettin
Perdersi per ritrovarsio, 2018
Pennarello indelebile 
su specchio, dm .cm.  80

Alfabeti 

Da tempi immemorabili l’ umanità 
si è posta il grande quesito sul senso 
della propria esistenza sulla Terra . 
Attraverso innumerevoli linguaggi , 
simboli e ideogrammi , ha cercato di 
darsi delle risposte addentrandosi nel 
labirinto degli alfabeti . 
Durante questo viaggio alla ricerca 
della Verità, l’umanità ha incrociato  
false verità, verità manipolate , a volte 
verità celate   oppure  frammenti di 
Verità. 
Un nuovo percorso sposta l’attenzione 
dentro di noi; è lì che forse risiedono 
le risposte tra i frammenti degli alfa-
beti della nostra antica sapienza, negli 
enigmi delle sillabe.. (C.B.)
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Danzando sulle punte 
nel palcoscenico del cuore innamorato 

attendo il fremito 
  che viene inatteso

colorando nature e navi
di chi vive lontano

ma mi viene a trovare  

Care memorie, parole lettere, 
avventurose attese
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Lettere e navi
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Mirco Casaril
Carissima, 1975
olio su tela, cm. 48x42
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Mirco Casaril
Morsa natura, 1973
olio su tela, cm. 70x60
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Mirco Casaril
Annullato, 1971
olio su tela, cm. 30 x 40
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Mirco Casaril
Annullato, 1971
olio su tela, cm. 60 x 80
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Mirco Casaril
Annullato, 1971
olio su tela, cm. 64 x 94
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Mirco Casaril
Annullato, 1971
olio su tela, cm. 64x94
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Mirco Casaril
Senza titolo, 1974
olio su tela, cm. 70x60
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Mirco Casaril
Perché siete così, 1975
olio su tela, cm. 48x42
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Mirco Casaril
Senza titolo, 1974
olio su tela, cm. 60 x 60

Mirco Casaril
Notifica di maritaggio, 1974
olio su tela, cm. 60 x 60

Mirco Casaril
Senza titolo, 1972
olio su tela, cm. 70 x 65
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Massimo Puppi
Kociss 2016
acrilico su tela, cm. 140 x 90
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Massimo Puppi
Labirinto, 2013
acrilico su tela, cm. 80 x 205
(Installazione alla Biennale del 2013, 
Eventi collaterali)

Massimo Puppi
Roccioso, 2011
acrilico su carta, cm. 96 x 67

Massimo Puppi
Anarchico romantico, 2012
acrilico su tavola, cm. 66 x 49
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Massimo Puppi
Battello fantasma, 2009
tecnica mista su carta, cm. 50 x 70
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Massimo Puppi
No more time, 2009
acrilico su tela, cm. 50 x 70
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Massimo Puppi
Barcellona, 2013
acrilico su tela, cm. 80 x 80
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Massimo Puppi
Richiama il tuo istinto alla pittura, 2012
acrilico su tela, cm. 40 x 40
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Massimo Puppi
L'acqua del mare è salata, 2012
acrilico su tela, cm. 40 x 40
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Massimo Puppi
Banga, banga, banga, 2012
acrilico su tela, cm. 35 x 35
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Massimo Puppi
Disegnando una mappa l'uomo si sentì più 
sicuro e cominciò a navigare, 2012
acrilico su tela, cm. 40 x 40
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Massimo Puppi
Luigi Bonotto, 2015
acrilico su tela, cm. 50 x 50
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Massimo Puppi
Per Fiamma Vigo, 1978
olio su tela, cm. 18 x 24
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Massimo Puppi
Stromboli, 2016
foto vetrata, cm. 30,5 x 20,

Massimo Puppi
Orchestra, 2016
foto vetrata, cm. 30,5 x 20,2
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Massimo Puppi
Gari Baldi, 2016
foto vetrata, cm. 30,5 x 20,2

Massimo Puppi
Primo Levi, 2016
foto vetrata, cm. 30,5 x 20,3
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Massimo Puppi
L'antiquario, 2016
foto vetrata, cm. 30 x 20 1/1

Massimo Puppi
Per Rauschemberg, 2016
foto vetrata, cm. 30,5 x 20,3
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Massimo Puppi
Deposito, 2003
foto vetrata, cm. 30,5 x 20,2 1/3

Massimo Puppi
Il poeta, 2016
foto vetrata, cm. 30x20 1/1

Massimo Puppi
Alex il fotografo, 2013
foto vetrata, cm. 30,5 x 20,2
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Massimo Puppi
Ripercorro il 2010, 2016
scatola in vetro, 
cm. 27,5 x 21x 6,2

