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Lunedì 20 giugno si è tenuto il webinar "Il 
valore dei passion asset: alla scoperta del 
mondo dei gioielli", organizzato dall’Advi-
sory Meeting Private di Allianz Bank e al 
quale sono intervenute Giorgia Ligasacchi, 
Art Consultant di Pavesio e Associati with 
Negri-Clementi, e Teresa Scarale, Capo 
Dipartimento Gioielli di Wannenes Art Auctions 
e Direttrice Ufficio Wannenes Monte Carlo. 

L’obiettivo è stato quello di scattare una foto-
grafia del mondo dei gioielli, al fine di fornire i 
principali strumenti conoscitivi di questo 
settore che consentano di acquisire maggiore 
consapevolezza per un migliore approccio, 
anche gestionale, al proprio patrimonio. 

Ripercorriamo assieme i temi più salienti 
emersi durante l’incontro. 

Per comprendere meglio questo prezioso 
mondo, non possiamo che iniziare il nostro 
viaggio chiedendoci quale sia lo stato dell’arte 
del mercato dei gioielli. Dopo la crisi sanitaria, i 
gioielli sono tornati a brillare o non hanno mai 
smesso di farlo? Secondo il Report internaziona-
le “The State of Fashion: Watches and 

ART MARKET

IL VALORE DEI PASSION 
ASSET: ALLA SCOPERTA 
DEL MONDO DEI GIOIELLI 

Jewellery”, a cura di Business of Fashion e 
McKinsey, il valore del mercato della gioielleria 
non sembra aver perso il suo appeal durante il 
periodo pandemico, grazie soprattutto al soste-
gno delle vendite online, e anzi si stima che 
aumenterà dai $280 miliardi del 2019 ai $340-
360 miliardi entro il 2025, con un tasso di 
crescita annua composto del +3/4%. Un 
mercato che gode di buona salute e che conti-
nuerà a performare bene anche nei prossimi 
anni. Tuttavia, ciò non significa che lo shock sani-
tario ed economico non abbia provocato alcun 
cambiamento nell’industry dei gioielli. Gli esperti 
hanno, infatti, osservato che negli ultimi due 
anni gli acquirenti si sono mostrati estremamen-
te esigenti, premiando la qualità e la rarità dei 
prodotti, piuttosto che altri fattori.

Ma qual è l’identikit del collezionista di 
gioielli? A differenza di quanto si possa im-
maginare, l’acquirente “tipo” è in media un 
uomo di 40/50 anni, con un livello d'istruzio-
ne elevato (laurea). E' un imprenditore, 
manager o professionista, dislocato geogra-
ficamente in tutto il mondo con alcune 
peculiarità. Ad esempio, gli asiatici preferi-
scono le perle, le pietre grosse e i gioielli 
firmati; gli arabi desiderano i gioielli più ap-
pariscenti; mentre gli italiani sono attratti dal 
brand, dalla qualità e dai gioielli d’epoca. 

Andiamo ora a conoscere i veri protagonisti 
di questo mercato. Rubini, zaffiri, smeraldi, dia-
manti di colore o, i più classici, diamanti bianchi; 
il settore offre una gamma davvero ampia ed 
eterogena. Iniziamo dalle pietre di colore e 
analizziamo le specifiche caratteristiche di cia-
scuna. Il rubino si conferma il re incontrastato 
del mercato e in costante crescita; in particola-
re, quello birmano non scaldato o “pigeon 
blood” è la tipologia più forte e ha favorito la 
crescita dei suoi “cugini” meno famosi prove-
nienti da Thailandia, Vietnam, Cambogia e 
Africa. Anche per lo zaffiro, la provenienza 
birmana è molto ambita, insieme a quella del 
Kashmir e del Ceylon. Infine, lo smeraldo è la 
pietra con lo spettro qualitativo più esteso e, di 
conseguenza, con valori di mercato che 
possono variare anche di molto. 

Ma di colorato non esistono solo le pietre viste 

fino ad ora, anche i diamanti vantano diverse 
colorazioni. Per quanto meno rari dei blu e 
dei verdi, i diamanti rosa sembrano avere un 
mercato migliore al momento, forse grazie 
all’apprezzamento degli asiatici. Il giallo è in 
leggera flessione, dovuta a una grande im-
missione sul mercato negli ultimi anni, 
mentre il diamante rosso è in assoluto il più 
raro e desiderato (può valere anche $1 
milione a carato). I classici diamanti bianchi, 
dopo aver subito un brusco rallentamento 4 
anni fa, segnando un -30% di valore, stanno 
tornando a crescere da inizio pandemia 
(grazie all’online, infatti, il bianco è il dia-
mante più facile da acquistare da remoto). 

Infine, l’ultima tipologia di pietra che sta 
avendo un enorme successo è il Lab Grown 
Diamond. Sempre secondo il Report di 
McKinsey, entro il 2025, il 20%/30% delle 
vendite di gioielli a livello globale sarà in-
fluenzato da considerazioni sulla 
sostenibilità ambientale ed etiche. In questo 
contesto si posiziona e trova una sua ragion 
d’essere il diamante sintetico, ossia creato 
dall’uomo in laboratorio grazie a un 

A sinistra:
The Rock, diamante a goccia di taglio brillante (228,31 ct), 
colore G, purezza VS1, Cartier. Courtesy: Christie’s Ginevra, 

11 maggio 2022. Venduto: CHF 21,681 milioni
A destra:

Pink Star, il più grande diamante rosa a oggi conosciuto 
(59,60 ct). Courtesy: Sotheby's Hong Kong, aprile 2017. 

Venduto: $71,2 milioni
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processo tecnologico e artificiale. Questo, 
sebbene possieda identiche caratteristiche 
fisiche e chimiche dei diamanti naturali, ha 
un prezzo molto più basso dei diamanti ot-
tenuti tramite un processo geologico: si 
stima essere meno di un terzo del valore. 

Dopo aver definito il chi e il cosa, proviamo ora 
ad andare un po’ più in profondità e capire 
come si valuta una pietra e un gioiello, quali 
sono gli aspetti che un esperto deve considera-
re per dare la sua stima. 

Oltre agli elementi base – taglio (e sue pro-
porzioni), scala di colore (omogeneità e 
intensità), purezza (inclusioni), caratura (o 
peso) e trattamenti (con oliature, termici o 
resine) – bisogna tenere d’occhio tutta una 
serie di altre variabili. La firma, l’epoca, la 

provenienza e la rarità sono gli elementi 
aggiuntivi, decisivi per completare il puzzle 
di valutazione. Gli esperti, infine, si servono 
del Rapaport, ossia un listino internaziona-
le dei prezzi dei diamanti, e dei risultati delle 
aste pubbliche per le pietre di colore.

Un esempio che riassume tutti questi parame-
tri è la Peregrina – preziosa collana firmata 
Cartier con diamanti, rubini e perle coltivate – 
aggiudicata da Christie’s New York nel 2011 
per ben $11,8 milioni durante la celebre asta 
dedicata alla collezione appartenuta alla 
grande Elizabeth Taylor. Come per le opere 
d’arte, la qualità, l’epoca, la firma e la straordi-
naria provenienza hanno giocato un ruolo 
decisivo sul risultato finale. 

Sempre in ambito di provenienza, ma non in 
riferimento alla proprietà bensì al luogo da cui 
le pietre sono state estratte, non possiamo non 
fare un approfondimento sulle certificazioni 
gemmologiche. Anche in questo caso, come 
per le opere d’arte dove è importante posse-
dere il certificato di autenticità rilasciato 
dall’archivio o fondazione dell’artista, in fase di 
vendita è fondamentale ottenere tali docu-
menti che sono garanzia del valore 
economico della pietra e che permettono di 
ambire a una massimizzazione della stessa. 

La certificazione effettua una vera e propria 
radiografia della pietra, raccontando tutti gli 
elementi base e aggiuntivi visti sopra; in parti-
colare, ne determina l’origine che, a seconda 
del risultato, cambierà di molto la sua perfor-
mance sul mercato. Ad esempio, una coppia 
di orecchini in oro con diamanti e zaffiri, pro-
posta in asta da Wannenes il 13 luglio scorso 
e venduta a €1,35 milioni, è stata fatta visio-
nare dall’istituto svizzero SSEF che ha 
dichiarato la provenienza degli zaffiri dal 
Kashmir. Un esito ben gradito che ha fatto sì 
che la sua stima fosse di €400.000-€600.000, 
contro una valutazione di soli €50.000, 
qualora fossero provenuti da altre miniere.

Quindi, dove si trovano e quali sono i primari 
laboratori gemmologici nel mondo? A livello 
europeo, incontriamo CISGEM (Milano, spe-
cializzato in diamanti, pietre di colore e perle), 
SSEF (Basilea, pietre di colore e perle), HDR 
(Anversa, diamanti), Gubelin (Lucerna, pietre 
di colore). A New York hanno sede, invece, i 
due colossi esperti di diamanti, anche di 
grande caratura, e pietre di colore: GIA e AGL. 
Spesso in asta le pietre più importanti 
vengono corredate da due certificazioni 
gemmologiche, europee e internazionali, al 
fine di catturare l’attenzione del più ampio 
pubblico di collezionisti possibile. 

Concludiamo ora questo viaggio con alcune 
segnalazioni di appuntamenti che non 
possono mancare nell’agenda del collezioni-
sta. Oltre alle aste di settore, curate dalle case 
d'asta nazionali e internazionali, si ricordano 
Baselworld a Basilea, GemGenève a Ginevra 
e VicenzaOro a Vicenza che sono le fiere di 
settore più frequentate, insieme a JGY a 
Dubai, JCK a Las Vegas e JIS a Miami. Mentre 
i report e le riviste da consultare per rimanere 
sempre aggiornati sono il Rapaport, “The 
State of Fashion. Watches & Jewellery” di 
McKinsey, “The Global Diamond Industry” di 
Bain & Company e i magazine Vogue Gioiello, 
18 Karati e Orafo Italiano. 

ART MARKET

In alto a sinistra:
La Peregrina, perle naturali, diamanti e rubini, Cartier di 

Elizabeth Taylor. Courtesy: Christie's New York
Venduto a $11,8 milioni

In alto a destra:
Coppia di orecchini in oro con diamanti e zaffiri Kashmir. 

