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Mi chiamo Alessandra Stranges, ho 40 anni, sono
calabrese, ma vivo a Potenza, in Basilicata, dal 2005.

I mio lavoro ha poco a che vedere con i mondo
dell’Arte, ma I'Arte € sempre stata una mia grande
passione e ha determinato in me la volontd di realizzare |l
progetto che sto per presentare.

Si tratta di un progetto culturale 'afipico’, che di fatto non
ha vere connessioni con il sistema dell'arte e i suoi attori
tradizionali bensi € un'iniziativa su base volontaria che
parte dal basso e ‘senza pretese’, se non quella di
contribuire, nel suo piccolo, a rendere ['Arte italiana
contemporanea piu vicina ai giovani, piu accessibile, piu
amata e presente in territori periferici e piccole comunita.
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L’inizio’rivo ‘Arti Educare’, educare alle arti, nasce da un
grande sogno: quello di avvicinare le nuove generazioni
all'arte contemporaneaq, portandola in mostra itinerante
proprio laddove i giovani vivono gran parte del loro
quotidiano (scuole, universitd) o si frovano loro malgrado
(carceri minorili, ospedali pediatrici, ecc.).

Devo lispirazione per questo mio progetto al mecenate
calabrese Carlo Bilotti Ruggi D'Aragona, il quale
colleziono, nel corso della sua vita, innumerevoli
capolavori d'Arte moderna e li lascio in eredita, tra gli
altri, alla citta di Cosenza che ne fece un bellissimo e,
unico in ltalia, museo a cielo aperto nella passeggiata
cittadina (il M.A.B. di Cosenza).

Ho provato a seguirne umilmente le orme, cercando di
coinvolgere artisti amici e non, tutti italiani e tutti viventi,
per invitarli, assieme a me, a prendere parte a questa
iniziativa, un po’ 'sui generis' a detta di molti, perché fatta
da due ingredienti paritetici e in via di estinzione:

I'amore per la bellezza e la fiducia nel prossimo.

L'amore per la bellezza e quindi per I'Arte, € testimoniato
dalle numerose opere d'arte che fanno parte del primo
nucleo della collezione privata del progetto Arti EQucare.

La fiducia, invece, € testimoniata dal modo in cui futfi
questi  Artistt - hanno  aderito  all'iniziativa, ovvero
completamente a 'scatola chiusa’, sposandone le finalita
e trasformandola da sogno a progetto concreto.

Agli Artisti, solo a loro, il piu grande merito e tributo.



Edizione 1

Arﬂ Educare € un progetto che consta di due anime:

la prima stanziole che vede il Museo Archeologico
Provinciale di Potenza, primo partner pubblico delliniziativa,
ospitare long term le opere d'arte donate dagli artisti,
rendendole gratuitamente fruibili alla comunita.

La seconda, itinerante, che vede le opere della collezione
esposte in mostra presso le scuole, le carceri minorili, gli
ospedali pediatrici e in qualungue alfro luogo dove ci siano
giovani.

Tra gli obiettivi del progetto froviamo, in primis, quello di
provare a confrastare, grazie al potere dell'Arte,
quell'impoverimento culturale e quell’isolamento che sta
facendo appassire le nuove generazioni -i nostri giovanil -
diefro ai social media, ai cellulari e al deserto emozionale
che questa societd impone.

Altri obiettivi: arricchire di bellezza le periferie cittadine,
facendone attrattori  culturali e infine rendere I'arte
contemporanea piu accessibile ai  giovani e non
appannaggio di pochi 'eletti'.

Anche un solo giovane che grazie a Arti Educare si lascerd
ispirare e trasportare dall’emozione dell’Arte, sard, per chi
ha lavorato con passione su questo progetto, un impagabile
tfraguardo.

Perche non c’e senso di vera comunitd senza stimoli
culturali, senza contaminazioni, senza passione, senza
interconnessioni umane, senza Arte.
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Ar’ri Educare ha coinvolto tra il 2016-17 con un
appello scritto 100 artisti, italiani, viventi e
appartenenti a tutte le Arti: pittura, scultura,
fotografia, illustrazione, video, installazione ecc.