Le scatole in vetro e piombo sono nate da una collaborazione con Marco Franzato, l'uomo delle vetrate. 
Marco Franzato è un artigiano che lavora a Venezia in Campo Santa Maria Materdomini



151

Massimo Puppi
Tessere il tempo, 2016
scatola in vetro, 
cm. 26,2 x 21,2 x 2,2

Massimo Puppi
Trapassare, 2016
scatola in vetro, 
cm. 26,6 x 21,5 x 1,5
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Massimo Puppi
Kociss, 2016
scatola in vetro, 
cm. 21,5 x 14,5 x 2
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Massimo Puppi
Pasolini, 2015
scatola in vetro, 
cm. 19,2 x 14 x 1,7

Massimo Puppi
Il sarto di Picasso, 2012
scatola in vetro, 
cm. 21,5 x 15,7 x 3,2

Massimo Puppi
Non sono mai sazio 
di pittura, 2012
scatola in vetro, 
cm. 22,8 x 17 x 2
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Massimo Puppi
Prova, 2016
scatola in vetro, cm. 30,2 x 20,3 x 3,5

Massimo Puppi
Venti cigarillos, 2016
scatola in vetro, cm. 27,5 x 21 x 6,2

Massimo Puppi
Viaggio a Vienna, 2012
scatola in vetro, cm. 24,5 x 18,5 x 6,2

Massimo Puppi
Trappola, 2015
legno e plastica, cm. 21,5 x 13,2 x 14
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Massimo Puppi
Fieno, 2016
vaso in vetro, cm. 12 x 9 x 8,5

Massimo Puppi
Monguelfo, 2016
scatola in plexiglass, cm. 16 x 12,5 x 5

Massimo Puppi
Sono un pittore abusivo, 2016
scatola in vetro, cm. 12 x 9 x 9

Massimo Puppi
Richiama il tuo istinto alla pittura, 2009
scatola in vetro, cm. 12x 9 x 9

Massimo Puppi
Sono alla ricerca di chi mi possa difendere, 2009
scatola in vetro, cm. 12 x 9 x 9
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Marco Bernardi
Italietta prêt-à-porter, 2015
gomma piuma, stoffa, cm. 41 x 29,9 cad.
courtesy Bugno Art Gallery, Venezia
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Paolo Ventura
The Juggler, 2018
D-print, edition of  5, cm 58.6 x 38.8 each
Courtesy Bugno Art Gallery, Venezia



161



162

La mente è sempre altrove
dove si congiungono  sogni e terrore

poi il giorno si schiarisce
una memoria di bambino trova

cavalli, topolini, giostre, fiere di paese

Ci è data una mappa immensa di esseri e spazi 
da srotolare negli inverni 

lì i poeti geografi non smettono di disegnare
i continenti dei liocorni sulla Via della Seta 

sorpresi nella corsa lunare tra i cavalli selvaggi
nelle sterminate praterie dell’Astrakan 
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Viaggi e amuleti 
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Lina Sari
Duende, 2010
Tecnica mista su tela, cm 280 x 200

Lina Sari
Giostra, 1990
Tecnica mista su tela, cm 281 x 85
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Gunilla Jähnichen
Untitled (The bear), 2009
olio su tela, cm. 100 x 100
courtesy Bugno Art Gallery, Venezia
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Gunilla Jähnichen
The tent, 2009, 
olio su tela, cm. 100 x 100
courtesy Bugno Art Gallery, Venezia
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Alina Veronica Petre
Esseri blu (Blue Beings), 2017
olio su tela, cm. 205 x 265
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Olinsky
Omaggio a Delacroix, 1900
olio su tela,  cm 70 x 100
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Enrico Fuser
Capodoglio: Physeter macrocephalus, 2014
tecnica mista su carta nautica, cm. 70 x 104
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Enrico Fuser
Migrant garden #2, 2018  aquerello su 
carta, cm 80 x 100
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Enrico Fuser
Migrant garden #3, 2018
acquerello su carta, cm 80 x 100
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Giorgia Momentè
La musica come un viaggio, 2018
Stampa digitale, 1/5, cm 
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Chiara Trentin
Sincroinismi in cammino
Libro d’artista
2018