Courtesy: Wannenes Monte Carlo
Stima: €400.000 – 600.000. Venduto: €1,35 milioni

In basso:
Anello in platino e oro con smeraldo ottagonale Colombia 

Courtesy: Wannenes Monte Carlo
Stima €50.000 – 60.000. Venduto: €420.000



6    ALL ART – N. 9 – Ottobre 2022
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GIUSEPPE CAPOGROSSI.
DIETRO LE QUINTE
LA GALLERIA 
NAZIONALE 
 ROMA

dell’artista romano. Il “dietro le quinte” del 
titolo fa riferimento al processo di raccolta 
delle opere esposte che segue un serrato 
dialogo sulla figura dell’autore in tutte le sue 
sfaccettature da pittore a uomo.

L’Artista. Giuseppe Capogrossi nasce a 
Roma il 7 marzo del 1900. Dopo aver conse-
guito la laurea in giurisprudenza, si dedica 
totalmente alla pittura frequentando la 
Libera Scuola di Nudo di Felice Carena, in 
quel tempo tra le più accreditate della capi-
tale. Tra il 1927 e il 1933 compie ripetuti 
soggiorni a Parigi dove elabora una pittura 
figurativa e tonale che si ricollega a fonti 
classiche italiane. Espone per la prima volta 
nel 1927 in una collettiva a Roma e nel 1933 
partecipa a una mostra presso la Galleria 
Bonjean di Parigi, a cui fu introdotto dal noto 
critico d’arte, Waldemar George, che per 
primo si riferì a questo gruppo con il termine 
École de Rome. Dagli inizi degli anni '40 avvia 
una trasformazione della sua ricerca pittori-
ca, il colore si accende nelle gamme dei rossi, 
viola e arancio, e la pennellata si anima.

La produzione di Capogrossi, negli anni, è 
stata oggetto di mostre nelle più importanti 
manifestazioni internazionali e musei del 
mondo. Indimenticabile la sua presenza alla 
Biennale di Venezia del 1954, quando Giulio 
Carlo Argan, dopo avere visitato l’esposizione, 
scrive in privato all’artista: “Tra i pittori d’oggi 
tu sei uno dei pochi che si preoccupano assai 
più della forma che del quadro; e si rendono 
conto che, per salvare la prima, può essere ne-
cessario e mette comunque conto di 
sacrificare il secondo (...) Perciò io penso che la 
tua posizione, anche se qualcuno possa 

giudicarla ostinatamente appartata e astrat-
tamente contemplativa, sia generosa e 
umana.(...) Fa sempre piacere ritrovare nella 
pittura di un amico le sue più autentiche 
qualità morali; e di questo, non d’altro.”

Diversi, inoltre, i riconoscimenti che gli sono 
stati conferiti: dal premio per la pittura in occa-
sione della Biennale di Venezia del 1962, al 

Fino al 6 novembre 2022, nell’ambito del pro-
gramma di celebrazione dei cinquant’anni dalla 
scomparsa di Giuseppe Capogrossi (Roma, 
1900 – 1972), la Galleria Nazionale d’Arte 
Moderna e Contemporanea (Roma, Viale 
delle Belle Arti, n. 131) presenta, su impulso della 
Fondazione Archivio Capogrossi, un’importante 
antologica – Giuseppe Capogrossi. Dietro le 
quinte – dedicata a uno dei padri della pittura 
informale e dell’arte italiana del Novecento. 

Curata da Francesca Romana Morelli, la 
mostra si articola nelle preziose sale della 
Galleria Nazionale e svela alcuni lavori inediti 

"Mi è difficile parlare dei miei quadri. Molti mi chiedono il significato. A me sembra che non 
occorra. Se danno un'emozione, qualunque essa sia, già è bene. E a molti la danno."

Giuseppe Capogrossi

A sinistra:
Ritratto di Capogrossi 

A destra:
Giuseppe Capogrossi, Superficie 655, 1961-69

Olio su tela, Galleria Nazionale 
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premio Vent’anni presso la Biennale di S. 
Paolo del Brasile (1971), fino al Prix d’Honneur 
all’Esposizione Internazionale dell’incisione di 
Lubiana. Nello stesso anno il Ministero della 
Pubblica Istruzione gli assegna la medaglia 
d’oro per meriti culturali.

La Mostra. “La mostra è un excursus che 
intende stabilire un serrato dialogo tra la 
prima stagione pittorica dell’artista, culmina-
ta nel periodo tonale, con la fase successiva, in 
cui le opere funzionano come le tessere di un 
puzzle, che una volta incastrate tra di loro, 
senza seguire un ordine cronologico, ma piut-
tosto assonanze nella struttura compositiva, 
rendono visibile l'autentica fisionomia saturni-
na dell'artista, che fin dagli anni trenta, filtra la 
sua pittura con una logica e un rigore mentale, 
mostrando di essere sempre in ascolto di sé 
stesso e in costante osservazione del mondo 
esterno, rimanendo fuori da rotte consolida-
te”, racconta la Curatrice. 

Oltre 30 i dipinti esposti e 20 le opere su carta 
provenienti dalla collezione della Galleria 
Nazionale, da collezioni private, da eredi 
dell’artista e, infine, dalla Fondazione Archivio 
Capogrossi. Il fil rouge che lega le opere e dà 
quel tocco di familiarità e intimità è il materiale 
documentario originale conservato nei fondi 
storici della Galleria e della Fondazione. 
Spiccano, così, in mezzo ai quadri, numerosi ri-
tratti fotografici dell’artista, anche insieme ad 
altri artisti ed esponenti del mondo della 
cultura del XX secolo, insieme a documenti di 
allestimenti di mostre storiche, cataloghi 

In alto a sinistra:
Giuseppe Capogrossi, Dietro le quinte (recto), 1938 ca.

Olio su tela, Galleria Nazionale 
In alto a destra:

Giuseppe Capogrossi, Superficie 188, 1957
Olio su tela, Collezione privata

In basso:
Giuseppe Capogrossi, Le due chitarre (verso), 1948

Olio su tela, Galleria Nazionale 

d’epoca, lettere e articoli di giornale.

Fra le numerose opere esposte, anche 
alcune inedite che vengono mostrate per la 
prima volta al pubblico dopo diversi anni di 
silenzio. Si tratta dell’iconica Superficie 274 
(1954) e l’Autoritratto con Emanuele Cavalli 
(1927 ca.), dove l’artista raddoppia sé stesso 
attraverso il ritratto del sodale collega 
Emanuele Cavalli, che spunta da dietro le 
sue spalle. E, ancora, Paesaggio invernale 
(1935), ripreso dalla terrazza in cima a una 
palazzina di Prati, dove Capogrossi aveva il 
proprio studio, inteso come pura e desolata 
messa in scena della vita umana.

Completano la mostra una sala dedicata alle 
opere dal formato ovale, inteso come forma 
continua contenente al suo interno una struttu-
ra compositiva che cerca un raccordo con la 
dimensione visiva-sonora dello spazio esterno 
(Superficie 106, 1954) e una sala di Rilievi 
bianchi, ideati dall’artista negli anni '60 a dimo-
strazione della sua inesauribile volontà di 
sperimentare. Infine, il grande arazzo Astratto 
(1963), progettato per la Turbonave 
Michelangelo, di proprietà del Museo.

Eventi Collaterali. Ma le celebrazioni 
dell’anniversario della scomparsa del 
Maestro romano non si esauriscono dentro 
le mura della Galleria Nazionale. Il mese di 
ottobre sarà, infatti, protagonista di un fitto 
programma di eventi che comprende una 
grande mostra diffusa sul territorio italiano, 
curata da Patrizia Rosazza Ferraris. Quasi 
35 musei e istituzioni culturali – che già con-
servano nelle proprie collezioni opere di 
Capogrossi – aderiscono all’iniziativa 

mettendo in risalto suddetti lavori attraver-
so incontri, conferenze e laboratori. 



8    ALL ART – N. 9 – Ottobre 2022

ART EXHIBITION

OLAFUR ELIASSON. 
NEL TUO TEMPO
PALAZZO STROZZI
 FIRENZE

spazi di Palazzo Strozzi e rimase colpito 
dall'architettura rinascimentale, comincian-
do così una lunga conversazione tra lui e il 
palazzo quattrocentesco, un dialogo com-
plesso il cui senso si riassume nella 
esposizione odierna – commenta Galansino 
– Attraverso opere storiche e nuove produ-
zioni che costituiscono il percorso espositivo, 
il Palazzo diventa un luogo di incontro tra 
l’architettura e la sua storia, le opere e le 
persone, lo spazio e, appunto, il tempo, come 
suggerisce il titolo della mostra.”

L’Artista. Artista, architetto e designer, 
Olafur Eliasson (Copenhagen, 1967) è inte-
ressato in particolar modo a tre elementi: 
luce, percezione e geometria. Tante, 

tantissime sono le opere che nel corso della 
sua carriera hanno approfondito queste te-
matiche, sempre esplorate sperimentando 
diversi media e nuovi campi di indagine. Per 
questo la sua ricerca spazia dalla pittura, alla 
scultura, fino ad arrivare alle nuove realtà vir-
tuali. La sua Arte è guidata dall’interesse per 
la percezione, il movimento, l’esperienza 
vissuta e i sentimenti, propri e della comunità. 
Non si limita ai confini dei musei e delle galle-
rie ma coinvolge il suo pubblico attraverso 
progetti architettonici che intervengono negli 
spazi pubblici e nell’educazione sociale e 
ambientale. E’ per questo che ha portato un 
fiume al Louisiana Museum of Modern Art 
con Riverbed (2014) e un sole alla Tate 
Modern con The weather project (2003).

Dal 1997 le sue mostre personali di ampio 
respiro sono state ospitate nei principali 
musei del mondo. Dalla 50ª Biennale di 
Venezia (2003), al Moderna Museet di 
Stoccolma (2015), dalla Tate Modern (2019) 
al Guggenheim di Bilbao (2020). Inoltre, lo 
Studio berlinese Olafur Eliasson riunisce un 
ampio gruppo di artigiani, architetti, archivi-
sti, ricercatori, amministratori, cuochi, storici 
dell’arte e tecnici specializzati.

La Mostra. Una ventina di installazioni e 
opere storiche capaci di mettere in discus-
sione la distinzione tra realtà, percezione e 
rappresentazione, oltre a creare un ambien-
te immersivo che vede lo spettatore e la sua 
capacità percettiva, al centro della creazio-
ne dell’esperienza emozionale. Una mostra 
che cambia a ogni sguardo, a ogni passo, 
da individuo a individuo. Tra colore, acqua e 
luce si viene proiettati nello scenario imma-
ginario dell’artista.