All'appello hanno risposto, donando una o piu delle
loro opere, 31 Artisti, i nostri indiscussi 'Signori dell’
Arte'.

Per un Arfista le sue opere sono come figli; come
buoni padri di famiglia scelgono accuratamente |l
loro destino e separarsene & sempre molto difficile, se
non doloroso.

Partendo da questo presupposto, & piu facile
comprendere |la forza e il coraggio necessari per
donare una propria opera, in molti casi, a una
‘perfetta sconosciuta’, sulla sola scorta della fiducia
nel suo progetto culturale.

Giusto tributo quindi a futti gli Artisti, giovani € meno
giovani, che hanno mostrato questo coraggio,
testimoniando oltre ad una grande passione per il loro
lavoro (non tutti sono disposti a rinunciare al lucro
sull’Artel) anche attenzione, cura e rispetto per il
prossimo.

Questo e stato il primo passo, Arti Educare inizia da

qui.

Il nostro obiettivo e creare la piu grande collezione di
opere d’Arte donate d’ltalia.

Un sincero grazie quindi a questi primi 31 Arfisti per
aver aderito alla nostra iniziativa ‘out of the box’, di
cui questo catalogo digitale rappresenta il primo
'‘orodotto editoriale'.

Seguono le schede degli Artisti della prima edizione
del progetto Arti Educare; si tratta di brevissime
monografie, adatte ad un pubblico giovane, con la
loro personale testimonianza sull’ Arte, sulla vita, sul
progetto e sull'opera donata.

Buona lettura.

Alessandra Stranges
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ARTISTI pRiMA EDIZIONE (2017-18]

ALARI CARLO
ARGENZIANO AMELIA ALBA
BARBIERI GIAN PAOLO
BISULLI MIRNA
BORGOGNI MARTINO
BRANCA GENNARO
CAMAIONI DANIELE
CANFARI TEGI
CAVALLO CLAUDIA
CERRI GIOVANNI
CIAMMITTI ANNA
CORREGGIA FRANCESCO
DA RE PATRIZIA

DE VILDE EVAN
FORMICHETTI SILVIO
GUASCO RICCARDO
LUDOVICO DOMENICO
MACALUSO ELISA
MANZELLA MARCO
MARAN GIANNI
MASCIANGELO FABIO
NANNICOLA CARLO
NICOLO' ENRICO

PAIS ANTONIO

PILAN GIUSTO

PISANO CARLO
PUGLISI LORENZO
RAPACCINI CHIARA
RUBBI MASSIMO
SALUZZI BENITO

VULLO FRANCESCO
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Parte delle foto delle opere a catalogo sono state realizzate gratuitamente

dalla fotografa e Amica Izabela Stoklosa.
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Gli Arfisti e le Opere
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CARLO ALARI

Carlo Alari nasce a Roma nel 1960 sotto il segno dell'arte e dell'artigianato.
Nel 1995 apre il suo studio nel cuore dellUmbria, ad Assisi dove vive e
lavora a tutt’oggi.

Tra le mostre piu importanti a cui Carlo Alari ha partecipato ricordiamo:
1999 - 9° Biennale di grafica e disegno presso Taipei, Taiwan in Cina.

2° classificato al premio “Uomo e Alimento” tenutosi presso Gualdo
Tadino, in provincia di Perugia.

Nel 2005, prende parte alla 1° Biennale Internazionale d’ Arte di
Microcredito presso Ankara, in Turchia.

Altfre partecipazioni degne di menzione sono quelle alla IV Biennale
Internazionale d'Arte grafica Internazionale tenutasi presso Novosibirsk in
Russia.

Nel 2012 partecipa alla Mostra espositiva nel museo di Pomona, il Latino
Art Museum in California.

L'opera esposta & rimasta patrimonio della collezione permanente del
museo.

L'OPERA DONATA

Quest’opera ha una sua lettura abbastanza profonda.