Ci sono sincronismi che non capisci veramente appieno finché non li vivi nella sponta-
neità delle cose...
Dal 14 settembre al 13 ottobre 2017 ho percorso il “Cammino di Santiago”, partendo 
a piedi da Roncisvalle e arrivando a Santiago. Sono stata accompagnata fin dal primo 
giorno da un oggetto a me molto vicino e caro...che mi ha fatto sentire nella giusta strada 
grazie a questa sua presenza quasi quotidiana...
Parlo di un adesivo, aveva la forma di un bottone, azzurro!!!
Ne ho incontrati molti, li ho fotografati, li ho osservati, loro hanno osservato me. Ho 
custodito la traccia di un precedente passaggio, un viandante che non sa d’avermi rega-
lato la gioia di sorridere. Gioivo ogni volta che comparivano in cartelli, indicazioni,pali: 
ogni volta che tra i miei passi sbucavano...
Ho fatto ricerche fin da subito per risalire a cosa potesse significare o riguardare, anche 
quando sono rientrata a casa, ma senza risultato. Ho iniziato così a fantasticare e creare 
una mia fiaba... e questa storia l'ho raccontata alle persone che incontravo nel cammino. 
Questa mia narrazione fantastica non aveva un senso di per sé, lo ha trovato, il senso, tra 
le persone: lo spagnolo Pedro mi ha fotografata vicino al primo il primo giorno, Vincent 
che arrivava da Taiwan lo ha fatto più avanti; Carlos dalla Colombia mi ha regalato un 
bottone creato camminando con un sasso e dei fili di corteccia; Hanna da Londra, du-
rante una nottata passata tra le mura di una chiesa, mi ha dato un bottone perso da un 
vestito; Csaba dall'Ungheria, in un rifugio dedicato ad un pellegrino italiano, mi ha con-
segnato un bottone che portava con sé; Benedetta e Mariella mi hanno lasciato messaggi 
a forma di bottone lungo la strada e Miguel arrivati a Santiago mi ha regalato dei bottoni 
di madreperla. Chi non ne aveva me li ha promessi, attendo quelli.
Daniela da Bratislava, mi spedirà i suoi bottoni realizzati in argilla; Roberta uscita dalla 
sua casa, vicino a Padova, e partita da lì in direzione Santiago, me li porterà quando 
rientrerà in Italia dai suoi tanti pellegrinaggi. Cesare a Finisterre si è staccato un bottone 
e mezzo dagli abiti che aveva addosso. Tanti altri mi hanno aiutato ad arricchire questa 
storia...
Due adesivi, due di quei bottoni azzurri, sono riuscita a staccarli, un po' vacillante. Non 
volevo rubare emozioni a chi dopo di me passando e vedendoli avrebbe trovato nuove 
storie in essi...ma non ho resistito a portare con me quei due. Erano quasi già rimossi 
dalle intemperie.
E per finire arrivando a Finisterre, il chilometro zero del cammino, nella parte più es-
trema, a ovest guardando l'oceano, sulle scogliere, dove più in là non sarei potuta andare, 
ho trovato un bottone, il bottone...e un senso in più all’origine di questa strada.
È stato la perfetta chiusura di questo cerchio...
Ho raccontato all'oceano questa mia avventurosa e favolosa storia di bottoni ed incontri, 
ho lasciato sulle rocce i miei calzini, e sono ripartita.

      SINCRONISMI IN CAMMINO
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Chiara Trentin
Installazione 
3 Libri d’artista
2018
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Vaganti identità

Incerti futuri
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La dimensione liquida della cultura contemporanea riabilita il 
concetto di deriva. Quando si è immersi nella foschia stagnante 
che impedisce di vedere tanto gli ostacoli quanto gli approdi, 
l’immobilità non è la soluzione. E’ lasciarsi andare alla deriva a 
offrire aperture possibili, chiavi che interpretano l’enigma del 
presente-estraneo, e del futuro ignoto. 
Così procede la ricerca di Raffaele Santillo che alleggerisce il 
gesto, il segno, il colore per andare verso un mondo altro, dove 
il Tempo cessa di essere urgente, la soglia di rappresentare il 
limite, e il silenzio non basta a celare le pressanti richieste della 
realtà quotidiana. La rappresentazione del mondo riprende 
la parola, pur con un sussurro a bassa voce, dentro il mistero 
delle ultime opere. Un catalogo di prodotti in vendita (abiti, 
persone, luoghi e cose) rappresenta l’inizio di un percorso 
lento, in cui consapevolmente lasciarsi e lasciar andare, fino al 
raggiungimento di un’ombra, di un alone poetico vitale che parla 
del cominciamento, che accenna a nuove labili relazioni, che 
ri-forma senza conformarsi.