A parlare è Olafur Eliasson, protagonista a 
Palazzo Strozzi, fino al 22 gennaio 2023, 
con Olafur Eliasson. Nel tuo tempo, la più 
grande mostra mai realizzata in Italia dedi-
cata all’artista islandese-danese, tra i più 
originali e visionari della nostra epoca. 

Inaugurata il 22 settembre 2022, in occasio-
ne della Florence Art Week, la monografica 
– curata da Arturo Galansino, Direttore 
Generale della Fondazione Palazzo Strozzi 
– si inserisce in un ciclo di esposizioni che 
fanno del centro d’arte toscano una vera e 
propria vetrina italiana sulla scena 
contemporanea. 

“Nel 2015, Olafur visitò per la prima volta gli 

"Non dobbiamo tornare indietro, il nostro compito è quello di attraversare il tempo e la storia 
per arrivare a quello che siamo oggi."

Olafur Eliasson

Olafur Eliasson, Under the weather, 2022 
© photo Ela Bialkowska OKNO studio
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Lavorando su tutti gli ambienti rinascimentali 
di Palazzo Strozzi – dal cortile al Piano Nobile 
fino alla Strozzina (sottoterra) – Olafur coin-
volge il visitatore in un percorso che si snoda 
tra installazioni site specific, interventi mini-
mali e sculture, e che invitano a guardare 
l’edificio con occhi nuovi. Palazzo Strozzi 
diventa, dunque, il punto d’incontro tra l’ar-
chitettura dell’edificio e la sua storia, tra la 
mostra e il pubblico, tra lo spazio e il tempo. 

Ad accoglierci, in questo percorso di visita, è 
la monumentale installazione Under the 
weather (2022). Una struttura ellittica di ben 
11 metri sospesa a 8 metri di altezza, posta 
nel cortile, che funge da elemento ipnotico e 
destabilizzante nella rigidità dell’architettu-
ra. L’artista utilizza, infatti, il cosiddetto 
“effetto moiré”, ossia un particolare fenome-
no ottico che si crea quando più griglie o 
motivi simili vengono sovrapposti creando 
un effetto di sfarfallio o interferenza visiva, 
che dà movimento alla struttura interagen-
do con l’osservatore. È il preludio delle 
esperienze che attendono il visitatore nelle 
sale successive, un filtro che consente alla 
luce di penetrare all’interno attivando una 
connessione diretta con l’esterno.

Un gioco di luci che continua nei primi am-
bienti espositivi del Piano Nobile, dove ci si 
ritrova immersi prevalentemente nel buio 
che rileva, tramite sofisticati effetti di luce, 
dettagli minimi dell’edificio. “Sono le finestre 
l’elemento fragile di questo corpo 

In alto a sinistra: 
Olafur Eliasson, How do you live together?, 2019

Acciaio inox, vernice (nera), lamina a specchio, cm 476x680x680 / cm 
476x952x7,6. Installation view: Tate Modern, London 

Photo: Anders Sune Berg © 2019 Olafur Eliasson
In basso a destra:

Olafur Eliasson, Beauty, 1993
Faretto, acqua, ugelli, legno, tubo flessibile, pompa,

dimensioni variabili. Courtesy of the artist; neugerriemschneider, 
Berlin; Tanya Bonakdar Gallery, New York / Los Angeles. Installation 

view: Long Museum, Shanghai, 2016. Photo: Anders Sune Berg © 
1993 Olafur Eliasson. Installation view: Moderna Museet, Stockholm 

2015. Photo: Anders Sune Berg © 1993 Olafur Eliasson

monumentale – precisa l’artista – Attraverso 
le finestre il passato può migrare all’esterno 
e, allo stesso tempo, la realtà di oggi può 
entrare nella storia.” Qui si trovano lavori che 
ripercorrono le traiettorie disegnate da 
Eliasson nella sua carriera: dall’illusoria How 
do we live together? (2019), dove un grande 
arco semicircolare nero montato su uno 
specchio sul soffitto crea la percezione di un 
gigantesco anello che attraversa tutta la 
stanza,  alla sublime Beauty (1993), una 
cascata di gocce d’acqua illuminata da un 
faretto che nel buio appare come un fascio di 
luce colorata che brilla in una cortina di 
nebbia, fino all’immersiva Room for one 
colour (1997), che riducendo drasticamente 
le possibilità percettive individuali, all’interno 
di un ambiente inondato di luce monofre-
quenza gialla, ci vuole rendere consapevoli 
della non oggettività della nostra vista e 
grazie a ciò “riusciamo a vedere noi stessi 
sotto una luce diversa”.

Dalle bifore, dai capitelli e dai portali in 
pietra serena del Piano Nobile si scende al 
“metaspazio” della Strozzina, fase termina-
le della visita, per la quale Eliasson ha 
realizzato un’altra opera inedita. Si tratta 
dell’installazione in realtà virtuale Your 
view matter (2022), che trasporta i visitatori 
in un viaggio composto da sei spazi virtuali 
nei quali ricorrono i sei solidi platonici e l’ar-
chetipo della sfera, diretto riflesso del 
profondo interesse dell’artista per la geo-
metria. Come nell’installazione del cortile, i 
motivi cambiano col mutare del punto di 
vista, incoraggiando il pubblico  a muoversi 
ancora di più.

“’Nel tuo tempo’ è un incontro tra opere 
d'arte, visitatori e Palazzo Strozzi – precisa 
l’artista – Questo straordinario edificio rina-
scimentale ha viaggiato attraverso i secoli 
per accoglierci qui, ora, nel ventunesimo 
secolo, non come semplice contenitore ma 
come co-produttore della mostra. Non è solo 
Palazzo Strozzi ad aver viaggiato nel tempo. 
Come visitatore, ognuno di noi ha vissuto, 
con una relazione tra corpo e mente sempre 
diversa in modo individuale. Ognuno con le 
proprie esperienze e storie ci incontriamo nel 
qui e ora di questa mostra.”

Ma, quindi, in che “tempo” si augura di 
vivere Eliasson? 

“Vorrei un tempo dove nessuno debba cam-
biare, dove qualcuno non debba insegnare 
a qualcun altro a essere migliore, dove io e te 
possiamo non essere d’accordo ma dove 
ognuno accetta l’altro. Un mondo in cui la 
storia è diversa da quella che abbiamo letto 
finora sui libri.”



10    ALL ART – N. 9 – Ottobre 2022

Quayola (per approfondimenti si rimanda 
ad All Art n. 10 di novembre 2020). 

L’Artista. Quayola nasce a Roma nel 1982 
ma vive e lavora a Londra. Due città che 
hanno influenzato fortemente la sua 
ricerca artistica che mira a stabilire una re-
lazione tra arte classica e moderna e le 
nuove tecnologie. 

Interessato alla fusione della forma nell’e-
poca digitale, Quayola indaga il rapporto 
tra uomo, natura e tecnologia utilizzando 
quest’ultima come lente per esplorare le 
tensioni e gli equilibri tra forze apparente-
mente opposte. 

Reale e artificiale, figurativo e astratto si 
uniscono in un vortice colmo di tensioni. 
Tramite una rilettura dell’eredità barocca e 
rinascimentale esamina la fluidità estetica e 
le conseguenze culturali della tradizione 
antica. La scultura ellenistica, la pittura 
degli Old Masters e l'architettura barocca 
divengono così gli ingredienti principali 
delle composizioni astratte di Quayola. Gli 
algoritmi personalizzati e le tecniche 
moderne di prototipazione rapida codifica-
no e riformulano la realtà, catturando i “dati 
naturali” en plein air che, riportati sulla tela, 
vanno a creare l’opera d’arte. 

Una pittura digitale realizzata con tecniche 
all’avanguardia e mai sperimentate prima 

Fino al 27 novembre 2022, presso la sede 
veneziana di Dorsoduro (Rio Terà dei 
Catecumeni, n. 141), la galleria Marignana 
Arte presenta Forze/Vettori/Cromie. 
Tempeste digitali e moti in espansione, 
una personale dedicata all’artista romano 

che ha portato Quayola a essere riconosciuto 
e acclamato nel panorama contemporaneo 

ART GALLERY

MARIGNANA ARTE
FORZE/VETTORI/
CROMIE. TEMPESTE 
DIGITALI E MOTI IN 
ESPANSIONE
 VENEZIA

"Il mio rapporto con la macchina non è come quello di un pittore con un pennello… 
La macchina è come un pennello più l’assistente."

Quayola

A sinistra:
Quayola, Forze/Vettori/Cromie, Installation view 

A destra:
Quayola, Storm #01__K22M1_02655, 2022

Inkjet Print, cm 72x96, unique
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globale. L’artista ha, infatti, esposto in impor-
tanti istituzioni e kermesse internazionali, dal 
Park Avenue Armory di New York al Bozar di 
Bruxelles, dalla National Art Center di Tokyo 
all’UCCA di Pechino, dall’How Art Museum di 
Shanghai al SeMA di Seoul, dalla Biennale di 
San Paolo fino alla Triennale di Milano. 

La sua eterogenea pratica artistica com-
prende anche performance audiovisive, 
video e sculture che gli permettono di colla-
borare con progetti musicali e orchestre 
come la London Contemporary Orchestra, 
la National Orchestra of Bordeaux e l’Ars 
Elctronica dove ha vinto, nel 2013, l’ambitis-
simo premio Golden Nica. 

La Mostra. In occasione di Forze/Vettori/
Cromie. Tempeste digitali e moti in espansio-
ne, Quayola propone i lavori della serie 
Storms che indagano il significato del 
sublime. Come si può desumere dal titolo, 
l’artista continua la propria ricerca sulla 
pittura di paesaggio tradizionale contami-
nata da avanzate tecnologie. Nelle onde dei 
quadri, che creano vortici frenetici a perdita 
d’occhio, si intravedono gli echi dei pittori ro-
mantici e le tempeste di William Turner. Il fil 
rouge della mostra è il sub-limen, tema che 
trova a Venezia, città in costante lotta fra l’i-
narrestabile forza della natura e la 
caparbietà umana, un palcoscenico ideale.

Articolato nelle tre sale della galleria, il 
percorso espositivo si evolve in un am-
biente white cube che permette ai quadri 

appesi alle pareti di avvolgere il visitatore 
in un’onda digitale unica che percorre e 
travolge tutti gli spazi espositivi. I quadri, 
in dialogo costante fra di loro, raffigurano 
i mari in tempesta delle coste della 
Cornovaglia, ripresi da video a ultra-high 
definition. Ad assumere importanza nelle 
ricostruzioni della natura non è però l’ico-
nografia, piuttosto l’impeto formale di 
una nuova consistenza estetica digitale.

