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ART & MARKET

Nell’ultimo decennio si è riscontrato un 
crescente interesse per l’arte come asset di 
investimento. Deloitte e ArtTactic hanno at-
tentamente monitorato questo fenomeno a 
partire da quando nel 2011 è stato lanciato il 
primo numero di Art & Finance Report. 

The 2018 Valuation & Appraisals Market Re-
port esamina il mercato dell’arte e del colle-
zionismo dal punto di vista del “valutatore”. 
Il report copre 49 categorie, da Memorabilia 
e strumenti scientifici alla Fine Art; si tratta 
di una guida per esperti del settore sul com-
plesso e frammentato mercato dell’arte e del 
collezionismo.

La prima domanda cui ArtTactic cerca di ri-
spondere è “Cosa determina il valore di un’o-
pera d’arte e perché alcune sono così costo-
se?”.

Per rispondere a tali domande, occorre anzi-
tutto tenere a mente che prezzi elevati sono 
dati in primis, come per tutti i beni, da un’e-
levata domanda e una scarsità nell’offerta: è 
proprio la “disponibilità limitata” a conferire 
a questi beni la loro rarità, desiderabilità e di 
conseguenza il loro valore. 

Capire come determinare il prezzo di un’o-
pera d’arte è una delle questioni più impor-
tanti per qualsiasi operatore del settore; si 
tratta di un processo complicato, fortemen-
te influenzato da molteplici variabili, anche 
soggettive. Il fattore più rilevante, nonché 
quello da cui ogni valutazione dovrebbe par-
tire, è sicuramente il certificato di autenticità 
dell’opera. Una volta stabilito l’artista e l’au-
tenticità del bene si può procedere con la di-
samina degli altri fattori che concorrono alla 
formazione del prezzo. 

Nello stesso modo in cui ogni opera d’arte 
è “unica”, anche ogni valutazione lo sarà e 
darà più o meno rilievo ad una serie di ele-
menti piuttosto che ad altri. 

Secondo il report, i cinque fattori chiave da 
considerare quando si vuole stabilire il va-
lore di un’opera sono: la letteratura, l’exhi-
bition history, la provenienza, la condizione 
dell’opera e i segni presenti su di essa (firma, 
timbri, etichette, ecc). Se i cinque fattori ri-
mangono gli stessi per la valutazione di ogni 
bene, ciò che varia è l’impatto che essi hanno 

sulle diverse categorie. Ogni fattore è valuta-
to su una scala da 1 a 10 punti, dove 1 viene 
assegnato in caso di basso impatto sul prez-
zo e 10 in caso di impatto maggiore. Il fatto-
re che ha il maggiore impatto sul prezzo in 
tutte le categorie è la presenza di segni, con 
un punteggio medio di 8,67 su 10. Segue la 
condizione dell’opera, con un punteggio me-
dio di 8,02; la provenienza 7,08; l’exhibition 
history e la letteratura si attestano rispettiva-
mente attorno ai 4,23 e 4,04. 

Fine Art - Il report definisce settore Fine Art, 
la combinazione di Arte Contemporanea, Di-
segni, Arte latino-americana, Arte marittima, 
Dipinti antichi e non, Stampe e Dipinti russi. 

Il settore copre un periodo che va dal XV se-
colo fino ai giorni nostri e fornisce il 24,5% 
delle valutazioni. Il periodo più popolare è 
il XIX secolo che per il 29% prevede Dise-
gni, per il 41% Arte latino-americana, per il 
35% Dipinti russi, per il 26% Arte marittima 
e per il 24% Stampe. Anche le opere d’Arte 
Contemporanea sono popolari: la categoria  
rappresenta l’11% del settore; il 23% dell’Arte 
latino-americana è classificata come “con-
temporanea” così come il 25% delle Stampe. 

Nel report il Fine Art si attesta come il settore 
più “prezioso”, registrando la più alta per-
centuale di valutazioni con più di 200 opere 
oltre i $100.000 e 230 opere tra i $25.000 e 
i $100.000, la maggior parte delle quali af-
ferenti alle categorie Dipinti antichi e Arte 
Contemporanea. Nell’Arte Contemporanea, 
le opere oltre i $100.000 rappresentano il 
2% delle valutazioni. Tuttavia, non tutte le 
categorie del settore hanno opere d’arte 
molto “preziose”: l’Arte latino-americana 
per esempio, non ha valutazioni superiori ai 
$5.000 e non ci sono valutazioni per i Dipin-
ti russi oltre i $25.000. Le opere d’arte che 
fanno capo a questo settore provengono da 
tutto il mondo, tuttavia ci sono preferenze 
per alcuni paesi: tradizionalmente l’Arte ma-
rittima e i Dipinti antichi sono di provenienza 
olandese che rappresentano rispettivamen-
te il 33% e il 12%. 

Gli Old Master Painting (Dipinti antichi) sono 
tendenzialmente italiani, rappresentando il 
26% del volume totale. Stesso discorso per 
l’Arte Contemporanea (16%), i Disegni (18%) 
e i Dipinti di altre epoche (11%). Le opere 

d’arte americana sono invece scelte dal 18% 
dei collezionisti di Arte Contemporanea. 

Arte Contemporanea - Il mercato dell’Arte 
Contemporanea, precisa il report, ha regi-
strato una crescita esponenziale negli ultimi 
decenni raggiungendo prezzi da record che 
mostrano ai collezionisti da una parte il po-
tenziale finanziario della categoria, dall’altra 
però la volatilità della stessa. Nel mercato di 
fascia più bassa, i prezzi sono in costante au-
mento per gli artisti più conosciuti che han-
no una buona presenza sul mercato. La fa-
scia media di mercato (circa $500.000 - $10 
milioni) prospera grazie agli acquirenti che 
cercano di costituire le proprie collezioni ga-
rantendosi investimenti futuri. Tuttavia, con 
un mercato così vivace, è importante che i 
collezionisti facciano ricerche approfondite 
prima di procedere all’acquisto soprattutto 
perché mode e tendenze possono facilmen-
te creare “artist booms” in questa categoria. 

Le principali vendite contemporanee com-
prendono i maestri che hanno operato tra 
il 1945 e il 1970 come Jackson Pollock, Andy 
Warhol, Mark Rothko e Francis Bacon, oltre 
ad altri artisti viventi come Gerhard Richter, 
Peter Doig e Christopher Wool. Gli artisti ci-
nesi coprono buona parte della “top 100”, 
seguiti dagli artisti americani e poi dagli in-
glesi. Gli artisti tedeschi, anche loro numero-
si, sono principalmente Anselm Kiefer, Gün-
ter Förg e Wolfgang Tillmans. 

A prescindere dai prezzi da capogiro realiz-
zabili sul mercato dell’Arte Contemporanea, 
ciò che rende veramente speciale questo 
settore è la sua capacità di dominare tutti 
gli ambienti - fiere, mostre e biennali - e di 
abbracciare ogni collecting categories, dal 
design all’arte figurativa, dal mobilio agli ar-
genti, fino alla scultura.