Alessandra Santin

Raffaele Santillo sceglie oggi, la strada quasi antitetica all’urlo: 
il silenzio. Lo svelamento, nel caos imperante, si determina con 
l’occlusione, l’eliminazione del superfluo, quando la maggior 
parte delle cose è superfluo e ridondante... Un atteggiamento 
si diceva che si riannoda alle tendenze classiche, della ricerca, 
attraverso la pittura, della realtà che si spinge alla metafisica. 
Dalla concretezza estrema di una riproduzione a stampa, il 
nostro reale mediato, Raffaele Santillo finisce per trovarne 
il senso nell’astrazione, mediante l’estrema sintesi della sua 
cancellazione. Ma è una sintesi perseguita con una sensibilità 
oggettuale che non radicalizza all’estremo annichilimento 
l’oggetto e il reale, quello che guida l’artista invece è la 
consapevolezza della forza anche minima della memoria che 
ricostruisce le trame cancellate, le reinventa secondo un 
nostro personale riannodarne le tracce rimaste 
apparentemente sospese.

Paola Bristot

Quando scelgo non delimito 

generi, epoche o produzioni, né 

prefiguro forme o stili. L’affinità 

scaturisce ovunque vibri un 

‘linguaggio’ che mi sembra 

familiare. Mi lascio raggiungere 

da elementi che convengono 

al mio sentimento, sollecitano 

la mia compartecipazione e 

convogliano o stimolano 

la mia percezione mentale. 

È l’interazione che conta … mi 

sintonizzo con il pathos che 

liberamente soffia ovunque.
Fabrizio Desideri

L’intervento pittorico sulla superfice di queste pagine è 
un ragionevole “atto di violenza”, un’appropriazione, una 
operazione tanto ingrata quanto salvifica, con l’obiettivo di 
sottrarre a quelle immagini il loro effimero linguaggio cui erano 
state destinate ed utilizzarle come appiglio grafico per l’opera. 
La superficie patinata non è più punto di arrivo, bensì l’inizio 
di un processo che dall’esterno porta verso l’interno, in cui 
velature e colori annullano il contesto ed il contenuto. 
Le figure perdono il loro fine rimanendo sospese, come in 
attesa di destinazione, emergendo dai toni opachi di un 
fondale scenico e narrativo.

Raffaele Santillo

Le carte e le tele di Raffaele Santillo hanno come punto di 
partenza l’immagine fotografica che viene continuamente 
depauperata del superfluo, alla ricerca, attraverso un 
operazione di setaccio, della verità. In questo intervento di 
scavo, sfocatura e cancellazione, a subire delle “riduzioni” 
non sono solo le forme, ma anche i colori, che virano 
tendenzialmente in tonalità grigio bluastre. Apparentemente 
monotone e cupe da un lato - il grigio è infatti simbolo della 
devitalizzazione e dello spegnimento di ogni pulsionalità 
- denotano al contempo una ricerca di possibilità nella 
neutralità. In base alla luce, sono infatti individuabili almeno 
sedici sfumature di questo colore o di un altro. Grigio come 
la cenere, ma anche azzurro-blu come la spiritualità, ovvero 
due poli antitetici verso i quali l’essere umano può decidere di 
tendere. Sono paesaggi silenziosi e isolati, dove a comunicare 
è spesso solo ed esclusivamente l’energia del mondo naturale o 
antropizzato. Immagini che fungono quasi da cassa di risonanza 
dei nostri stati interiori.

Eva Comuzzi
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Raffaele Santillo
Sette cappelli i carta, 2016
olio su tela, cm. 80 x 100



186

Raffaele Santillo
Paesaggio destrutturato, 2017
olio su carta, cm. 32 x 25
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Raffaele Santillo
Pescatore 2018
tecnica mista su carta, cm. 33 x 25
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Raffaele Santillo
Giardino d’infanzia, 2016
olio su tela, cm. 30 x 30

Raffaele Santillo
Alberi azzurri, 2016
Tecnica mista  su tela, cm. 30 x 30
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Raffaele Santillo
Fiore, 2016
Tecnica mista  su tela, cm. 40 x 30

Raffaele Santillo
Reperti, 2017
olio su tela, cm. 50 x 40
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Raffaele Santillo
L’amicizia fra la palma e il leopardo,  2018
tecnica mista su carta, cm. 38 x 27

Raffaele Santillo
Solido nel paesaggio, 2016
tecnica mista su carta, cm. 27 x 21

Raffaele Santillo
Rifugio, 2017
tecnica mista su carta, cm. 29 x 25
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Raffaele Santillo
Campo rosa, 2017
olio su carta, cm. 33 x 24
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Raffaele Santillo
Consapevole deriva, 2016
olio su carta, cm. 28 x 21
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Raffaele Santillo
Racconti rosa di sabato, 2014
tecnica mista su carta, cm. 27 x 20
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Raffaele Santillo
Giochi notturni, 2016
tempere su stampa, cm. 26 x 23
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Raffaele Santillo
Fuori scala, 2016
tempere su stampa, cm. 27 x 21
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Michele Tajarol
Sasso., 2017
fotografia analogica in b/n  
stampa su telo antivento. 
cm 400 x 270 