“Familiar stanger”, ossia straniamento, è 
l’effetto che si prova avvicinandosi progres-
sivamente ai quadri di Quayola. Questo 
avviene perché più ci si avvicina, più i detta-
gli si fanno nitidi e l’occhio riesce a cogliere i 
diversi colori della tavolozza rendendosi 
conto che in realtà sono digitali e che le me-
scolanze morbide che si creano non sono 
fatte da lunghe pennellate ma da punti che 
si allungano seguendo vettori precisi. 
Distaccandosi i colori si mescolano come 
spinti da pennelli invisibili comandati da 
manipolazioni di algoritmi e i dettagli in al-
tissima definizione dell’acqua vengono 
alterati, dissolti, disgregati nell’energia 
della tempesta, o meglio, nei vettori digitali 
che imprimono le forze. Ed è in queste 
scomposizioni dinamiche delle tempeste 
che si possono ritrovare richiami audaci al 
Cubismo e al Futurismo.
 
Quayola, tramite la sua arte, pone la tecno-
logia al servizio dell’atto creativo. Essa 
diviene mezzo che offre all’artista e al suo 
pubblico uno strumento nuovo per osserva-
re ed esplorare la realtà e il fare arte. 

La Galleria. Marignana Arte è una galleria 
veneziana a conduzione familiare, nata nel 

ART GALLERY

In alto a destra:
(dettaglio) Quayola, Storm #02__K01_06582, 2022

Inkjet Print, cm 160x280, unique
In basso a sinistra:

Quayola, Storm #06__K01_02224-01, 2022
Inkjet Print, cm 21x15, unique

2013 da un progetto di Emanuela Fadalti e 
della figlia, Matilde Cadenti. 

E' situata nel sestiere di Dorsoduro, punto 
nevralgico e cuore pulsante della Venezia 
contemporanea, a pochi passi dalla 
Collezione Peggy Guggenheim, da Punta 
della Dogana e dalla Fondazione Emilio e 
Annabianca Vedova. 

Concepita come luogo di esplorazione 
delle varie espressioni di ricerca artistica 
contemporanea, la galleria presta partico-
lare attenzione alle proposte delle nuove 
generazioni e valorizza gli artisti già affer-
mati in campo internazionale. Nel 2019 le 
titolari, da sempre appassionate di arte e 
architettura, restaurano e adibiscono a 
spazio per l’arte l’ex falegnameria nello 
Squero Fassi, creando Spazio Berlendis, un 
nuovo luogo espositivo dedicato all’arte 
nelle sue molteplici forme e declinazioni.
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ART FAIR

In scena dal 14 al 16 ottobre 2022, 
ArtVerona #ITALIANSYSTEM si conferma 
“una fiera accogliente dove si possono 
trovare ricerche emergenti e opere storiche, 
in un contesto che mette in primo piano le re-
lazioni e gli incontri.” Lo dichiara Stefano 
Raimondi, Direttore Artistico della manifesta-
zione veronese per il terzo anno consecutivo. 

La XVII edizione della fiera italiana per ec-
cellenza, dedicata all’arte moderna e 
contemporanea, viene ospitata come da 
tradizione nei padiglioni di Veronafiere (V.le 
del Lavoro, n. 8). Obiettivo dell’esposizione? 
Coinvolgere e rafforzare il dialogo tra gli 
operatori nazionali e gli ospiti internazionali, 
che contribuiscono a definire e promuovere il 
sistema culturale italiano, al fine di valoriz-
zarlo e sostenerlo. Per detti motivi, il motto di 

questa edizione è #ITALIANSYSTEM.

Le Novità. Numerose sono le novità, a 
partire dalle sezioni fieristiche in cui sono 
suddivisi gli oltre 135 espositori parteci-
panti. La kermesse veronese, da sempre 
rivolta al futuro, conferma la tradizione 
delle edizioni precedenti ponendo i riflettori 
sui cambiamenti e le innovazioni che carat-
terizzano il mercato dell’arte attuale. 

Ad accogliere il pubblico, rendendolo parte 
integrante della proposta culturale, vi è il 
Red Carpet di Stefano Arienti (Asola, 
1961). Un grande tappeto, interamente 
scomponibile, realizzato ad hoc per l’occa-
sione di ben 500 metri quadrati in ECONYL®, 
un filo di nylon ottenuto al 100% dal riciclo 
di rifiuti plastici (come reti da pesca, tappeti, 

tessuti e rifiuti industriali). Avanzando nel 
percorso, si entra nella hall vestita in chiave 
creativa dall’interior designer Andrea 
Castrignano che pone l’accento sul concet-
to di ospitalità, tema conduttore dello 
spirito della fiera. L’uso del colore, la scelta 
dei tessuti e delle texture, che accompagna 
tutte le zone comuni, lascia all’arte il ruolo 
da protagonista in ogni angolo dello spazio 
espositivo. 

Fra le 9 sezioni della manifestazione, una 
delle principali novità è costituita da Habitat. 
Un progetto culturale che, attraverso le ricer-
che di quattro maestri dell’arte italiana 
– Ugo La Pietra, Marina Apollonio, Nanda 
Vigo e Luciano Fabro – offre al visitatore la 
possibilità di immergersi in meravigliose 
opere-ambienti, capaci di ridefinire la tradi-
zionale esperienza dell’opera. Particolare 
attenzione sarà riservata anche alla nuovis-
sima Curated by, un luogo dove galleristi e 
curatori nazionali e internazionali collabora-
no per la realizzazione degli stand, una 
pratica comune nelle gallerie ma che viene 
mostrata per la prima volta in una fiera.

Ritorna la sezione Introduction, a cura di 
Giacinto Di Pietrantonio, dove le storiche 
gallerie lasciano il testimone alle nuove ge-
nerazioni introducendo quelle emergenti. 
Così, accanto a nomi storici dell’arte italia-
na come Massimo Minini, Continua, Monica 
De Cardenas e De’ Foscherari compaiono 
advisor internazionali come Peres Project di 
Berlino e Christine König di Vienna. Una 
nuova veste, invece, per Pages, settore 
curato da Ginevra Bria, che invita impor-
tanti riviste di settore a raccontare la loro 
storia, il ruolo della critica e dell’informazio-
ne, proponendo un dialogo tra sei case 
editrici europee e sei artisti italiani. Anche 

ARTVERONA
VERONA FIERE
 VERONA

ArtVerona Edizione 2021

"#ITALIANSYSTEM, l’hashtag che racchiude la manifestazione, apre quest’anno le porte a 
mirate contaminazioni internazionali, mostrando un sistema artistico  

fluido e in grado di creare collaborazioni."
Stefano Raimondi, Direttore Artistico di ArtVerona



ALL ART – N. 9 – Ottobre 2022     13

In alto:
Gabriele Grones, Conversazioni (Morandi)

Olio su tela, cm 30x40, 2021, Boccanera
In basso: 

ArtVerona Edizione 2021

nella Main Section, cuore pulsante della 
manifestazione, vi è una selezione di galle-
rie accomunate dalla ricerca di artisti 
italiani e internazionali, dai più storicizzati 
agli emergenti. Con un ampio spazio riser-
vato alle realtà giovani e sperimentali, alle 
residenze, agli spazi no-profit e ai magazi-
ne d’arte, il filo rosso è senza dubbio la 
sperimentazione e la libertà ideativa. 

Segue questo pensiero Next, dedicata alle 
gallerie che promuovono fino a tre talenti 
delle generazioni più recenti, portatori di lin-
guaggi artistici innovativi; ed Evolution che, 
curata da Domenico Quaranta, sottolinea 
l’importanza dei linguaggi più sperimentali, 
riunendo gallerie che lavorano con artisti 
capaci di sviluppare la propria ricerca e 
trarre ispirazione da diverse tecnologie e 
ambiti. Solo, formata da sei spazi aperti, per-
mette invece alle gallerie di valorizzare con 
un progetto monografico un artista italiano, 
nato a partire dagli anni ’90. 

Infine, vi è LAB che continua con la sua 
seconda edizione, curata di Giulia Floris, 
l’analisi delle realtà sperimentali no profit 
attive in Italia per l’arte contemporanea.

Nella lunga lista dei nuovi progetti dell’edi-
zione 2022, spiccano Visiting Curator, a 
cura di Maria Chiara Valacchi, in cui diretto-
ri e curatori d’istituzioni museali provenienti 
da tutto il mondo come Chrissie Iles del 
Whitney Museum of American Art a New 

York o Nadim Samman del KW Institute for 
Contemporary Art a Berlino, sono invitati a 
scoprire la ricerca e gli artisti delle gallerie di 
ArtVerona partecipando come membri nelle 
commissioni delle giurie dei premi. E 
CAMERA – Collezioni video, a cura di 
Jessica Bianchera e Marta Ferretti, che 
porta in un loop di tre giorni una selezione di 
lavori provenienti da importanti collezioni 
video italiane e internazionali, facendo riflet-
tere sull’ampio e complesso ambito del 
collezionismo video.

E ancora, Standchat, a cura di Saverio 
Verini, in collaborazione con Ashtart, è il 
programma di conversazioni veloci (entro 
la mezz’ora) e informali (si assiste in piedi, 
senza l’ausilio di microfono) che si tengono 
direttamente negli stand della fiera e che 
vedono dialogare artisti e – da quest'anno  
– galleristi con critici partendo proprio dalle 
opere esposte, con l'obiettivo di creare 
un’occasione di confronto reciproco tra le 
figure chiave del sistema dell'arte. Sempre 
in questa direzione troviamo Talknow!, la 
radio ufficiale della fiera, guidata da Maria 
Chiara Valacchi che intervisterà in diretta 
artisti, curatori, collezionisti per parlare di 
progetti, mostre e futuro.

Con l’obiettivo di fornire un’esperienza 
ancora più completa ai propri visitatori, nel 
segno della collaborazione con le principali 
istituzioni pubbliche e private locali, la fiera 
conferma il progetto Art & The City.
Un’agenda fitta di appuntamenti animati 
da aperture di meravigliosi luoghi veronesi, 
dove si ambientano performance, contami-

nazioni musicali e installazioni pubbliche. 

Si segnala, infine, la prima edizione del 
Premio ArteMuseo, a cura di Elena Forin, 
un’iniziativa pluriennale sviluppata per 
creare e rafforzare dialoghi e opportunità 
concrete tra importanti istituzioni museali e 
fondazioni italiane e alcuni artisti presentati 
ad ArtVerona. Per almeno tre anni, la fiera 
selezionerà, infatti, a rotazione cinque 
musei o fondazioni del territorio che inten-
dono riservare un progetto espositivo a un 
artista rappresentato dalle gallerie esposi-
trici, in un’ottica mecenatistica e di 
promozione dell’arte contemporanea e 
dell’#ITALIANSYSTEM.