Con questa sua forma a spirale che appare simboleggiare una grossa
impronta digitale di un blu intenso, frasmette emanazione e estensione verso
I’esterno e rappresenta il sollevamento e I'evoluzione dell’'uomo in un turbine,
per segnare i destini del mondo.

La tecnica dell'inchiostro tipografico rende molto materico il segno,
garantendole uno sguardo quasi ipnotico e il colore blu trasmette armonia ed
equilibrio.
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“PICCOLA ESPANSIONE"
Olio e inchiostro su plexiglas (40x40), 2016

IPSE DIXIT

Il risveglio del dormiente.

Ogni qual volta ci poniamo davanti ad un’opera d’arte, inconsapevolmente
affrontiamo un test psicologico.

L’evolversi di ogni sensazione e emozione nel guardare un quadro dipende
esclusivamente da una necessita interiore che si puo educare e sviluppare
sostenendo un duro lavoro e concentrandolo nei tre elementi essenziali di
ogni uomo: cuore, intelletto e volonta.

Ci siamo lasciati alle spalle imposizioni di alcune tendenze artistiche, spesso
prestabilite da alcuni personaggi che aspiravano solo ed esclusivamente ai
propri interessi economici.

E’' evidente che se qualcosa sta cambiando nella coscienza dello
“spettatore” e perché si percepiscono nuove necessita e nuovi stimoli che
vanno olfre il rapporto esteriore, e spesso superficiale, di chi guarda un’opera
d’arte.

Il porsi davanti a essa nella totale semplicita e sincerita d’animo, liberi anche
da qualsiasi interferenza esteriore (mode, tendenze di mercato), crea un
effetto immediato suscitando altrettante sensazioni e emozioni sincere.

Dice Schumann: “illuminare la profondita del cuore umano € il compito
dell’artista”.

Di conseguenza la veridicita e I'onesta di un’opera d’arte puo educare e
sensibilizzare lo “spettatore”.

#TAGS: informale del segno, pittura diricerca, pittura infrospettivas.

Per saperne di piu: www.carloalari.com



www.carloalari.com

Edizione 1

AMELIA ALBA ARGENZIANO

Nasce a Rivoli e, dopo aver per lungo tempo coltivato da autodidatta la
passione per la pittura, ha frequentato la scuola di Lella Burzio a Torino, dove
ha potuto imparare i primi importantissimi e fondamentali rudimenti.

Da allora non ha mai smesso di dedicarsi con passione crescente ad un
continuo approfondimento delle tecniche pittoriche, appassionandosi alla
figura umana che sta al centfro della sua arte.

Ha collaborato con vari artisti e le sue opere sono state oggetto di
numerosissime personali e collettive.

Alcune di queste sono esposte in modo permanente; in particolare quattro
pannelli di ceramica raffiguranti momenti di vita dei pescatori che il Comune
di Torino ha scelto nel 1990 per decorare il mercato coperto del pesce di
Porta Palazzo, allora in ristrutturazione.

Amelia Alba Argenziano ha uno studio artistico a Rivoli (TO)dove lavora e
insegna ad un folto numero di persone.

L'OPERA DONATA

Ho eseguito la figura rappresentata nel quadro dal vero, lei e Erika, la mia
modella; non ero soddisfatta di cio che avevo fatto e, prima direcarmi a
vedere una collettiva a Torino, ho dato una mano di bianco acrilico per
coprire la figura.

Al mio rientro il colore bianco era asciutto ma non aveva coperto tutto,
lasciando intravvedere la figura e regalandomi un effetto piacevole.
Qualche piccolo ritocco e il quadro ha ripreso una nuova Vvita...
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“AL BAGNO TURCO”,
Acrilico e olio su tela (80x100), 2006

IPSE DIXIT

Frequentando i cinque anni del Corso Libero del Nudo presso I'Accademia
Albertina di Torino, ho approfondito la ricerca dell’immediato e dell’essenziale
dedicando il mio impegno allo studio della figura umana e della sua
complessita, studiandone la postura e tutto cio che rende “unica” la

persona.