A visitor studies Andy Warhol’s ‘Dollar Signs’ in 
Sotheby’s London showroom. 

Photo by Mary Turner - Getty Images
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Sebastião Ribeiro Salgado nasce nel 1944, ad 
Aimorés in Brasile. Si trasferisce con la moglie 
prima a Parigi poi a Londra dove lavora anche 
come economista per l’Organizzazione Inter-
nazionale per il Caffè. 

La sua fama di fotografo documentarista 
inizia in Africa e in America Latina come fre-
elance, prosegue lavorando per le agenzie 
fotografiche Sygma, Gamma e Magnum fino 
alla creazione della sua personale agenzia 
Amazonas Images. 

I suoi progetti fotografici documentano l’u-
manità in movimento, non solo profughi e 
rifugiati, ma anche migranti verso le immen-
se megalopoli del Terzo Mondo (In cammino 
e Ritratti di bambini in cammino, Contrasto 
Editore - 2000); si occupa degli Indios e dei 
contadini dell’America Latina, della carestia in 
Africa ma anche della fine della manodopera 
industriale su larga scala (La mano dell’uomo, 
Contrasto Editore - 1994).

La Reggia di Venaria Reale (Torino) accoglie 
fino al 16 settembre 2018 l’ultima grande 
mostra fotografica dell’artista brasiliano.

Le parole di Lélia Wanick Salgado, moglie del 
fotografo e curatrice della mostra, descrive in 
questi termini il progetto: 

“Genesi è la ricerca del mondo delle origini, 
come ha preso forma, si è evoluto, è esistito per 

millenni prima che la vita moderna accelerasse 
i propri ritmi e iniziasse ad allontanarci dall’es-
senza della nostra natura. È un viaggio attra-
verso paesaggi terrestri e marini, alla scoperta 
di popolazioni e animali scampati all’abbrac-
cio del mondo contemporaneo. La prova che 
il nostro pianeta include tuttora vaste regioni 
remote, dove la natura regna nel silenzio della 
sua magnificenza immacolata; autentiche me-
raviglie nei Poli, nelle foreste pluviali tropicali, 
nella vastità delle savane e dei deserti roventi, 
tra montagne coperte dai ghiacciai e nelle isole 
solitarie. Regioni troppo fredde o aride per tut-
to tranne che per le forme di vita più resistenti, 
aree che ospitano specie animali e antiche tri-
bù la cui sopravvivenza si fonda proprio sull’iso-
lamento. Fotografie, quelle di Genesi, che aspi-
rano a rivelare tale incanto; un tributo visivo a 
un pianeta fragile che tutti abbiamo il dovere di 
proteggere.”

Genesi, protagonista di un tour internazionale 
di incredibile successo, è un progetto comin-
ciato nel 2003 e durato 10 anni; con 245 ecce-
zionali immagini che compongono un itine-
rario fotografico in un bianco e nero di grande 
incanto, la mostra racconta la rara bellezza del 
patrimonio unico e prezioso di cui disponia-
mo: il nostro pianeta. 

La mostra è suddivisa in cinque sezioni che ri-
percorrono le terre dove Salgado ha realizzato 
gli scatti: Il Pianeta Sud, I Santuari della Natura, 
l’Africa, Il grande Nord, l’Amazzonia e il Pan-

tanàl. Il percorso espositivo presenta una serie 
di fotografie realizzate con lo scopo di immor-
talare un mondo in cui natura ed esseri viven-
ti vivono ancora in equilibrio con l’ambiente. 
Una parte del suo lavoro è rivolto agli animali 
che sono impressi nel suo obiettivo attraver-
so un lungo lavoro di immedesimazione con 
i loro habitat. 

Genesi è frutto della collaborazione di Civita 
Mostre con il Consorzio delle Residenze Reali 
Sabaude. Il catalogo della mostra è pubblica-
to da Taschen e sarà disponibile nel bookshop 
della mostra.

Sebastiao Salgado
Genesi

ART EXHIBITION

Kafue National Park, Zambia, 2010
© Sebastião Salgado/Amazonas Images/Contrasto
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ART EXHIBITION
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L’esposizione presente fino al 2 settembre 2018  
alla Fondazione Beyeler (Basilea) vede come 
protagonisti due dei più grandi rappresentan-
ti dell’arte moderna: il pittore irlandese Francis 
Bacon e lo scultore svizzero Alberto Giacometti. 
Questa è la prima mostra ad unire i lavori dei due 
maestri, un tempo amici e rivali.

Il lavoro di Giacometti e Bacon ebbe un’influen-
za decisiva nell’arte del XX secolo. Per quanto a 
prima vista la loro Arte possa apparire differen-
te, la presentazione congiunta delle loro opere 
rivela molte sorprendenti somiglianze. Entrambi 
si interessarono fortemente al ruolo tradizionale 
degli antichi maestri da cui studiarono, imitarono 
e presero spunto. Si concentrarono sul proble-
ma della rappresentazione bidimensionale dello 
spazio, utilizzando strutture simili a gabbie all’in-
terno dei loro lavori come significante dell’isola-
mento delle figure nel loro ambiente. Entrambi 
raffigurarono la propria immagine in maniera 
frammentata attraverso corpi deformi. Condivi-
sero la passione per i ritratti e le raffigurazioni di 
individualità, la figura umana diventa punto di 
riferimento artistico. Dichiararono di essere “rea-
listi” nell’indagare, ognuno a proprio modo, nuovi 
estremi dell’astrazione. Così facendo sfidarono la 
contrapposizione tra raffigurazione e astrazione, 
temi centrali all’interno dell’arte moderna.

Le spettacolari differenze nei lavori di Bacon e 
Giacometti, come i colori spesso vividi e accesi di 
Bacon, e le differenti tonalità di grigio che caratte-
rizzano il lavoro di Giacometti scandiscono il rit-
mo dell’esposizione. Nove stanze, nella cui prima 
si trovano i ritratti rappresentanti la pittrice Isabel 
Rawsthorne, intima amica di entrambi, e per un 
periodo amante di Giacometti. Isabel posò e fece 
loro da musa. Gli artisti la rappresentarono in ma-

niera completamente differente: Giacometti la 
riprende da lontano, nel senso figurato e letterale 
del termine, mentre Bacon la dipinge come una 
Femme Fatale richiamando l’idea delle furie tipi-
che delle tragedie greche.

Nel 1965, la loro amicizia si era consolidata a tal 
punto che Bacon decise di visitare Giacometti alla 
Tate Gallery di Londra, dove quest’ultimo stava 
preparando una retrospettiva. Quest’incontro è 
stato documentato in una serie di fotografie scat-
tate dal fotografo inglese Graham Keen; scatti che  
mostrano i due maestri impegnati in una conver-
sazione piuttosto animata. Oltre cinquant’anni 
dopo, i due si rincontrano alla Fondazione Beyeler, 
dove il loro doppio ritratto, nella fotografia appun-
to di Keen, si trova in apertura del percorso della 
mostra.