Pag. seg.
Michele Tajarol 
Not found, 2016 
Bassorilievi, stoffe, cuciture 
e cancellazioni su carta
intelata, cm 30 x 24 
8 foto dal catalogo del 
fotograafo Tosi
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Teatri
Teatri è un progetto di collage per 
costruire una serie di possibili spazi 
scenici. Oggetti, personaggi e vuoti si 
sommano dentro minime dimensioni 
e brevi prospettive, come quinte teat-
rali che spaccano scene di carta.  Non 
vi è un filo conduttore che li unisce in 
una sola narrazione, ma è un lavoro che 
preme sulla composizione e di para-
dossali forme ed assurdi personaggi
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Lucio Schiavon
Re/ b/ / us ,(Il saraceno), 2018
Pennarello a china su carta per alimenti, 
cm 145 x 77
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Lucio schiavon
Enigma: Madre, 2018
Pennarello a china su carta per alimenti, 
cm 137 x 71 
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Lucio Schiavon
Rebus 1: Linea orizzontale, 2018
Pennarello a china su carta per alimenti, 
cm 103 x 79

Lucio Schiavon
Rebus 2: Soluzione centrale, 2018
Pennarello a china su carta per alimenti, 
cm 103 x 79
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Lucio Schiavon
Rebus 3: Cerchio e linee ondulate, 2018
Pennarello a china su carta per alimenti,  
cm 103 x 79

Lucio Schiavon
Rebus 4: Fine, 2018
Pennarello a china su carta per alimenti,  
cm 103 x 79
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Lucio Schiavon
Rebus 5: Labirinto, 2018
Pennarello a china su carta per alimenti,  
cm 103 x 79
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Storie in nero

Daniele Catalli

MIRCALLA o Stanza Numero 1

Mircalla è una serie di 15 disegni creati per essere installati a Torino nel 2012.
Si tratta del primo progetto del collettivo LE STANZE SEGRETE.

Punto d’incontro tra arti visive, teatro d’ombre e performance, Le Stanze Segrete di S. si dedicano alla creazione di esperienze 
sensoriali (o Stanze) tramite l’utilizzo di soluzioni tecniche ridotte al minimo. 

Ogni Stanza è un lavoro site specific, studiato ed opportunamente modellato per lo spazio in cui viene installato. Nelle Stanze 
si entra con una guida e a piccoli gruppi.

Le Stanze vogliono coinvolgere lo spettatore in prima persona (definito in questo caso Ospite) inducendolo a creare un 
proprio percorso mentale mentre la narrazione si sviluppa sotto i suoi occhi. Partendo da un nucleo narrativo iniziale, viene 
lasciata libera interpretazione della storia agli Ospiti.

MIRCALLA o Stanza Numero 1 utilizza come base dell'installazione/performance il racconto del 1872 di Sheridan Le Fanu 
"Carmilla" , tra i primi racconti a presentare la figura del vampiro ed il primo in cui compare la figura della vampira con le 
caratteristiche "moderne", ricca di fascino e sensualità.
La sua figura, ha anticipato la figura del Dracula di Bram Stoker.
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Luigi Rizzetto 
Mandaranci offerti 
all'orizzonte, 2017 
olio su tavola, 
cm 31 x 24
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Luigi Rizzetto 
Mele offerte 
all'orizzonte, 2017 
olio su tavola, 
cm 31 x 24
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Luigi Rizzetto 
Offerta alla prima luce I, 2018 
olio su tavola, cm 21 x 33,8
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Luigi Rizzetto 
Offerta alla prima luce II, 2018
olio su tavola, cm 24,8 x 40
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Luigi Rizzetto 
Si offre alla luna come, lontano, il mare, 2017 
olio su tavola, cm 30 x 40
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Favolette del tempo

Pinocchio 
Calendario
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Francesca De Pieri
Ritratto di famiglia in bacheca, 2018 
legno, terre, cera, carta, scatola 
alluminio, monile, cm. 22 x 22 

Francesca De Pieri
Portafortuna , 2018
legno, terre, cera, pelo sintetico, 
cartuccia e chiave, cm 22 x 22 

Francesca De Pieri
Wanted, 2018                                          
legno, terre, cera,  foto, vasetto
vetro, terra e cartapesta, cm 22 x 22   



225



226

Ezio Gribaudo
Calendario 2018, 2017
tecnica mistae 
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