I miei recenti lavori pittorici avvertono la "solitudine" e la “spersonalizzazione”
che caratterizzano I'essere umano.

Le figure che popolano i miei quadri sono spesso prive di caratteri somatici e
di un preciso senso di identitad a conferma di una difficile affermazione
dell’essere umano, specie della donna, rispecchiando i tempi di profonda crisi
in cui ci tfroviamo a vivere.

#TAGS: arte figurafiva contemporaneaq, figura umana, stile contemporaneot.

Per saperne di piu: www.amelig-argenziano.com



http://www.amelia-argenziano.com/
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GIAN PAOLO BARBIERI

‘Gian Paolo Barbieri, tra i primi fotografi italiani, ha contribuito con il suo lavoro
a creare l'immagine stessa della fotografia di moda.

Ripercorre la sua vita artistica € come fare un viaggio nel tempo.

Milanese di nascita, Barbieri approda alla fotografia da autodidatta, mosso
dalla passione per il cinema che lo conduce, giovanissimo, nella Roma della
Dolce vita.

Qui fotografa aspiranti divi, mostrando un talento naturale per la fotografia di
moda, un’attivitd sconosciuta nell’ltalia dell’epoca in cui non esistevano
riviste patinate. Si trasferisce a Parigi e diviene assistente di Tom Kublin,
fotografo di Harper's Bazaar.

Il suo impegno nella moda s'intensifica: nel 1963 pubblica alcune immagini su
Novita - rivista che nel 1965 diventa Vogue Italia — iniziando la collaborazione
con la Condé Nast con cui in seguito scatta per I'edizione francese e
americana di Vogue.

Un talento unico con cui vince il Premio Biancamano come miglior fotografo
italiano (1968) e rientra tra i quattordici migliori fotografi di moda internazionali
secondo il settimanale tedesco Stern (1978).

Nel 1964 apre uno studio a Milano: qualche anno piu tardi inizia il sodalizio con
il prét-a-porter.

Dall'incontro con Walter Albini capisce I'importanza di entrare nella mente
dello stilista e diventarne I'occhio attraverso la macchina fotografica.
Un'ambizione che diviene realtd in principio con Valentino, poi con Armani,
Versace e Ferré, fino ai recenti lavori con Dolce & Gabbana, Pomellato e
Bulgari.

Negli anni 90 decide di raccontare la bellezza della natura, in un mix tra
fotografia ethografica, di moda e reportage.

Viaggia alla scoperta di luoghi lontani, alla ricerca di un’antica spontaneita.
A guidarlo il richiamo dell’arte e I'amore per Gauguin: gli stessi riferimenti con
cui ritrae nel 2007 i soggetti per il calendario Epson.

Le nature morte di hanno un fascino particolare: non posano ma vivono,
rivelando una costante ricerca della perfezione, quintessenza di uno stile
prezioso e di un’eleganza naturale.

Le sue opere fanno parte della collezione del Victoria & Albert, National
Portrait Gallery di Londra, del Kunstforum di Vienna, del MAMM di Mosca.
Scatta in analogico e non ritocca le fotografie; ha comprato la sua prima
Reflex Voigtlander 35 mm a rate.’

Estratto e rivisitato dal web Vogue Encyclopedy.
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LE OPERE DONATE

Gian Paolo Barbieri ha donato al progetto Arti Educare, non una bensi
quattro meravigliose fotografie che ripercorrono con la loro bellezza I'iconica
figura e la carriera di questo grande fotografo italiano.

e —

A ] %
“JILL KENNINGTON, PORT SUDAN",
Stampa fotografica fine art (40x40), 1974

i

“MONICA BELLUCCI, MILANO”,
Stampa fotografica fine art (40x50), 2001



“FIORE DI BANANO, SEYCHELLES”,
Stampa fotografica fine art (40x50), 2013

“AEPYORNIS EGG, MADAGASCAR",
Stampa fotografica fine art (40x50), 1994
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IPSE DIXIT

‘A dieci, quindici anni gia mi sentivo attratto dall’arte.