I dipinti di Bacon contrastano con una selezione 
di disegni e sculture rappresentanti ritratti della 
tarda produzione di Giacometti. L’espressività e 
la compulsiva estroversione dei quadri di Bacon 
irretiscono immediatamente l’interesse dell’os-
servatore. Anche se la moderazione e la compo-
stezza della produzione artistica tipica di Giaco-
metti ottiene un effetto ugualmente ipnotico: le 
sue figure, la sua rappresentazione di esse, delle 
situazioni, della costrizione e coercizione, sosten-
gono gli apparenti segni del dolore impresso 
dall’artista sui modelli, costretti all’immobilità del-
la posa per ore e ore. Giacometti stesso si sotto-
pose a imposizioni estreme, maledicendo la sua, 
autonomamente supposta, mancanza di abilità 
in un continuo rimodellamento dei ritratti, sino 
ad arrivare ad una estrema riduzione e sintesi di 
concentrazione del segno artistico.

Il tema della mostra si concentra nella penultima 

stanza, sul gioco d’intensità, passione e aggressio-
ne del lavoro di entrambi gli artisti. Le profonde 
cicatrici lasciate dall’attacco di Giacometti attra-
verso la modellazione, per mezzo di un coltello, di 
un busto di malta, indicano la radicata avversione 
sia per il modello che per il suo stesso lavoro, che 
viene indirettamente riversata verso l’artista stes-
so. Guardando le immagini di Bacon emerge una 
simile impressione, volti e corpi distorti, mutilati 
con sorprendente brutalità. Nei lavori di entrambi 
gli artisti, i canoni estetici vengono completamen-
te ribaltati.

Quello che Bacon e Giacometti rivelano qui è il 
lato oscuro dell’esistenza umana.

Le 100 opere in mostra provengono, per quel che 
riguarda Francis Bacon, da prestiti di importanti 
musei come l’Art Institute di Chicago, il Museum 
of Modern Art di New York e il Centre Pompidou 
di Parigi, e da collezioni private, mentre per Alber-
to Giacometti, prevalentemente dall’omonima 
Fondazione di Parigi. 

La mostra è stata organizzata dalla Fondation 
Beyeler in collaborazione con la Fondazione 
Giacometti di Parigi. I curatori sono Catherine 
Grenier, direttrice della Fondazione Giacometti a 
Parigi, Michael Peppiatt, esperto di Bacon e amico 
personale dell’artista, e Ulf Küster, curatore della 
Fondazione Beyeler. La mostra è accompagnata 
da un ampio catalogo, pubblicato da Hatje Cantz 
Verlag, con saggi dei curatori e ulteriori contributi 
di Hugo Daniel e Sylvie Felber.

Un’esperienza unica, intensa e stimolante; una 
mostra assolutamente da non perdere, capace di 
sorprendere ed emozionare. 

ART EXHIBITION

Bacon e Giacometti
alla Fondation Beyeler
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ART EXHIBITION

Exhibition “Bacon – Giacometti“ at the Fondation Beyeler, Riehen/Basel, 2018
Artworks: © The Estate of Francis Bacon / © Succession Alberto Giacometti / 2018 

ProLitteris, Zurich; photos: Mark Niedermann



All Art N.7 - Luglio/Agosto 2018

10

ART EXHIBITION

Pino Pinelli. Pittura oltre il 
limite

Pino Pinelli
Pittura GR., 1976

Acrilico su flanella non preparata
30 x 41 cm
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ART EXHIBITION

La Pittura Analitica – nata alla fine degli anni 
Sessanta come reazione alla generale svalu-
tazione dell’atto pittorico – è oggetto, oggi, in 
Italia, di un rinnovato interesse critico e colle-
zionistico. Un processo di riscoperta iniziato 
nella seconda metà del decennio scorso che 
inevitabilmente si riflette sul mercato seconda-
rio, in termini di rivalutazione dell’opera, quan-
to meno, dei principali protagonisti italiani di 
questa tendenza. 

Tra questi protagonisti si ricorda uno dei massi-
mi esponenti di questo movimento, Pino Pinelli 
(Catania, 1938), che fin dai primi anni Settanta 
avvia una fase di riflessione e ricerca nella qua-
le analizza il nesso fra tradizione e innovazione, 
con un particolare interesse alle superfici e vi-
brazioni pittoriche.

Pinelli carica le sue opere di un nuovo concetto 
e senso: corpi inquieti di pittura in cammino 
nello spazio, fluttuanti e migranti in piccole o 
grandi dimensioni, fatte da materiali che reca-
no impressi i segni di ansiosa duttilità.

La suggestiva residenza reale milanese - Palaz-
zo Reale, situato nel cuore pulsante della città, 
ospita per la prima volta dal 10 luglio al 16 set-
tembre 2018 l’antologica del grande maestro 
divisionista Pino Pinelli, promossa da Comune 
di Milano | Cultura in collaborazione con L’Ar-
chivio Pino Pinelli.

Pino Pinelli: pittura oltre il limite è un viaggio 
all’interno della produzione dell’artista che 
copre circa cinquant’anni di attività, curata dal 
Professore Francesco Tedeschi.

Oltre 40 le opere esposte che esaltano e rac-
contano il significato di Pittura Divisionista che 
si definisce attraverso il ricorso alla monocro-
mia, il superamento della forma-quadro, il va-
lore sensibile del colore e della disseminazione. 

“Dal fare la pittura al riflettere sugli strumenti, 
la mia è una pittura che ha corpo, uno spessore. 
Un’idea di dare sostanza ad essa, come se fosse 
di ‘carne ed ossa’. Ho voluto inglobare un altro 
senso, il piacere di poter toccare la pittura, quasi 
come se fosse una scultura” commenta lo stes-
so Pinelli.

Osservando le sue opere si avverte subito un 
senso di singolarità, di distacco dalla classica 
concezione di pittura, un’incessante voglia 
di ‘superare’ i classici schemi legati a un’idea 
tradizionale del quadro, inteso come un mero 
insieme di tela e cornice.

“La tecnica da lui adottata - afferma Francesco 
Tedeschi - nel rendere ogni elemento un fram-
mento di colore che fa parte di una sequenza, 
porta a far agire il colore in senso attivante, 
come punto di concentrazione di energie che 
si distribuiscono nell’ambiente, secondo movi-
menti, traiettorie, intuizioni che respirano di una 
gestualità diretta a fare dello spazio un luogo 
rigenerato.” 

La mostra rende coscienti i visitatori della 
turbolenza che la pittura italiana ha subito a 
partire dagli anni Sessanta, una vera e propria 
rivoluzione stilistica. Lo stesso Pino Pinelli attra-
verso questa mostra ci fa capire tutte le fasi ar-
tistiche che ha attraversato; dagli anni Settanta 

indaga la pittura geometrica (non euclidea) e 
da lì attraverso un processo di sottrazione è ar-
rivato ai celebri Monocromi – opere di un unico 
colore ma che in realtà possiedono oltre otto 
sfumature.