ART FAIR



14    ALL ART – N. 9 – Ottobre 2022

ART FAIR

Per cinque giorni, dal 19 al 23 ottobre 2022, 
torna AMART, la fiera dedicata all’antiquaria-
to di Milano che si conferma un appuntamento 
imperdibile per tutti gli esperti e appassionati 
del settore, ma non solo. 

Organizzata dall’Associazione Antiquari 
Milanesi in collaborazione con Promo.Ter 
Unione, la kermesse ha luogo presso il Museo 
della Permanente (via Filippo Turati, n. 34), 
gioiello neoclassico e storica istituzione del 

panorama artistico della città.

Sono 67 le gallerie selezionate e prove-
nienti da tutta Italia, tra cui spiccano i 
nomi di Piva&C, Bottegantica, Salamon&C, 
Mirco Cattai, Tornabuoni Arte e Silva. 
Come ogni anno, la proposta è una miscela 
eterogenea di epoche e stili lontani fra di 
loro, una wunderkammer che comprende 
dipinti, disegni, sculture, mobili, preziosi, 
argenti e tappeti.

Nel ventaglio di lavori esposti non mancheran-
no i dipinti di Giovanni Boldini (Ferrara, 1842 
– Parigi, 1931) e Bernardo Canal (Venezia, 
1664 – 1744), esposti rispettivamente da 
Bottegantica e Tornabuoni Arte. 

Boldini, in mostra con una delle sue prime 
tavole dal titolo Vecchia Canzone (1871-1872 
ca.), raffigura uno sfarzoso salone con due 
signore in costume settecentesco che si intrat-
tengono al pianoforte, l’opera è dipinta con 
quella classica manière à la mode che lo di-
stingueva nei suoi primi anni parigini, 
pregevole nella resa cromatica e nei dettagli. 
Canal, invece, ci conduce, con stupefacente 
precisione, a Venezia tramite una veduta sul 
Canal Grande e Santa Maria della Salute. 
Mentre Piva&C sceglie di portare con sè un 
piccolo pappagallo in legno laccato, risalente 
all’artigianato artistico veneziano della metà 
del XVIII secolo. Un vero gioiello di qualità ma 
soprattutto una grande rarità, ricercata dai 
collezionisti più raffinati.

"Torniamo all'antico e sarà un progresso!", 
dalla grande tradizione dell’antiquariato e del 
collezionismo verso il contemporaneo, si celebra 
così la frase di Giuseppe Verdi, motto della IV 
edizione della fiera. Uno sguardo rivolto al 
futuro nel segno dell’eterno ritorno e del profon-
do dialogo che si instaura nell’intera storia 
dell’arte, quella che è stata e quella che sarà. 

La scelta di abbinare pezzi di antiquariato 
a case dal gusto contemporaneo è un 
trend, ormai consolidato negli ultimi anni, 
che accomuna architetti e home designer. 

AMART. ANTIQUARIATO 
A MILANO
MUSEO DELLA 
PERMANENTE
 MILANO

Bernardo Canal (Venezia, 1664 - 1744)
L’ingresso al Canal Grande con Santa Maria della Salute

Olio su tela, cm 91x119, Tornabuoni Arte

"Torniamo all'antico e sarà un progresso!"
Giuseppe Verdi
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In alto a destra:
Giovanni Boldini, Vecchia canzone, 1871-72 ca.

Olio su tavola, cm 15x23, Bottegantica
In basso a sinistra:

Artigianato artistico veneziano della metà del XVIII secolo
Pappagallo in legno laccato in policromia su anello, poggiante su 

base in legno, altezza cm 55,5, Piva&C 
In basso a destra:

KInkozan (Giappone, periodo Meiji 1868-1912)
Vaso con decoro motivi floreali, ceramica di Satsuma smaltata e 

dorata, cm. 30 , Mastromauro Arte Giapponese

Un ritorno di interesse all’antico da parte delle 
giovani generazioni che sono diventate le pro-
tagoniste di AMART, destinatarie delle nuove 
proposte artistiche e fonti di ispirazione. 

L’allestimento dell’edizione 2022 vedrà l’inter-
vento dell’architetto Michele Piva, specializzato 
in museografia e professionista che si è formato 
nello studio Albini-Helg-Piva. Questi, insieme 
alla notissima Clara Bona, architetto e interior 
design molto apprezzata a Milano, presiederan-
no la giuria del premio miglior allestimento. 

La nascita della fiera risale al 2018 da parte di 
Domenico Piva, grande antiquario italiano, 
allora presidente dell’Associazione Antiquari 
Milanesi. Sin dalla sua prima edizione, nel 
maggio di quattro anni fa, Piva sapeva che a 
Milano antiquariato e modernità, ossia la tradi-
zione artistica, la cultura del saper fare, la visione 
della modernità degli architetti del dopoguerra e 
la cultura industriale, dopo essersi scambiati co-
noscenze lungo tutto il Novecento, avrebbero 
continuato questo intenso dialogo. Una convin-
zione che ha visto sin da subito un ottimo riscontro 
di pubblico e di vendite e che continua a guidare 
anche il nuovo comitato direttivo dell’Associazio-
ne nell’ultima edizione di AMART. 

Come spiegava lo stesso Piva, AMART è 
“l’unica mostra italiana organizzata diretta-
mente dagli antiquari […], ideata per riscoprire 
il valore e la bellezza dell’arte antiquaria in 
tutte le sue espressioni.”

Eventi collaterali. Non sarebbe giusto delimi-
tare AMART alle sole porte del Museo della 
Permanente. Lo spirito di inclusione e lo sguardo 

rivolto ai giovani si propaga ben al di fuori dalle 
mura dell’istituzione, tramite progetti, dialoghi e 
collaborazioni con le vicine realtà. Si rafforzano, 
ad esempio, le collaborazioni con il Museo 
Bagatti Valsecchi, casa museo milanese 
situata nel cuore del quadrilatero della moda 
che, per l’occasione, lancia l’iniziativa “stacca un 
cerotto". Il cerotto, ovvero la carta giapponese 
usata durante le operazioni di restauro per 
evitare perdite di superficie pittorica nei dipinti, è 
stato posizionato sul polittico Madonna con il 
Bambino tra i santi Bernardino, Pietro martire, 
Pietro Apostolo, Giovanni Battista di Giovanni 
Pietro Brentani, seconda metà del XV secolo. Il 
quadro, che necessita di un accurato restauro, 
sarà destinatario di una donazione da parte 
degli espositori di AMART cui si aggiungerà 
quella del gruppo giovani dell’Associazione at-
traverso una campagna di crowdfunding sulla 
piattaforma GoFundMe. Ogni donazione con-
tribuirà a pulire, affrancare e consolidare la 
pittura che il tempo ha consumato, svelando 
pian piano la bellezza dell’opera.

"Il restauro che gli Antiquari Milanesi pro-
pongono grazie alla loro generosità e a 
quella di quanti vorranno aderire alla rac-
colta fondi è per noi motivo di gioia e 
soprattutto ci sprona a credere nel futuro 
dell'arte che nella nostra società ha il 
compito di diffondere la bellezza", afferma 
Camilla Bagatti Valsecchi, Presidente della 
Fondazione Bagatti Valsecchi.

La seconda casa museo che segue e promuove 
AMART fin dalla sua prima edizione, nella cura-
tela di progetti espositivi collaterali, è il Museo 
Poldi Pezzoli. Nato dalla passione del nobile 
collezionista Gian Giacomo Poldi Pezzoli 
(Milano, 1822 – 1879), il museo custodisce in via 
Manzoni famosi e raffinati esempi di 

collezionismo del XIX secolo. Amatissimo sia dai 
milanesi che dal pubblico internazionale, porta 
alla Permanente straordinarie opere islamiche 
di metallo del XVI secolo delle quali AMART ha 
scelto di sostenere il restauro in occasione dei 
200 anni della nascita del fondatore.

ART FAIR
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La Francia domina il mercato europeo 
con il 7% di quote. Ad affermarlo è il più 
recente studio che analizza il mercato 
globale dell’arte dal titolo “The Art Basel & 
UBS Global Art Market Report 2022”, 
curato da Clare McAndrew, fondatrice di 
Arts Economics. Nel 2021 la risalita del 
mercato francese è stata rapidissima e sor-
prendente con vendite che si sono 
impennate (+50%, pari a $4,7 miliardi), se-
gnando il livello di fatturato più alto degli 
ultimi dieci anni.

Non stupisce, dunque, che la più potente e 
riconosciuta fiera d'arte moderna e con-
temporanea svizzera, Art Basel (guidata 
da MCH Group) – già presente a Basilea, 
Miami e Hong Kong – abbia deciso di 
espandersi anche nella dinamica e strategi-
ca Parigi. Lo ha fatto spodestando FIAC 
dalla sua storica sede e ponendo così le 
basi per diventare la fiera leader della 
Ville Lumière. 

La Fiera. Paris+ par Art Basel, si chiama 
così la nuova manifestazione fieristica pari-
gina firmata Art Basel, in programma dal 
20 al 23 ottobre 2022 presso il Gran Palais 
Éphémère. Un nome che celebra la posizio-
ne di primo piano che Parigi si avvia a 
riconquistare con un ruolo centrale nel 
mercato dell'arte e della cultura contempo-
ranea. Il nuovo avamposto francese riflette 
l’ambizione della fiera svizzera di creare un 
evento di punta inclusivo, che si diffonda in 
tutta la città, evidenziando il dialogo dina-
mico tra le sue industrie culturali, dalla 
moda al design, dal cinema alla musica 
fino, naturalmente, all’arte.

L’edizione inaugurale vede come direttore il 
newyorkese di origine francese Clément 
Delépine, ex co-direttore di Paris 
Internationale, a stretto contatto con il diret-
tore generale Virginie Aubert e il 
vicedirettore Maxime Hourdequinche. 

“Anche prima della mia nomina, ho accolto 
con favore la notizia della selezione di Art 
Basel per allestire una nuova fiera a Parigi 
– dichiara Delépine – Il team di Art Basel si 
impegna a raggiungere i più alti standard 
di eccellenza e sono onorato della fiducia 
riposta in me. Non vedo l’ora di collaborare 

con l’intero sistema di gallerie, istituzioni, in-
dustrie creative e culturali qui a Parigi per 
creare un evento di grande attrazione per 
la città e il mondo.”