Ricordo che andavo in una cartoleria di Milano in via Bazzini, vicino a corso
Vittorio Emanuele, che vendeva cartoline d’arte.

Ne acquistavo una decina a volta, di cui sette-otto riproducevano sempre
opere di Paul Gauguin.

| Mari del Sud esercitavano gia allora un grande fascino su di me.

Quando Vogue Francia mi chiese, una ventina di anni dopo, “Dove vuoi
andare a lavorare2”, risposi: ‘Tahitil”.

E quando per la prima volta scesi dall’aereo sull’isola mi sentii subito in un
luogo a me molto congeniale...

Amo tutta I'arte, dal Rinascimento al contemporaneo, e ho immesso questa
mia passione nella fotografia.

Prima di scattare mi sono sempre documentato per costruire al meglio
I'immagine, realizzando schizzi preliminari.

Nulla e casuale, anche se talvolta ci sono immagini che assimilo
inconsciamente.

Come nel caso de Le Cattive Madri di Giovanni Segantini, di cui ho fatto mia
I'iconografia senza averne conoscenza, ponendo la donna seduta tra i rami.
L'arte oggi € molto importante, e la foto stessa e diventata arte.

lo, per esempio, ora faccio foto d’'arte che costruisco pezzo per pezzo,
infervenendo pittoricamente sulla carta fotosensibile e costruendo cornici con
legni esoftici...

Ancora una volta e Gauguin il mio modello.

Certo oggi bisogna stare molto attenti, soprattutto dal punto di vista della
commercializzazione...’

Estratto dall’intervista ad Artribune.

#TAGS: fotografia di moda, fotografia etnografica, reportaget.

Per saperne di piU: http://www.fondazionegianpaolobarbieri.it



http://www.fondazionegianpaolobarbieri.it/
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MIRNA BISULLI

Mirna Bisulli, artista dell’ Anima, nasce a Cesena nel 1953.

Dal 1990 appartiene alla scuola di Filosofia Acquariana di Baba Bedi (Ml), che
utilizza I'Arte e il Colore come Energia di Guarigione.

Ha frequentato per 17 anni I'Accademia Romagna di Cesena.

Ama ora Dipingere Psichicamente in uno stato meditativo.

La Pittrice espone in mostra permanente a Cesena i suoi quadri piu prestigiosi
che hanno ricevuto I'Oscar dell’ Arte Visiva/Montecarlo, I'Oscar della Cultura/
Firenze, il Leon d'Oro dell’ Arte/Sirmione, la Gondola dell’ Arte/Venezia,
Eccellenza Stilistica e Pablo Picasso/Palermo, Premio Internazionale Tokyo e
Premio Le Louvre/Parigi, Artista dell’Anno 2011, I'Ercole di Brindisi ed e stata
insignita del titolo di “Ambasciatrice Gran Maestro dell’ Arte” con I'impegno di
insegnare |'arte che I'ha ispirata.

Nel 2014 ha ricevuto il premio Artista per la Pace a Brindisi con esponenti ONU
e UNICEF.

Dall’ Accademia S. Sara di Alessandria ha ricevuto il Primo Premio della Critica
e i suoi quadri sono stati pubblicati in copertina nel volume Arte Donna 2013,
nel Catalogo d’'Arte Moderna G. Mondadori, Enciclopedia d’Arte Italiana e
nel libro “L'Esausta Clessidra™ del Prof. D. Radini Tedeschi dell’ Universitd la
Sapienza di Roma.

Di lei hanno scritto numerosi critici ed e presente nei piu prestigiosi annuari di
arfe moderna.

L'OPERA DONATA

La vita € un dono.

‘Volo Libero’, la mia tela, € un dono che faccio all'umanita perché si sollevi
dalla sofferenza e vada con la consapevolezza ‘oltre’ a quello che ‘appare’
e lo faccia ‘volando libera sopra ogni cosa’.