Ma la vera svolta analitica dell’artista avviene 
poco dopo, quando Pinelli “rompe” il concetto 
stesso di quadro: le pareti diventano parte in-
tegrante delle sue opere. In Pittura GR. (cfr im-
magine p. 10) del 1976 è chiara tale rottura, l’o-
pera viene destrutturata attraverso la divisione 
di un perimetro in elementi angolari che vanno 
a definire il vuoto della parte interna. L’artista 
sposta così l’attenzione degli spettatori all’inte-
ra superficie e allo spazio nel suo complesso.

“Ho deciso di usare materiali diversi dalla clas-
sica tela, la mia base per dipingere è la flanella, 
per un discorso tattile e di seduzione.” 

Nacquero così le prime Disseminazioni, dove i 
diversi elementi di una pittura sono concepiti 
come relazione di parti che disegnano e modi-
ficano lo spazio.

Pino Pinelli: pittura oltre il limite è una mostra af-
fascinante che valorizza un movimento pittori-
co di grande valore ma troppo spesso sottova-
lutato. La Pittura Analitica ha attraversato circa 
mezzo secolo, i suoi esponenti hanno parteci-
pato a Biennali e a fiere nazionali e internazio-
nali, negli anni Ottanta e Novanta si è contratta 
per poi tornare in auge negli anni Duemila. 
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ART FAIR

Biennale di Arte 
Contemporanea di 
Shenzhen 
2018

Laura Renna
Horizon

2017
Project digital drawing / Disegno digitale del progetto 

Courtesy Laura Renna. All rights reserved.

Siamo in Cina - dragone dell’economia e po-
tenza globale dell’innovazione - precisamente 
a nord di Hong Kong nella Cina Continentale, 
a Shenzhen, considerata una delle città a più 
rapido sviluppo del mondo. Proprio in questa 
metropoli, dal 11 maggio al 29 luglio 2018, si 
tiene la prima Biennale di arte contemporanea.

Shenzhen, capitale Hi Tech della Grande Cina, 
in passato era un piccolo borgo di pescatori 
con poche decine di migliaia di abitanti; oggi 
- dopo il boom economico alla fine degli anni 
Settanta - è considerata la città più imprendi-
toriale di tutta la Cina con oltre 10 milioni di 
abitanti.

Dedicata al tema “Open Source”, curata 
da Zehui Tang e Janet Fong, la Biennale di 
Shenzhen si terrà al Luohu Art Museum 
ed è sostenuta dall’Autorità Governativa di 
Shenzhen e parzialmente dallo Shenzhen 
Cultural Development Funds.

Il tema della Biennale è appunto “Open 
Source”: di chiara derivazione dal mondo 
iper-tecnologico, è in questo concetto che i 
curatori ritengono possa essere compresa, e 
declinata nelle sue sfaccettature, l’identità in-
dividuale e collettiva della città di Shenzhen. 
Da un lato, Shenzhen è infatti la sede high tech 
più grande della Cina, quartier generale di 

mega aziende quali Tencent e Huawei. D’altro 
lato, parlando metaforicamente, Shenzhen 
è Open Source in quanto storicamente è una 
estesissima piattaforma di scambio, econo-
mico, tecnologico, sociale: crea risorse e invita 
gli innovatori che lavorano in modo decentra-
lizzato.

Partendo da queste premesse due artisti ita-
liani, Maurizio Donzelli e Laura Renna hanno 
riflettuto, ideato e progettato due opere mo-
numentali, pubbliche, site-specific, che, inte-
ramente prodotte dalla Biennale di Shenzhen, 
sono esposte al Luohu Art Museum.

Il team curatoriale della Biennale si è confron-
tato attivamente per questi progetti dei due 
artisti italiani con Alice Cazzaniga, consulente 
curatoriale, e con Marignana Arte di Venezia, 
in qualità di galleria di riferimento degli artisti, 
in collaborazione con Melania Raimondi, assi-
stente della curatrice.

I due artisti italiani, attraverso un lungo pro-
cesso di selezione, sono stati scelti per la pe-
culiare e originale visione del tema “Open 
Source”, che attraverso le loro opere sarà 
declinato in direzioni di profonda pregnanza: 
dal tema della interazione tra opera, artista e 
pubblico, attraverso la potenzialità della visio-
ne e della immagine-miraggio (Donzelli con 

“Diorama”), a quello del rapporto tra paesag-
gio naturale e urbano, analizzato attraverso 
un orizzonte visivo che rievocando un luogo 
esalta i valori della memoria e della trasforma-
zione (Renna con “Horizon”).

Queste sono solo alcune delle suggestioni che 
emergono dai due progetti site-specific italiani 
partiti per l’iper-tecnologica Shenzhen, che si 
stanno confrontando con circa venti rappre-
sentanti della ricerca artistica selezionati per 
la manifestazione.



All Art N.7 - Luglio/Agosto 2018

13

ART FAIR



All Art N.7 - Luglio/Agosto 2018

14

ART FAIR

Biennale di Architettura
2018

Biennale di Architettura
“Svizzera 240: House Tour”

Padiglione della Svizzera
Photo: Christian Beutler / KEYSTONE)
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Venezia ospita da sabato 26 maggio a dome-
nica 25 novembre 2018, ai Giardini e all’Ar-
senale, la 16° Mostra Internazionale di Archi-
tettura dal titolo FREESPACE, a cura di Yvonne 
Farrell e Shelley McNamara, organizzata dalla 
Biennale di Venezia presieduta da Paolo Ba-
ratta.

FREESPACE pone al centro dell’attenzione lo 
spazio, libero e gratuito, e le sue qualità.

“Space, free space, public space possono an-
che rivelare la presenza o l’assenza in genere 
dell’architettura, se intendiamo come architet-
tura il pensiero applicato allo spazio nel quale 
viviamo e abitiamo” - spiega Baratta.

La mostra si articola tra il Padiglione Centrale 
fino ai Giardini dell’Arsenale. In passato i Giar-
dini erano un enorme complesso di cantieri, 
simbolo della potenza economica, politica e 
militare della città; è dal 1980 che l’Arsenale è 
diventato un luogo espositivo della Biennale.

L’esibizione include 71 partecipanti raccolti in 
due sezioni speciali: la prima, nel numero di 
16 partecipanti, intitolata Close encounter, me-
etings with remarkable projects, presenta lavo-
ri che nascono da una riflessione su progetti 
noti del passato; la seconda, nel numero di 13 
partecipanti, dal titolo The practice of teaching, 
raccoglie lavori sviluppati nell’ambito dell’in-
segnamento.