La fiera è divisa in quattro sezioni – Galeries, 
Galeries Émergentes, Sites e Conversations 
– e riunisce 156 top galleries provenienti 

PARIS+ PAR ART BASEL
GRAND PALAIS 
ÉPHÉMÈRE 
 PARIGI

A sinistra:
© Patrick Tourneboeuf pour la Rmn - GP, 2021 72 dpi

A destra:
Clement Delepine, Art Basel Photo par Ilyes Griyeb

"Il nostro obiettivo è quello di costruire sulla posizione ineguagliabile di Parigi una 
metropoli globale per contribuire a creare una settimana vibrante che amplifica 

ulteriormente la risonanza internazionale della città come capitale culturale."
Marc Spiegler, Global Director di Art Basel
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In alto a sinistra:
©Patrick Tourneboeuf pour la Rmn - GP, 2021

In basso a destra:
Bertille Bak, Mineur Mineur, 2022

cinq vidéos simultanées, couleur, son, 14 min, praticables, structure 
métal, moniteurs, peinture murale, cm 200×500×233

Vue de l’exposition Bertille Bak, “Dark-en-Ciel“, La Criée, Rennes, 
France. Courtesy de l’artiste, de la galerie Xippas, de Gallery Apart, 

Rome et de La Criée centre d’art contemporain, Rennes
Photo: Aurélien Mole

da 30 paesi, di cui 61 hanno uno spazio 
espositivo in Francia. Un numero molto 
elevato che sottolinea il profondo animo 
territoriale e l’intenzione, da parte dell’or-
ganizzazione, di "fare rete" con l’ambiente 
culturale locale.

"La composizione dell'elenco delle gallerie – 
commenta Delépine – riflette il nostro 
impegno a creare uno spettacolo che sia, allo 
stesso tempo, specifico alla sua città ospitan-
te e abbia una forte risonanza globale.” 

E continua Marc Spiegler – Direttore 
Globale di Art Basel: “Le gallerie seleziona-
te per il nostro debutto a Parigi incarnano 
la lunga tradizione di Art Basel di contrap-
porre opere storiche di alta qualità a 
materiale d'avanguardia. Ugualmente im-
portanti per noi, le gallerie che rendono 
così dinamica la Parigi di oggi sono presenti 
in gran numero, in molti settori di mercato, 
conferendo a questa mostra una personali-
tà singolarmente parigina.”

Ad animare Paris+, tra le altre, ci saranno le 
gallerie italiane: Artiaco, Cardi, Continua, 
Cortese, De Carlo, Kaufmann Repetto, 
Francesca e Massimo Minini, Noero, 
Tornabuoni Art e Veda. 

La prima edizione presenta opere d'arte ec-
cezionali in una commistione di mix media, 
quali pittura, scultura, disegni, installazioni, 
fotografia, video e lavori digitali. Una 
vetrina globale di altissima qualità, con 
opere del XX secolo e stand di artisti emer-
genti, saldamente radicata a Parigi e nella 
sua scena culturale.

Galeries. Galeries costituisce il settore 

principale della fiera con 140 gallerie, tra le 
principali a livello mondiale, e dove si è 
sicuri di trovare il meglio del meglio del pa-
norama artistico. 

Galeries Émergentes. Galeries Émergentes è, 
poi, la sezione dedicata alle gallerie emergen-
ti, provenienti da tutto il mondo. Ben 16 stand 
con mostre personali di giovani artisti, tra cui: 
Antenna Space (Shanghai), Instituto de Vision 
(Bogotà e New York), LC Queisser (Tibilisi), 
Marfa' (Beirut), Parlamento (Parigi), Galeria 
Dawid Radziszewski (Varsavia) e Veda 
(Firenze) con Monique Mouton, americana, 
classe 1984. 

Sites. Sites, invece, è dedicata ai progetti artisti-
ci che si svolgono in luoghi chiave di Parigi. 
Come il Jardin des Tuileries – Domaine National 

du Louvre dove saranno esposte 25 sculture e 
installazioni, nonché Place Vendôme, Musée 
National Eugène-Delacroix e la Chapelle des 
Petits-Augustins des Beaux-Arts de Paris.

Conversations. Infine, Conversations – curato 
da Pierre-Alexandre Mateos e Charles Teyssou 
e situato nella suggestiva Bal de la Marine, 
una barca ormeggiata di fronte alla Tour Eiffel 
– è un programma che fornisce una piattafor-
ma di dialogo tra figure di spicco del mondo 
dell’arte e della più ampia sfera culturale.

Eventi Collaterali. Come anticipato, in un’otti-
ca di condivisione, la fiera si estende oltre la 
cornice del Grand Palais Éphémère attraverso 
un programma di collaborazioni con diversi 
musei e istituzioni culturali parigini. Tra queste 
il Louvre, Place Vendôme, il Musée National 
Eugène-Delacroix, il Centre Pompidou, la 
Fondation Louis Vuitton, il Musée de l’Orange-
rie, il Musée Picasso, il Musée d’Orsay, Palais 
de Tokyo, la Pinault Collection – Bourse de 
Commerce e tanti altri.

Parigi si gode così la sua ritrovata centralità 
nel sistema dell’arte contemporanea con l'au-
gurio (del direttore) che Paris+ diventi un 
evento francese inclusivo e accogliente. E a noi 
non resta che preparare i bagagli e goderci la 
prima edizione di questa nuova fiera che 
sembra avere tutte le carte in regola per di-
ventare la fiera per eccellenza in Europa. 

ART FAIR



18    ALL ART – N. 9 – Ottobre 2022

ART COLLECTION

Dall’arte etrusca all’arte contemporanea, il 7 set-
tembre 2022 ha aperto a Milano il Museo d'arte 
della Fondazione Luigi Rovati. La prestigiosa 
collezione della Fondazione trova casa in Corso 
Venezia, n. 52, in un edificio d’epoca di sette 
piani e una superficie complessiva di ben 3.000 
metri quadrati. Restaurato e riqualificato dallo 
studio MCA, fondato e diretto dall’architetto 
Mario Cucinella, il Palazzo diventa uno spazio 
da vivere nella sua multiforme modulazione e 
propone un innovativo modello di infrastruttu-
ra culturale che crea un luogo di pensiero, 
sperimentazione e condivisione.

La Fondazione. La Fondazione – che porta il 
nome di Luigi Rovati, medico, ricercatore e fon-
datore della Rottapharm farmaceutica – nasce 
proprio con la costituzione di quest’ultima, nel 
1961. La sensibilità per la storia, l’archeologia e 
la ricerca portano Rovati a conversare frequen-
temente di arte e scienza, due mondi 
apparentemente diversi che tuttavia formano 

la base della sua collezione composta da opere 
di inestimabile valore e qualità. 

Per comprendere appieno lo spirito collezioni-
stico di Luigi Rovati, ci affidiamo alle sue stesse 
parole: “Quello tra storia e arte è un legame 
affascinante. Capire il rapporto che lega un 
popolo alle sue espressioni artistiche è avvin-
cente, così come lo è vedere che i cambiamenti 
di stile nell’arte sono lo specchio di mutamenti 
nella società. Riuscire a cogliere questo 
legame mi ha aiutato a comprendere popoli 
lontani nel tempo e nello spazio e ha costituito 
la base della mia visione del fare impresa.”

La Fondazione promuove, inoltre, l’accesso 
alla conoscenza superando barriere fisiche, 
culturali e sociali, collaborando con profes-
sionisti e associazioni ed enti no profit per lo 
sviluppo di percorsi e strumenti che faciliti-
no l’accesso agli spazi e il rapporto con le 
opere esposte. 

Il Museo. Il museo, composto da due piani 
espositivi arricchiti da oltre 250 opere, accoglie 
il visitatore in una  grande hall, catapultandolo 
in un’agorà da cui ha inizio il percorso di visita. Si 
parte dal Piano Ipogeo, immerso in un’architet-
tura in pietra. Qua si trova una grande urna 
cineraria in travertino e diverse teche triangolari 
in cristallo – poste in cupole – che ospitano vasi, 
ex voto, antefisse e piccoli bronzi etruschi, in 
dialogo con opere contemporanee di Kentridge, 
Fontana e Martini. Dalle cupole alla grande 
Sala Ellissoidale, i reperti esposti narrano la 
vita quotidiana degli Etruschi, nelle loro case, in 
bottega, in mare e anche durante le feste. Lo 
stesso Picasso è presente in mostra con un vaso 
che raffigura un banchetto etrusco. 

Proseguendo la visita, ci troviamo in uno 
spazio appartato, dove è possibile ammirare 
la sezione Cercare il bello. Piccoli cubi di cri-
stallo racchiudono gioielli, monili etruschi e 
oggetti preziosi, come la testina di donna in 
bronzo dorato di Giacometti. Al centro della 
sala è posta la teca più grande che accoglie il 
simbolo del museo, il Guerriero Cernuschi, un 
raffinato ed espressivo bronzo votivo etrusco. 
La sezione dedicata alla scrittura, invece, 
espone urne cinerarie volterrane e chiusine e 
piccole ceramiche che grazie a nuove tecno-
logie rivelano il significato delle inscrizioni.

“Le collezioni d’arte etrusca e contemporanee 
visibili dal 7 settembre sono il cuore e la porta 
d’accesso della Fondazione Luigi Rovati, ma 
non ne esauriscono gli scopi – precisa 
Salvatore Settis, Coordinatore del Comitato 
Scientifico della Fondazione – Ne fanno parte 
anche lo stretto legame con la città e le sue isti-
tuzioni, l’offerta di nuovi spazi di dialogo 
multidisciplinare, la centralità di idee e attività 
legate all’utilità sociale. Una progettualità 

MUSEO D'ARTE
DELLA FONDAZIONE 
LUIGI ROVATI
 MILANO

Giovanna Forlanelli nel Piano Ipogeo
Giovanni de Sandre per Fondazione Luigi Rovati

"Il Museo è un luogo di ricerca, sperimentazione e conoscenza e risponde ai principi  
di utilità sociale che guidano tutte le attività della Fondazione."

Giovanna Forlanelli Rovati, Presidente della Fondazione Luigi Rovati
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In alto a sinistra:
Sala Warhol, Giovanni de Sandre per Fondazione Luigi Rovati 

In basso a destra:
Piano Ipogeo, Vivere in città

Giovanni de Sandre per Fondazione Luigi Rovati

culturale che intende dispiegare in ogni caso lo 
stesso livello di qualità e d’impegno che le 
opere in mostra rendono a tutti evidente.”