Ricordiamo sempre che la vera liberta € dentro di noi, nel nostro cuore e nella
nostra mente, a tutte le eta e per tutti gli esseri umani.
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*
“VOLO LIBERO”
Olio su tela (80x80), 2012

IPSE DIXIT

Mi ritengo una ‘ricercatrice della verita” col compito di aiutare a portare luce
alla terra affinché possa tornare “Luce alla Luce”.

So di essere una piccolissima “Luce” ma, come te, importantissimo tassello per
il *Mosaico” che si compone ogni attimo della nostra vita.

Dobbiamo tornare “Tutti UNO” per non far cadere, come un castello di carta,
quella “Luce- Fiaccola” di infinite Luci quali noi siamo.

Se hai bisogno e la tua mano e protesa io ti tendo la mia, come io la tendo a
chi mi alimenta.

Lavorando su di noi, lavoreremo per un mondo migliore di pace, luce e
amore.

La pace sia con noi e la luce ciillumini.

La vita € un dono ed e per me un viaggio che pur breve va vissuto con
Amore, Gratitudine, Gioia e Liberta per tutti.

Vi auguro di volare sempre liberi nelle vostre esistenze, non fatevi condizionare
e ricattare.

Volate liberi nelle vostre vite, cosi scoprirete la grande luce che € in ognuno di
VOI.

#TAGS: pittura spirituale, pittura simbolica, meditazione, vita, energia, natura,
liberta espressiva, lucet.

Per saperne di piu: hitp://www.mirnabisulli.sitiwebs.com/



http://www.mirnabisulli.sitiwebs.com/
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MARTINO BORGOGNI

‘Lavoro e vivo a Firenze, uso la macchina fotografica, ma non faccio
fotografie. Nellimmagine finale non c'e ne istantaneitd ne immediatezza ma
coesistono piu spazi in tempi diversi. Scatto fotografie digitali che stampo su
pellicola e ri-fotografo per trasparenza modulando l'esposizione con I'ombra
delle mie mani.’ Tra le principali esposizioni di Marfino Borgogni, classe '73,
ricordiamo:

2015 - Tra il bianco & il nero - Satura Art Gallery — Genova;

2014 -Biennale d'arte di Asolo;

2014 - Premio Cascella - Delizia Estense — Ferrara;

2014 - Saturarte — Genova;

2014 -Human Rights-Trento;

2013 -Accademia di Belle Arti — Brescia;

2013 -Premio Nocivelli - Brescia.

L'OPERA DONATA

‘E' finito il tel Che rabbial

La rabbia e un'emozione primitiva basilare delluomo, e la sua manifestazione
e espressione della cultura e delleducazione di una persona. La rabbia
durante tutto il corso della nostra educazione tende ad essere inibita e
soffocata in cambio di una quieta socialita, ma cosi facendo si perde anche
la sua funzione di sorgente di forza e moto al cambiamento.

La mia fotografia vuole essere unimmagine di protesta contro questa
‘educazione della rabbia" che riduce questa naturale emozione sorgente di
forza ad una semplice espressione verbale di disappunto.’

“CHE RABBIA”
Fotografia digitale su forex (50x62), 2013
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IPSE DIXIT
Sezione non ancora ricevuta dall’Artista.

#TAGS: Sezione non ancora ricevuta dall’Artista.

Per saperne di piU: www.borgm.com



http://www.borgm.com/
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GENNARO BRANCA

Attivo nel mondo del writing e della street art, dopo il diploma nel 2005 in
lllustrazione e animazione multimediale presso lo IED di Roma sperimenta
diversi linguaggi espressivi: dalla costruzione di sfondi e scenografie, alla
pittura e all’illustrazione, fino alla rielaborazione digitale delle immagini, con
I'utilizzo dei piu diffusi software di grafica e gestione delle immagini.

Nel 2007 e nel 2008 le sue opere sono esposte alla galleria Plantazero di
Barcellona.