“Invenzione e creatività alla micro e alla macro 
scala: edifici storici rigenerati dall’intelligen-
za degli architetti; edifici dimenticati rivisitati 
e riportati alla vita; tipologie trasformative 
dell’abitare; necessità infrastrutturali tradotte 
in strutture pubbliche e civiche” raccontano 
le curatrici della Biennale di Architettura. Le 
stesse hanno redatto il Manifesto della Bien-
nale spiegando meglio il concetto di freespa-
ce: “È la generosità di spirito e il senso di uma-
nità che l’architettura colloca al centro della 
propria agenda.”

L’attenzione è rivolta non al mero concetto 
estetico di perfezione del progetto pubblico 
nel determinarlo freespace, ma alla sua capa-
cità di “dare” qualcosa a chi lo vive.

Il concetto di spazio in questa Biennale 2018 
viene interpretato in chiave universale e per-
mette ai visitatori di sondare le aspirazioni, le 

ambizioni e la generosità dell’architettura. 

L’esposizione viene utilizzata come strumen-
to per promuovere, facilitare, riscoprire e 
talvolta custodire e proteggere le interazio-
ni; pone al centro le persone, la comunità, il 
paesaggio e i diversi modi di relazionarsi tra 
le persone.

La cerimonia di premiazione della 16° Mostra 
Internazionale di Architettura si è tenuta sa-
bato 26 maggio a Ca’ Giustinian (Venezia) e 
ha visto la partecipazione di una Giuria Inter-
nazionale composta da Sofía Von Ellrichshau-
sen (Presidente di Giuria, Argentina), Frank 
Barkow (Stati Uniti), Kate Goodwin (Austra-
lia), Patricia Patkau (Canada), Pier Paolo Tam-
burelli (Italia).

Da ricordare è sicuramente il prestigioso Leo-
ne d’Oro per la migliore Partecipazione Nazio-
nale, vinto quest’anno dalla Svizzera. 

Eduardo Souto de Moura con il progetto Sviz-
zera 240: House Tour - installazione architet-
tonica piacevole e coinvolgente - affronta le 
questioni chiave della scala costruttiva dello 
spazio domestico. Progetto realizzato dalla 
Fondazione Svizzera per la cultura Pro Hel-
vetia con un team di architetti del Politecnico 
federale di Zurigo – Alessandro Bosshard, Li 
Tavor, Matthew der Ploeg e Ani Vihervaara.

“Vogliamo mostrare ai visitatori un tour di una 
casa, che offre una sensibilità architettonica 
esagerata, attraverso la quale ognuno osserva 
la peculiarità della propria casa nella prospet-
tiva di un estraneo” commentano gli architetti 
progettisti.

L’installazione è un “labirinto domestico” 
bianco e vuoto, dove gli spazi sono composti 
da arrendamenti dalle proporzioni e misure 
diverse, enormi o minuscole, per evocare quel 
senso di humor che mette in evidenza le ca-
ratteristiche universali che sono tracciabili in 
ogni ambiente abitativo. Svizzera 240: House 
Tour genera una experience che ricorda gli 
ambienti di Alice in Wonderland, le finestre si 
affacciano sul nulla e i consueti canoni dell’a-
bitare vengono decisamente scardinati. L’in-
terpretazione elvetica della Biennale al tema 
freespace dona un grosso contributo alla no-
stra epoca affrontando uno degli interrogativi 
più importanti: in quale relazione di norme e 

valori si definisce lo spazio vitale dell’essere 
umano? (Philippe Bischof, direttore della Fon-
dazione Pro Helvetia).

Un altro must della Biennale è Il Padiglione 
Italia con Arcipelago Italia, affidato alla cura di 
Mario Cucinella. Si compone di 5 progetti, 8 
itinerari e diverse attività collaterali. Il proget-
to vuole indagare la complessità dei territori 
interni italiani composti da migliaia di piccole 
realtà locali e il ruolo chiave che l’architettura 
contemporanea ricopre per il loro rilancio.

“È stato concepito come un unico percorso 
che mira a coinvolgere il visitatore attraverso 
racconti, spesso suggestivi, rivolti al passato, al 
presente e che sfociano su scenari futuri e pos-
sibili” spiega il curatore.

Altra nota di merito va al Padiglione Cina con 
l’installazione Building a Future Countrysi-
de, curata da Li Xiangning con l’obbiettivo di 
guardare al futuro dello sviluppo rurale del 
paese (da qui il titolo del progetto). Il proget-
to si interroga sull’utilizzo di nuove forme di 
tecnologia per comunità autosufficienti. La 
tecnologia è la protagonista, il suo incessan-
te sviluppo penetra sempre più nel mondo 
dell’architettura e del design, addirittura cre-
ando un’installazione interamente stampata 
in 3D, Cloud Village.

Da non perdere una delle mostre più discusse 
della Biennale: Holy See: Città del Vaticano che 
ha come tema la reinterpretazione degli spazi 
di culto religiosi oppure la singolare installa-
zione Another Generosity – esposta da Finlan-
dia, Norvegia e Svezia – formata da 4 enormi 
bolle che si gonfiano in risposta alle condizio-
ni ambientali, mostrando come l’architettura 
può adattarsi a ciò che la circonda.

L’attenzione viene catturata anche dall’enor-
me giardino a specchio che si estende al cen-
tro del Padiglione Argentino – oasi urbana, un 
rifugio green nel cuore dell’Arsenale.



All Art N.7 - Luglio/Agosto 2018

16

ART GALLERY

M77 Gallery
Agostino Iacurci

Agostino Iacurci
Ph Lorenzo Palmieri 

Courtesy M77 Gallery

Con il termine gipsoteca si fa riferimento ad un 
luogo dove vengono conservate le riproduzioni 
in gesso (in greco antico gypsos significa “ges-
so”) di statue di bronzo, marmo e terracotta. 

Un luogo antico, appartenente a un lontano 
passato che Agostino Iacurci (Foggia, 1986) – 
punta di diamante dell’avanguardia creativa 
pugliese – vuole “ricreare” nello spazio di M77 
Gallery di Milano presentando il progetto Gyp-
soteca. 

M77 Gallery apre a Milano nel 2014 per volontà 
di Giuseppe Lezzi ed Emanuela Baccaro, offre 
ai suoi collezionisti un luogo e un punto di in-
contro dove poter esplorare le nuove tendenze 
del settore artistico contemporaneo. In linea 
con la sua mission, fino all’8 settembre 2018, 
sarà infatti possibile conoscere e scoprire la 
creatività dell’emergente artista foggiano Ago-
stino Iacurci. 

Iacurci è un artista italiano di base a Berlino. La 
sua pratica abbraccia un ampio range di tec-
niche e materiali, inclusa la pittura, il murale, 
la scultura, il disegno e l’incisione. I suoi lavori 
sono caratterizzati da forme sintetiche e colori 
brillanti; utilizza un linguaggio essenziale per 
guidare diversi strati di interpretazioni.

Per Iacurci – artista dalle mille sfaccettature - 
il progetto espositivo site specific “Gypsoteca” 
rappresenta un punto di arrivo e di ricerca du-
rato quasi due anni intorno al tema del colore 
così come veniva concepito e utilizzato nella 
pratica della statuaria antica. Nell’immaginario 
comune l’arte statutaria greco-romana riman-

da infatti a un’ideale scultoreo monocromatico 
- in realtà la maggior parte di quelle imponenti 
opere erano state create con colori accessi che 
il tempo ha poi logorato.