Tale attenzione all’utilità sociale e alla multidisci-
plinarietà si sostanzia nella Children’s Room, 
dedicata ai laboratori didattici per bambini con 
video-animazioni proiettati su pietre che 
narrano episodi della storia etrusca. La sala è 
incorniciata da una grande vetrata che svela 
l’architettura di sostegno delle cupole. 

Dal Piano Ipogeo si sale al primo piano, il 
Piano Nobile. Dalle boiserie alle porte dorate, 
dai pavimenti ai camini in marmo, fino alle alte 
specchiere settecentesche del corridoio, tutti 
gli ambienti progettati da Filippo Perego 
sono stati recuperati, restaurati e ridisegnati 
creando uno spazio espositivo d’avanguardia. 
Lo studio approfondito degli impatti cromatici 
e dei dettagli favorisce il dialogo fra archeolo-
gia e arte contemporanea, offrendo al 
visitatore stimoli ed emozioni visive e concet-
tuali. In questo contesto si possono ammirare 
le polaroid della serie Etruschi (1984) di Paolo 
Gioli, la tela The Etruscan Scene: Female Ritual 
Dance (1985) di Andy Warhol, i disegni e gli 
acquarelli di Augusto Guido Gatti (1863-
1947), che testimoniano pitture rinvenute nelle 
tombe di Tarquinia. Un filo rosso che lega la 
storia dell’umanità, dagli etruschi al nuovo 
secolo in uno stretto dialogo a due.

Il percorso continua nelle altre sale, dove artisti 
contemporanei, quali Ontani, Paolini, Simeti e 
Kennedy, concepiscono lavori che abitano 
spazi popolati da sculture e reperti etruschi. A 
questa raccolta si affiancano prestigiosi prestiti 
come l’ampia collezione di asce, fibule, strumen-
ti da lavoro del “Ripostiglio di San Francesco”, 
proveniente dal Museo Civico Archeologico di 
Bologna, la grande tela di Giorgio de Chirico Le 
Cheval d’Agamèmnon (1929) dalla Collezione 

Giuseppe Merlini (Busto Arsizio, Varese) e, all’in-
gresso, la Lanterne à quatre lumières (1983) di 
Diego Giacometti, commissionata all’artista 
dalla collezionista e filantropa americana 
Rachel Lambert (Bunny) Mellon.

“Le diverse componenti dell’allestimento hanno 
lo scopo di creare un continuum narrativo nel 
dialogo per opposizioni o contiguità fra antico 
e contemporaneo – spiega la Presidente della 
Fondazione – dal Piano Ipogeo al Piano Nobile 
e di dare quindi specifiche sollecitazioni al visi-
tatore che, come esperienza emozionale oltre 
ai reperti e alle opere, visita anche gli spazi ar-
chitettonici; anch’essi nella continua variazione 
di forme, luce e colori, non sono contenitori ma 
parti dell’esperienza della visita.”

Ma non è finita qua. Al primo piano lo Spazio 
Bianco e nel giardino il Padiglione sono de-
stinati a progetti temporanei con l’obiettivo di 
creare una piattaforma di riferimento 

integrata e ben definita che permetta al pub-
blico di trovare ogni volta una rinnovata 
esperienza di vista. È Sabrina Mezzaqui 
(Bologna, 1964) a inaugurare il programma 
espositivo dello Spazio Bianco con la mostra 
“La vulnerabilità delle cose preziose”. Due le 
opere esposte: Autobiografia del rosso (2017) 
dalla Collezione della Fondazione, composta 
da 33 libri fasciati e decorati con carte rosse 
disposti su una scrivania, e Groviglio (2022), 
realizzata proprio in occasione dell’apertura 
e formato da fili di perle sospesi. 

La Fondazione sviluppa in parallelo e per in-
tegrazione alle attività espositive quelle di 
ricerca e studio. In questo contesto sono stati 
progettati servizi e spazi ad hoc, come la 
Sala Studio (al secondo piano, dove è possi-
bile consultare i volumi in prestito della 
Biblioteca della Fondazione che ha sede a 
Monza) e la Sala dell’intera Collezione di 
studio della Fondazione (al secondo piano 
interrato, riservata esclusivamente a esperti 
e ricercatori che, in occasioni “speciali”, verrà 
aperta al pubblico). Oltre alle mostre tempo-
ranee, la Fondazione è protagonista di un 
fitto calendario di incontri rivolti alla città, 
concentrati sui Codici che rappresentano la 
sua identità primaria. Dall’inclusione all’E-
spansione, dall’Estetica fino alla Conoscenza. 

Tanti sono i motivi per scoprire questo nuovo 
museo milanese, nato dalla passione per la 
storia dell’arte e per l'archeologia di un colle-
zionista privato e dalla profonda volontà di 
condividere quanto raccolto in una intera 
vita con la collettività. 

ART COLLECTION
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intitolata La stanza delle lacrime vissute. 
Sempre quest’anno, una rosa di opere 
inedite invade la Basilica romanico-lombar-
da di San Celso a Milano in occasione della 
sua personale dal titolo “Il corpo dei sogni." 
Contemporanea e attuale, la sua poetica 
ha come fine ultimo la riflessione sul 
nostro presente. Ma lasciamo che sia lei a 
raccontare meglio come è possibile spec-
chiarsi attraverso la sua arte. 

Reverie, un nome anagrafico ma anche 
espressione dell’idea di abbandono al 
sogno, all’immaginazione e alla fantasia. 
Qual è la sua origine? La sua origine affonda 
le radici nella storia della mia famiglia e della 
mia terra d’origine, Vinci. L’utopia di mio padre 
divenne, infatti, concreta attraverso proprio 
quel nome al quale era profondamente legato 
per i suoi studi e approfondimenti personali tra 
arte, Rinascimento e contemporaneità. E così 
quando nel 1994 sono nata, la sua associazio-
ne era diventata un Museo “Ideale” e io venni 
alla luce come Reverie. Profondamente legata 
al mio nome, sin da piccola il sogno “a occhi 
aperti” è sempre stato parte di me. Il momento 
che preferivo dei viaggi intorno al mondo, 
quando accompagnavo i miei per mostre ed 
eventi d’arte, era il percorso: non volevo essere 
disturbata poiché spesso da sveglia ero con-
centrata a sognare. Non sono mai stata una 
bambina avvezza agli amici immaginari: 
avevo già tante Reverie con cui vivere. 
Crescendo, il momento dell’immaginazione è 
diventato un tempo importante nella creazio-
ne anche di un’opera d’arte. Inoltre, come per 
tutto ciò che mi incuriosiva, il tema del sogno 
ha iniziato a essere un approfondimento co-
stante di studio. In occasione di una mia 
performance “battesimale” del 2017 presso la 
Fondazione Mudima di Milano ho deciso di 
spogliare il mio nome da qualsiasi altra conno-
tazione o cognome e mi sono ribattezzata 
solamente Reverie.

Quando hai realizzato la tua prima opera e 
di cosa si tratta? Lo “Sposalizio” è stato il 
momento che ha sancito il nuovo tempo del 
mio operare. Malgrado fin dalla nascita fossi 
immersa nell’arte e avessi già da alcuni anni 
intrapreso un percorso nell’arte performativa, il 
6 luglio 2016 è la data che risponde alla 
domanda. Non credo che l’arte sia curativa, né 

Reverie è una giovane artista, già riconosciuta 
dalla scena italiana, che ha votato ad Arte – 
come le piace definirla, personificandola 
– tutta la sua vita. Si trasferisce a Milano da 
Vinci, indagando la contemporaneità attraver-
so specifici cicli tematici e condividendo con il 
suo pubblico suggestioni provenienti dal 
proprio universo onirico. Attraverso perfor-
mance e installazioni, Reverie rende tangibili 
gli strati più profondi della nostra coscienza, 
con l’utilizzo di diversi media e tecniche riesce a 
cogliere la dualità dell’essere umano, fragile e 
al contempo forte, doppio aspetto che caratte-
rizza anche la dimensione onirica e la tensione 
creativa. Alcuni dei suoi poetici lavori si trovano 
in importanti collezioni pubbliche e private. 
L’artista toscana si affaccia al mondo dell’arte 
con un personale progetto di sperimentazioni 
virtuali, dedicandosi fin da subito all’arte per-
formativa prende parte a numerose 
performance di artisti di fama internazionale, 
tra cui Vanessa Beecroft ed Hermann Nitsch. 
Dal 2016 dà vita a un ciclo di performance indi-
viduali, di cui da parte Sacramenti Atei, presso 
la Estorick Collection of Modern Italian Art di 
Londra e la serie dedicata al tema del Sogno, 
tra Roma, Milano, Montelupo Fiorentino e 
Napoli. Nel 2021 vince il Premio Città di 
Treviglio con Clessidra Senza Tempo, a cui 
segue nel 2022 la realizzazione di un’opera 
pubblica commissionata dalla stessa città, 

terapeutica. Credo in un’arte sociale, attiva, 
collettiva. Sostengo una specificità dei diversi 
ambiti. Cancello qualsiasi tipo di relazione tra, 
ad esempio, arte e teatro, arte e meditazione… 
Arte è Arte senza virgole né linee di con-
giunzione. Arte è vita. Quel giorno ho deciso 
di suggellare il nostro incontro alla presenza di 
7 fotografi e videomaker, realizzando l’azione 
a porte chiuse in una delle “chiese” della mia 
formazione: l’archivio di un collezionista 
pratese. Sono arrivata vergine a quelle nozze. 
Da quel momento indosso una fede con inciso 
“Arte e Reverie, 6 luglio 2016”. Da questo lavoro 
sono scaturite le opere di sintesi: quattro “pale 
d’altare” (una attualmente in una collezione 
bresciana), opere fotografiche e video e un 
libro d’artista in 33 esemplari unici (alcuni dei 
quali in importanti collezioni italiane) al quale 
sono molto legata. Sicuramente però la cosa 
che resta più viva è il fatto di aver compreso 
anche fisicamente che, in qualunque modo si 
fosse presentata, quella era la mia strada. 