In seguito, per approfondire gli studi e affinare le tecniche pittoriche, sceglie
di frasferirsi in Calabria, nello studio dell’artista Cesare Berlingeri, o assiste nei
vari progetti editoriali e nell’allestimento delle mostre.

Attualmente al centro della sua ricerca vi sono temi quali la modificazione
genetica e la clonazione che traduce mediante una pittura segnica ed
istintiva.

Nel 2011 partecipa alle collettive Nuove rotte della pittura al Museo degli
Arsenali ad Amalfi e presso la galleria d’Arte Ellebi di Cosenza.

Nel 2013 si tiene la personale Sinthia alla Libreria Arcade Book and Look di
Catanzaro.

Nel 2014 partecipa alla collettiva Silenziosi € un po’ anarchici presso I'edificio
Rosa Niglio Itri di Stella Cilento (SA).

I 2015 e presente a Setup, Arte Fiera Bologna, la collettiva Cromatici presso
Cerruti Arte, Galleria Ellebi Cosenza e Galleria Nicola Pedana a Caserta.
Nel 2016 ¢ il solo protagonista nella mostra a Foggia ‘Art in fabrica’, presente
ad Artefiera Bologna con la galleria Ellebi di Cosenza.

Vive e lavora a Salerno.

L'OPERA DONATA

L’'opera e la rappresentazione di un continuo dialogo tra l'uvomo e la natura
che lo circonda, tra l'uomo e la modernita, una modernita in confinuo
divenire.

Un progresso inarrestabile fatto di nuovi linguaggi e frasformazioni genetiche
che in costante rapporto tra loro, generano la pittura.
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Olio su tela (80x100), 2012

IPSE DIXIT

Mi ritrovo molto nelle parole che la curatrice Gabriella Taddeo ha dedicato
alla mia pittura:

“le tele di questo artista che si € lasciato attraversare cosi fortemente dalla
contemporaneitd e dalle sue espressioni piu sinftomatiche ma anche dalla
volontd di mettersi a confronto con il passato dell’arte, ciindicano una
intensa e vissuta passionalitd cromatica, fatta di segni inediti apparentemente
informali, da cui traspare anche la figura.

Dal caos , dal disordine di superficie ,da una dichiarata, voluta instabilitd,
I'artista lascia germogliare chiare e distinte immagini che riequilibrano,
rendono organica, armonica l'intera opera. In esse si leggono e si proiettano
distintamente le infinite, indomite sensazioni che emergono prepotenti dai suoi
profondi abissi: quei dubbi, quei turbamenti, quelle paure ancora irrisolte
salgono ancora in  superficie ma provano a divenire fiducia, speranze,
aspirazioni in un continuo divenire.”

#TAGS: espressionismo, lettering, olio, colorazione, astrattismo, street art,
gestualita , natura, biologia#.

Per saperne di piu: www.gennarobranca.it



http://www.gennarobranca.it/
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DANIELE CAMAIONI

Formato presso I'lstituto d’Arte “O. Licini* di Ascoli Piceno e poi presso la
Scuola Internazionale di Comics di Roma.

Presentato alla Biennale Giovani di Monza e presente nel Giugiaro
Architettura Annual.

Il lavoro di Daniele Camaioni € oggetto di esposizioni in prestigiose gallerie e
fondazioni nazionali ed internazionali, tra le quali ricordiomo:

la Fondazione Merloni, la Galleria de Meerse ad Amsterdam, lo spazio
MauMau a Barcellona, la Chair and the Maiden Gallery di New York e la
Limner Gallery sempre di New York.

Nel 2009 il suo lavoro va aillustrare la ristampa del famoso “Il mistero del
Raggio Verde" (1915) di William Le Queux, lo scrittore che ispiro I'autore di
James Bond.

Nel 2010 collabora con Paolo Consorti nelle Video Scenografie di Xfactor e
Domenica In.

Negli anni successivi porta la sua esperienza anche nel settore web e
cinematografico dove tutt’ora € presente ed attivo.

L'OPERA DONATA

Sono cresciuto nella la cucina del ristorante dei miei genitori, dove ho
imparato ad amare il cibo.