L’artista si scontra con la corrente di pensiero 
neoclassica che si diffuse tra il 1700-1800, la 
quale esaltava la monocromia e si opponeva 
all’utilizzo dei colori nella produzione architet-
tonica e scultorea. 

“Il colore contribuisce alla bellezza, ma non è la 
bellezza, bensì esso mette soprattutto in risalto 
questa e le sue forme. Ma poiché il colore bianco 
è quello che respinge la maggior parte dei raggi 
luminosi e che quindi si rende più percepibile, un 
bel corpo sarà allora tanto più bello quanto più è 
bianco, e quando è nudo sembrerà più grande di 
quanto è effettivamente” sosteneva il visionario 
e studioso tedesco Joahnn Joachim Winckel-
mann nel XVIII secolo.

Iacurci nella sua produzione si basa sul fascino 
delle ricostruzioni delle opere greche e romane 
ma nelle loro tinte più vivide e nei pattern vio-
lenti, quasi psichedelici. In Gypsoteca a domi-
nare sulle tele sono i colori, forti e contrastanti 
che trasportano i visitatori in un “universo pa-
rallelo” ricco di immagini e invenzioni visive 
animate dal colore.

D’altronde il colore è sempre stato parte inte-
grante della vita dell’uomo e privarlo alla pro-
duzione artistica significherebbe capire solo in 
parte il valore dell’opera. 

Le serie di opere e sculture in mostra catturano 

subito lo sguardo del visitatore, mostrano una 
visione personale e “restaurata” dell’antico; 
un’arte del passato vista con l’occhio moderno 
di chi come l’artista, poteva conoscere di essa 
solo le tracce lasciate dal tempo.

I Lari domestici, gli Eroi antichi e le Divinità 
dell’Olimpo - squillanti nei loro colori -  han-
no ritrovato nelle tele di Iacurci i luoghi sacri 
a loro dedicati. Le forme classiche tornano in 
vita, forti e irruenti, squarciano quel silenzio 
che le connotava nel Neoclassicismo: nella loro 
monocromatica forma, fra colori pallidi, quasi 
trasparenti e silenziosi.

Iacurci riesce a trasformare allegoricamen-
te lo spazio della galleria - tra spiriti e divinità 
antiche - non solo in una preghiera destinata 
all’Olimpo, ma anche in una provocazione per 
lo spettatore.
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Boccanera Gallery 
Richard Loskot. Cosmology 
model 

In una zona piuttosto periferica (Trento Nord) 
lontano dalla frenetica città, esiste un luogo 
dove culture diverse si incontrano e convivo-
no, un ampio spazio industriale a servizio degli 
artisti fatto per esporre arte. Stiamo parlando 
della Galleria Boccanera - fondata nel 2007 da 
Giorgia Lucchi Boccanera - un’identità fluida 
che ha una passione per gli spazi indipendenti 
e trasversali.

“Vivendo in provincia - spiega Giorgia Lucchi 
Boccanera, la gallerista - mi sono accorta che 
la centralità non è importante. Le persone inte-
ressate alla galleria vengono su appuntamento, 
o arrivano il giorno dell’opening o dell’opening 
delle altre istituzioni presenti sul territorio. Ora, 
col nuovo spazio in via Alto Adige sono a 4 mi-
nuti dall’uscita dell’autostrada Trento Nord; 
quindi ora sono raggiungibile con una devia-
zione di soli 8 minuti per chi va alle Alpi (in di-
rezione di Museion) e per chi ritorna in Italia (in 
direzione del Mart e della Civica).”

E’ nella nuova sede della galleria Boccanera 
- un immenso e dinamico spazio, quasi un 
piccolo hangar - che si terrà fino al 28 luglio  
2018 la seconda mostra personale dell’artista 
ceco Richard Loskot dal titolo Cosmology mo-
del.

Loskot nasce a Most (Repubblica Ceca), nel 
1984, ha studiato architettura presso l’uni-
versità di Liberec e l’Istituto di Belle Arti di 
Monaco. Ha esposto in Germania, Inghilterra, 
Romania, Repubblica Ceca e Repubblica Slo-
vacca. 

Nel 2012, 2014 e 2017 si è posizionato tra 
i cinque finalisti del premio più prestigioso 
della Repubblica Ceca, Jindřich Chalupecký, 
con menzione speciale nel 2012. Nei mesi di 
gennaio e febbraio del 2014 ha partecipato 
all’International Studio & Curatorial Program 
di New York. Nello stesso anno ha anche preso 
parte alla mostra collettiva Europa curata da 
Hans Ulrich Obrist, Thomas Boutoux e Gunnar 
B. Kvaran presso l’Astrup Fearnley Museet di 
Oslo.

L’avanzamento tecnologico ha portato indub-
biamente effetti positivi nella realtà, superan-
do quasi l’impensabile in molti ambiti; tutta-
via, ha trascinato con sé anche molti limiti. È 
proprio questo tema, complesso e volatile sui 
misteri del Cosmo che l’artista vuole comuni-
care con questa mostra attraverso le sue sin-
golari installazioni. 

Cos’è il vuoto? Un colore? Il caso? Domande 

astratte, semplici ma allo stesso tempo scon-
finate e illimitate che l’artista cerca di far pri-
gioniere e riprodurle nelle sue opere. Parte 
da un concetto di reciprocità, riflettendo sul 
rapporto tra Uomo e Universo, dimostrando 
anche come le più avanzate intelligenze arti-
ficiali non riescano a fornire una spiegazione 
ai quesiti esistenziali sull’Umanità.

Loskot, attraverso la creazione di installazioni 
- apparati tecnologici rudimentali e macchi-
nari assemblati con parti di oggetti di uso co-
mune - informa continuamente gli spettatori 
sulla sua lunga e costante ricerca dell’invisibile 
e di ciò che ci supera.

L’artista infatti, cerca di dare una “lezione di 
vita”, a volte troppo frenetica e quasi inaffer-
rabile; ci invita ad osservare ed esaminare la 
realtà con attenzione, focalizzandoci su banali 
oggetti in grado però di svelarci l’essenza del-
la vita.

Richard Loskot
Grid, Link of thing 

Foto Peter Fabo
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La Siria ratifica la convenzione 
UNIDROIT sui beni culturali 
illecitamente esportati
Nel maggio del 2015 la città di Palmira è 
passata sotto il controllo dello Stato Islamico. 
A metà luglio del 2015 Khaled al-Asaad, uno 
dei pionieri del ventesimo secolo nel campo 
dell’archeologia in Siria che ha studiato e 
protetto il sito archeologico di Palmira, è 
stato catturato da un gruppo jihadista e 
ripetutamente torturato. Il quotidiano The 
Guardian ha riferito che Asaad avrebbe 
rifiutato di fornire informazioni su dove fossero 
nascoste antiche opere d’arte. Il 18 agosto 
2015 Asaad è stato ucciso nella piazza difronte 
al Museo della città nuova di Palmira; il corpo è 
stato poi decapitato e pubblicamente esposto, 
appeso ad una colonna. 