Tre parole per descriverti. Perla, ferita, con-
cretezza. La prima parola rappresenta il mio 
operare. Insieme alla rosa che ho fuso in 
bronzo e indosso ogni giorno come dedica 
ad Arte, al collo porto una perla che ho rea-
lizzato in ceramica. Per me l’opera nasce già 
con la sua identità. Una volta che mi appare 
e mi parla, mi racconta come vorrebbe di-
ventare e così nasciamo insieme: come il 
granello di sabbia che rompe l’equilibrio 
dell’ostrica e sedimentando forma la perla, 
allo stesso modo il lavoro finale nasce da un 
percorso complesso fatto di quotidianità 
banale, di studio, di incontri, di solitudini, di 
abbuffate, di prove, di riflessioni, di sensibili-
tà… La perla è un oggetto che si è soliti 
definire bellissimo ma che in realtà nasce da 
una ferita e io sono profondamente convinta 
dell’importanza di vivere sempre col peso 
delle nostre ferite e di non lasciarle rimargi-
nare mai. Questa è la vera bellezza della 
perla: la consapevolezza del suo nascere da 
un errore la fa essere davvero rara e prezio-
sa. Si dice che i sognatori, e soprattutto chi lo 
è per definizione, abbia la testa tra le nuvole. 
Invece, per quanto mi riguarda, sono una 
persona estremamente immersa nella con-
cretezza e nella realtà delle cose. Anche i 
miei sogni sono fatti con gli occhi aperti di 
una testa estremamente terrena. 

ART INTERVIEW

REVERIE 
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VINCI, 1994
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Dalla performance alla fotografia, dai video 
ai libri d’artista fino alle sculture: sei un’abile 
sperimentatrice e hai a che fare con linguag-
gi artistici molto diversi tra loro. Da cosa trai 
l’ispirazione per i tuoi lavori e hai un medium 
preferito? Fino a poco tempo fa, quando mi 
veniva chiesto che cosa facessi, rispondevo: 
“Tutto tranne la pittura”. Da qualche mese non 
è più così. Non ho un medium né un materiale 
preferito. Se devo usare una parte del corpo 
viva e fonderla insieme a elementi meccanici 
per rappresentare una riflessione sociale o uno 
spaccato concreto della nostra labile esisten-
za, lo faccio. Se devo, invece, ricomporre in 
ceramica e rame una colonna vertebrale di 
platino che una volta mosso il tubo di rame al 
suo interno può acquisire più diverse forme per 
rappresentare un incubo di malattia, lo faccio. 
Se devo farmi sollevare da una gru senza 
libertà di scelta nello stabilire l’altezza, a rischio 
della mia incolumità per rappresentare una 
figura, “Icaro”, lo faccio. Sono onorata ed emo-
zionata ogni volta di poter far parte di una 
nuova gestazione.

Il sogno e la dimensione onirica, centro della 
tua poetica, quest’anno sono state protago-
niste di molte ricerche artistiche, grazie 
anche all’emblematico titolo della Mostra 
Centrale della 59° Biennale di Venezia 2022 
“Il latte dei sogni". Quali sono gli aspetti che 
ti affascinano del sogno? Che valenza 
hanno i sogni nella tua quotidianità? Ho 
deciso di iniziare il ciclo sul sogno perché 
poteva rappresentare una nuova chiave di 
lettura del nostro presente. Perché i sogni sono 
lo specchio più concreto della realtà stessa. 
Riflettono chi siamo nel momento esatto in cui 
li facciamo. Non possiamo mai nasconderci a 
noi stessi, né mascherarci o mentire. Noi non 
siamo solo fatti della stessa materia dei 
sogni. Noi siamo i nostri sogni. Nel corso del 
tempo ho approfondito il mondo dell’onirico 
attraverso le più varie discipline, dalla filosofia 
alle neuroscienze oltre che all’arte, alla sociolo-
gia, alla storia, alla virtualità… solo per dirla in 
breve. Ho elaborato così un personale alfabe-
to del sogno, una mia personale poetica. Ho 
capito che poteva essere una lente privilegiata 
sul mondo e l’ho messa in pratica attraverso 
performance (dal titolo caratterizzato sempre 
dalla parola “Sogno”), lavori fotografici, 
“sogni fisici, “oggetti da sogno”. In generale 
non posso scindere la mia quotidianità dall’o-
nirico, così come da Arte, e penso che farà 
sempre parte del mio metodo di creazione, 
anche se ufficialmente è giunto il tempo di 
andare oltre. Chiamatemi col mio nome, ma 
io non sono solo Reverie.

Esiste un’opera o un progetto a cui sei mag-
giormente legata? Perché? Primi fra tutti 
sono gli “oggetti da sogno”. A differenza del 
resto della mia produzione, che mi piace 

pensare abbia un respiro sociale, quando 
decido di dare vita alle mie personali visioni 
oniriche le realizzo in ceramica. Ho scelto di 
rappresentare così la fragile forza dell’appa-
rente intangibilità e immaterialità del sogno o 
dell’incubo e di farlo allo stesso tempo renden-
do impersonali le mie stesse visioni oniriche: 
privandole, cioè, di un titolo più dettagliato ma 
chiamandoli tutti “oggetti da sogno”. Ciascuno 
può vedere così nel lacrimatoio in ceramica e 
oro o nell’utero color smeraldo o nell’uroboro 
di rame brillante le proprie esperienze di vita. È 
un filone intimista di racconto che segue quello 
stesso desiderio di mettersi a nudo, al pari del 
pubblico coinvolto nelle mie azioni. “Librosogni” 
(edito da Skira, gennaio 2020) raccoglie senza 
censure e cancellazioni i miei sogni scritti di 
getto per mesi insieme ai “sogni fisici”: foto in 
bianco e nero che sviluppo e modifico a mano, 
e che ho sentito potessero essere una comune 
esortazione a viversi senza maschere e a non 
nascondersi soprattutto a noi stessi. E poi c’è 
sicuramente “Icaro”.

A proposito di “Icaro contemporaneo”, rac-
contaci di cosa si tratta e del processo che ti 
porterà a Napoli per “Sogno 5: Icaro” e che 
chiuderà il ciclo dedicato all’onirico. Poco più 
di due anni fa, in questi esatti giorni, mi trovavo 
a Napoli e ricevetti l’invito da parte di Casa 
Morra a ideare un progetto da realizzare 
insieme. Quella stessa notte ebbi un’epifania: 
incontrai Icaro. Una figura catalizzatrice e mul-
tiforme senza definizione di genere con delle 
protesi al posto delle braccia. E così scelsi di 
rappresentarla prima di tutto scrivendo la sua 
storia che è diventata un’opera composta da 
un paracadute della Seconda Guerra 
Mondiale su cui ho collocato un innesto in raso 
ricamato con la mia grafia. Sempre col titolo 
Icaro contemporaneo è nata una scultura in 

Reverie, Il corpo dei sogni, 2022
Milano, Basilica di San Celso, mostra personale a cura di Paola 

Ugolini, foto Letizia Mugri. Courtesy dell'artista
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cera rossa e chiodi; a partire dal calco della 
mia schiena si aprono due ali a grandezza 
umana su cui ho impresso a caldo dei chiodi 
usati. Si tratta delle ferite delle quali accenna-
vo parlando della mia poetica: siamo portatori 
dei pesi delle nostre esistenze ma, a differenza 
di Icaro del mito, noi non moriamo cadendo 
perché troppo vicini al sole. Siamo consapevoli 
delle nostre protesi e proprio in virtù di queste 
riusciamo a volare senza cadere o se cadiamo 
possiamo sempre tornare a volare. Icaro con-
temporaneo siamo noi tutti oggi e anche con 
la performance che realizzo il 30 settembre 
2022 presso Casa Morra: sarà un’azione molto 
rischiosa ma così è nata quella notte e non ho 
mai avuto alcun dubbio a riguardo. 

Progetti per il futuro? Attualmente sto realiz-
zando, con Anabasi, un catalogo di sintesi 
relativo all’intero ciclo sul sogno: sarà un libro 
d’artista speciale, denso e corale poiché coin-
volge numerose figure del mondo dell’arte e 
permetterà di dare così nuove letture al tema 
dell’onirico e alla nostra contemporaneità. 
Questo progetto, insieme a uno speciale disco 
d’artista, nato dalla mia penna e dal lavoro di 
7 diversi compositori, rappresentano le fasi 
finali di questo ciclo. Nel 2023 darò alla luce il 
nuovo ciclo e i primi appuntamenti saranno 
una performance e una mostra delle quali non 
posso ancora rivelare niente. Da due anni sto, 
infatti, studiando e scrivendo per gettarne le 
basi e dalla scorsa estate ho iniziato a realizza-
re le nuove opere. Come si sa, il tempo di una 
gravidanza artistica è molto lungo ma l’idea di 
poter generare qualcosa di concepito e realiz-
zato idealmente per tutti mi anima più di un 
figlio che non potrò mai avere.
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ART CALENDAR

SEZIONE COSA DOVE QUANDO

ART EXHIBITION

Giuseppe Capogrossi. 
Dietro le quinte

Galleria Nazionale  
d'Arte Moderna e  
Contemporanea
Roma

dal 20 settembre 2022
al 6 novembre 2022

Olafur Eliasson. 
Nel tuo tempo

Palazzo Strozzi
Firenze

dal 22 settembre 2022
al 22 gennaio 2023

ART GALLERY
Forze/Vettori/Cromie.
Tempeste digitali e 
moti in espansione

Marignana Arte
Venezia

dal 3 settembre 2022
al 27 novembre 2022 

ART FAIR

ArtVerona
Verona Fiere
Verona

dal 14 ottobre 2022
al 16 ottobre 2022

Amart. Antiquariato a Milano
Museo della Permanente
Milano

dal 19 ottobre 2022
al 23 ottobre 2022

Paris+ par Art Basel
Grand Palais Éphémère
Parigi

dal 20 ottobre 2022
al 23 ottobre 2022

ART COLLECTION
Museo d’arte della 
Fondazione Luigi Rovati

Fondazione Luigi Rovati
Milano dal 7 settembre 2022

Disclaimer               
Questa newsletter è realizzata in collaborazione con Pavesio e Associati with Negri-Clementi.           
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 Pavesio e Associati with Negri-Clementi 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.

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 creazione, 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 o beni da collezione, nella 
consulenza legale, nel restauro, nella custodia, nel trasporto), i consulenti finanziari dovranno rivolgersi ad Allianz Bank scrivendo ad advisoryservices@
allianzbank.it che gestirà le singole richieste – inoltrandole a Pavesio e Associati with Negri-Clementi, partner di Allianz Bank nella somministrazione 
di servizi di art advisory – e monitorerà il servizio erogato nel tempo alla clientela.

http://www.pavesioassociati.it
http://advisoryservices@allianzbank.it
http://advisoryservices@allianzbank.it
http://www.pavesioassociati.it
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