Sono trascorsi tre anni da questo tragico 
episodio, uno di tanti, che ricordiamo ancora 
con commozione e rabbia. Le immagini dei 
militanti jihadisti che distruggono le statue 
e i bassorilievi del museo di Mosul e le mura 
di Ninive sono ancora vivide nella nostra 
memoria. Per cercare di porre fine a questa 
“pulizia culturale”, il 27 aprile 2015 il Consiglio 
di Sicurezza dell’ONU ha adottato la Risoluzione 
2199 a fronte delle prove fornite dal Monitoring 
Team (organo ausiliario dell’ONU) necessarie 
a stabilire il collegamento tra il traffico illecito 
di oggetti d’arte di provenienza irachena e 
siriana e il finanziamento del terrorismo. La 
Risoluzione stabilisce che “all Member States 
shall take appropriate steps to prevent the trade 
in Iraqi and Syrian cultural property and other 
items of archaeological, historical, cultural, rare 
scientific, and religious importance illegally 
removed from Iraq since 6 August 1990 and 
from Syria since 15 March 2011, including by 
prohibiting crossborder trade in such items, 
thereby allowing for their eventual safe return 

to the Iraqi and Syrian people and calls upon 
the United Nations Educational, Scientific, and 
Cultural Organization, Interpol, and other 
international organizations, as appropriate, to 
assist in the implementation of this paragraph” 
(par.17). Si tratta dunque di un ampliamento, 
con riferimento al patrimonio culturale 
siriano, dell’embargo già imposto dal settimo 
paragrafo del dispositivo della Risoluzione 
1483 (2003) al trasferimento di beni storici, 
archeologici, culturali e religiosi illecitamente 
trafugati del territorio iracheno. 

Oggi, un altro importante passo è stato 
compiuto: la Siria ha ratificato la Convenzione 
dell’UNIDROIT sul traffico illecito di oggetti 
d’arte adottata il 24 giugno 1995. Quest’ultima 
è il risultato del lavoro congiunto di oltre 
settanta Stati riunitisi a Roma con l’obiettivo 
di armonizzare le norme riguardanti la 
restituzione di oggetti culturali rubati o 
esportati illecitamente oltre i confini di un 
Paese. Il documento delinea le circostanze in 
cui un’opera debba essere restituita al legittimo 
proprietario e fissa le good practices che 
l’acquirente dovrebbe seguire, utilizzabili in 
fase processuale per provare la buona fede e un 
comportamento responsabile dell’acquirente. 
Agli Articoli 4 e 6, la Convenzione prescrive 
infatti che sia l’acquirente a dover provare la due 
diligence al momento dell’acquisto di un’opera 
rubata o esportata illecitamente e che, nel caso 
in cui la buona fede venga comprovata, egli sia 
obbligato a restituire l’oggetto ricevendo però 
in cambio un risarcimento.

Promosse dallo Stato o da privati, le azioni di 
restituzione per le antichità siriane approdate 
all’estero per furto o scavi clandestini, in vendita 

presso antiquari, aste online, ecc. potranno 
essere rivendicate entro 50 anni. 

Attualmente, inclusa la Siria, sono 44 gli Stati 
firmatari della Convenzione. Con il deposito 
della firma di adesione presso il Ministero 
degli Affari Esteri e della Cooperazione 
Internazionale il 27 aprile 2018, la Convenzione 
UNIDROIT entrerà in vigore per la Repubblica 
Araba di Siria l’1 ottobre 2018. Per anni, 
molti paesi mediorientali non hanno preso in 
considerazione la ratifica della Convenzione 
operando sotto falso presupposto che 
l’iniziativa per la Convenzione sulla protezione 
della proprietà culturale fosse una manovra 
da parte dei paesi che “importano l’arte” per 
indebolire la Convenzione dell’UNESCO. La 
realtà è molto diversa, come spiega Marina 
Schneider, Senior Legal Officer e Depositary 
Treaty di UNIDROIT, in quanto è stato proprio 
l’UNESCO a richiedere ad UNIDROIT di 
affrontare la questione del traffico illecito di 
beni culturali, data l’enorme complessità della 
legislazione in relazione a tale fenomeno. 

La ratifica della Convenzione UNIDROIT del 
1995 consentirà alla Siria di combattere più 
efficacemente, insieme agli altri Stati firmatari, 
il furto, l’importazione, l’esportazione e il 
trasferimento illegale del suo patrimonio 
culturale. Questo importante momento 
storico è sintomatico della necessità di 
combattere la deregolamentazione di un 
mercato, quello dell’arte, da circa 50 miliardi 
di dollari e di definire una serie di best practice 
che permettano maggior controllo a livello 
internazionale. Speriamo che il prossimo Stato 
a firmare la convenzione sia proprio l’Iraq.
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In agenda

SEZIONE COSA DOVE QUANDO

ART EXHIBITION

Sebastião Salgado Reggia di Venaria Reale
Torino

Dal 22 marzo
al 16 settembre 2018

Bacon e Giacometti Fondazione Beyeler
Basilea

Dal 29 aprile 
al 2 settembre 2018

Pino Pinelli.
Pittura oltre il limite

Palazzo Reale e Gallerie 
d‘Italia
Milano

Dal 10 luglio 2018
al 16 settembre 2019

ART FAIR

Biennale di Arte 
Contemporanea di 
Shenzhen 2018

LuoHu Art Museum
Shenzhen

Dal 11 maggio
al 29 luglio 2018

Biennale di Architettura 
2018

Giardini e Arsenale
Venezia

Dal 26 maggio
al 25 novembre 2018

ART GALLERY

Agostino Iacurci M77 Gallery
Milano

Dal 21 maggio
al 8 settembre 2018

Richard Loskot. Cosmology 
Model

Boccanera Gallery
Trento

Dal 25 maggio
al 28 luglio 2018
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Yayoi Kusama
La regina del pois
“Quando creo le mie opere, non mi sforzo di 
inserire i pois, in maniera subconscia l’opera 
diventa sempre un pois da sé stessa, non sono 
sicura se questo è suggerito dalla mia malattia o 
se voglio farlo perché sono totalmente assorbita 
nel creare l’opera, perché quando creo la mia 
opera tutto intorno a me scompare e il mio 
lavoro è quello di ‘catturare’ la mia visione.”

Sono le parole di Yayoi Kusama (Matsumoto 
City, 1929), artista giapponese di fama 
internazionale, conosciuta in tutto il mondo 
per le sue grandiose installazioni d’arte dove 
i famosi pois colorati ricoprono le superfici di 
musei e istituzioni.

Kusama si colloca al 23esimo posto della lista 
pubblicata da Artprice - leader mondiale delle 
banche dati sulle quotazioni e gli indici dell’arte 
- che ogni anno elenca i 500 artisti viventi di 
maggior successo internazionale. 591 sono 
i lotti venduti nel 2017 per un totale di € 
75.930.250.

No. Red B - un olio su tela del 1960 - è stata 
battuta da Sotheby’s Hong Kong (2015) per € 
6.258.896 (commissioni d’asta comprese) ed 
è attualmente l’opera più cara mai venduta in 
asta dell’artista giapponese (fonte: Artprice). 
Il successo di mercato di Yayoi Kusama non 
si limita ai soli pezzi unici; ne è testimonianza 
la stessa Sotheby’s che lo scorso giugno ha 
proposto la prima asta online di collezioni di 
multipli contemporanei (75 lotti) tra cui un 
gruppo di cinque sculture a forma di zucca 
dell’artista (Pumpkins, 2002) stimate € 12.000-
18.000 e vendute a € 37.500.

È una delle artiste più ecclettiche, visionarie e 
ribelli del panorama artistico contemporaneo, 
oltre ad essere un’icona di stile. Donna piccola, 
minuta, caschetto color rosso fuoco abbinato 
a vestiti e occhiali stravaganti, viene definita la 

Lady Gaga dell’arte. 

Kusama ha un intuito creativo che va oltre 
il normale; a soli 10 anni comincia a soffrire 
di disturbi mentali ed emotivi, trovando 
nell’arte una sorta di cura e liberazione. Inizia 
a dipingere fin da subito, esternando attraverso 
l’arte il suo complesso mondo interiore, un 
mondo che sfiora il surreale; una realtà infinita 
e immaginaria dai colori accesi e psichedelici.
Una realtà che si riflette in tutte le sue opere,  
composta da zucche, specchi e ripetitivi 
“dots” colorati (puntini) e da “Soft Sculptures” 
(sculture morbide con una forma fallica).

Altra fissazione dell’artista sono infatti le 
zucche, sempre colorate e con infiniti pois 
come conferma l’artista in un’intervista: “Amo 
le zucche, perché hanno una forma divertente, 
creano una sensazione piacevole, hanno 
qualità e forme umane. Ho dipinto molte opere 
cercando di dare questa impressione delle 
zucche e, questa passione ed entusiasmo mi 
hanno sempre accompagnata fin da bambina.”

Kusama ha condotto un’infanzia infelice, in un 
paese ai quei tempi molto conservatore nel 
quale lottò per avere l’approvazione da parte 
dei genitori a poter dipingere che tuttavia gliela 
negarono. Abbandonata al suo solo istinto 
creativo decise di continuare a sognare e, 
inseguendo la sua passione per l’arte, si traferì 
a New York negli anni Sessanta, in un milieu 
popolare Sex&Drugs and Rock&Roll. 

Fin da subito comincia a produrre una grande 
quantità di opere, entrando nei prestigiosi circoli 
di Warhol e Oldenburg e solo nove anni dopo 
crea le sue prime installazioni ‘allucinatorie’ 
come la celebre Infinity Mirror Room (1965). 
Attraverso l’utilizzo di specchi applicati alle 
pareti e di sculture morbide bianche ricoperte 
di puntini rossi al centro della sala, la sua arte 

si moltiplica. Gli specchi riflettono all’infinito 
l’opera, permettendo ai visitatori di camminare 
in mezzo alla stanza, diventando tutt’uno con 
le sculture e sperimentando la fusione dei 
propri movimenti con l’opera. In seguito, per 
problemi di salute mentale, sul finire degli anni 
Settanta è costretta a tornare in Giappone e a 
rinchiudersi - per sua volontà - nell’ospedale 
psichiatrico di Seiwa dove continuò a dipingere 
e ad alimentare la sua vena creativa con un 
maggiore pizzico di “follia”. L’arte utilizzata 
come cura e terapia; così Kusama nell’ospedale 
continua a realizzare infinite opere e lavora 
in diversi campi, dalla moda al design, in un 
circolo continuo di ricerca e sperimentazione 
di nuovi linguaggi di comunicazione, unendo 
la creatività e la capacità manuale a codici del 
mondo contemporaneo. 

La sua arte rappresenta il suo mondo interiore 
e mostra al pubblico le ossessioni e manie che 
la assillano, condividendo il suo stato d’animo e 
pensieri con il pubblico. 

Donna poliedrica, in crescente mutamento, 
Yayoi Kusama ha esplorato qualsiasi realtà 
artistica, dalla pittura, alla scrittura, moda e 
cinema, è un’artista di fama internazionale e 
le sue opere sono esposte nei più importanti 
musei del globo: dal Museum of Modern Art di 
New York, al Walker Art Center di Minneapolis, 
dalla Tate Modern di Londra fino al National 
Museum of Modern Art di Tokyo. La stessa 
Tokyo nel 2017 le ha persino dedicato un 
museo a suo nome. 

Possiamo definirla un genio, folle non a caso, 
che attraverso la ripetizione seriale dei suoi 
pois sulle pareti, ha creato un’arte originale ed 
innovativa.

Yayoi Kusama: From Here to Infinity
2017
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Disclaimer

Questa newsletter è realizzata in collaborazione con Negri-Clementi Studio Legale Associato.

È vietata la rielaborazione, la riproduzione, la comunicazione al pubblico e la diffusione, anche parziale, con qualsiasi mezzo e su qualsiasi supporto, del 
presente documento. La newsletter ha scopi unicamente informativi e non costituisce parere legale/fiscale vincolante. Allianz Bank Financial Advisors 
S.p.A. e Negri-Clementi Studio Legale Associato non saranno responsabili per gli effetti derivanti da un utilizzo diverso da quello consentito, né per danni 
diretti o indiretti che possano risultare dall’utilizzo dei dati e delle informazioni ivi rappresentati.

In copertina:
Agostino Iacurci, Composition n°4, 2018, acrilico su tela / acrylic on canvas, cm 160x200 
Ph. Lorenzo Palmieri, courtesy M77 Gallery

Servizi di Art Advisory – Come attivarli

Qualora i clienti di Allianz Bank e/o i loro consulenti finanziari dovessero avere necessità di un servizio di art advisory (dove per servizio di art advisory 
si intende – a titolo esemplificativo e non esaustivo – assistenza nella valutazione, nella valorizzazione, nell’archiviazione, nella verifica delle autentiche 
di singole opere d’arte e/o di intere collezioni, nell’import/export, nella vendita e acquisto di beni d’arte, nella consulenza legale, nel restauro, nella 
custodia…), i consulenti finanziari dovranno rivolgersi ad Allianz Bank scrivendo all’Unità Private (private@allianzbank.it) che gestirà le singole richieste 
- inoltrandole a Negri-Clementi Studio Legale Associato, partner di Allianz Bank nella somministrazione di servizi di art advisory - e monitorerà il servizio 
erogato nel tempo alla clientela.
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