I mio entusiasmo per I'arte nasce da molto piccolo, proprio dai colori, dagli
accostamenti, dalle variazioni del cibo come materia.

Non ho mai avuto la passione per I’arte culinaria, utilizzavo gli alimenti come
strumenti di evasione, creavo gli stessimondi che oggi fanno parte delle mie
opere.

Quello che allora era per me solo un gioco, e stato un esercizio di
preparazione alla mia ricerca artistica.

“RUINS2”
Pellicola (30x40), 2006
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IPSE DIXIT

Per spiegare la mia arte vi riporto un testo critico di Gianluca Marziani nel
quale mi rivedo particolarmente:

‘Camaioni costruisce inquadrature minuziose attraverso I'uso architettonico di
svariati alimenti.

Plasma paesaggi sospesi, territori di natura metafisica, visioni di un limbo
galleggiante dalla pelle irreale.

Crea mondi che non esistono ma che evocano le molteplici derive
dell'ecosistema in pericolo.

Quei luoghi hanno molto di veritiero e sempre qualcosa di estremo, quasi una
sfida allo sguardo didascalico del quotidiano.

E allora ecco che la cosa piu ovvia del nostro vivere, il cibo, tfrasforma lo
sguardo verso il mondo in un assurdo viaggio tra panna, zucchero, pane,
cioccolato e una molteplicita di elementi.’

#TAGS: planetfood, foodscapes, digitalart#.

Per saperne di piu: www.danielecamaioni.it



http://www.danielecamaioni.it/
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TEGI CANFARI

Nata a Torino da una famiglia di artisti, i Morgairi.

Si & diplomata in scultura all’ Accademia Albertina di Belle Arti di Torino.

Ha frequentato il corso come curatrice di mostre all’ Associazione Futura di
Roma.

Ha organizzato dal 2001 al 2006 il simposio” Arte Aperta” presso I’ Isola di San
Pietro, a Carloforte, in Sardegna.

| suoi viaggi in India, Nepal, Tibet, Australia, Indonesia, Libia e Europa I'hanno
arricchita di spunti artistici.

La natura senza riserve € I'anima del suo lavoro.

Nelle tele rivisita tutto con la lente di ingrandimento dei particolari e dei
frammenti, che svelano cosi superfici inaspettate, siano essi foglie, radici rami
o pelli.

Tegi Canfari si pone in confronto continuo con i quattro elementi: terra, fuoco,
acqua, ed aria.

Oggi lavora nel vento, nel vento si ascolta: il silenzio e il bianco diventano il
luogo del suo cerimoniale.

L'OPERA DONATA

Tegumento € un’opera che fa parte della serie della natura vista con la lente
di ingrandimento.

E’ semplicemente la pelle di una rana molto ingrandita.

Perché, vi chiederete, il termine tegumento, barriera o passaggio? Membrana
di confine o aperturag

Qualsiasi organismo, mondo compreso, € avvolto da una membrana che lo
protegge”, da un involucro che filtra il rapporto tra I'esterno e I'interno,
regolando gli scambi.

Questo limite € chiamato Tegumento'.

Questo argomento mi ha affascinata per le molteplici funzione che ha:
delimitazione, mimetismo e attrazione sessuale, difesa o offesq, ricezione di
stimoli, termoregolazione, regolazione idrosalina, scambi gassosi, nutrimento
della prole e altro.

Sono partita da dei dipinti acrilici successivamente li ho fotografati e fatti
stampare su tela poi ricamata.

Questo lavoro, nel numero di cinque cilindri € stato esposto in diverse mostre
fra cui I'Ospedaletto dei Crociati di Molfetta e la Galleria Casa Cava di
Matera.
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“TEGUMENTO”
Cilindrico pittura stampata
su stoffa e ricamata (50x200), 2016

IPSE DIXIT

Fin da piccola ho desiderato disegnare, dipingere e lavorare in campo
arfistico, ma appartenendo ad una famiglia di cinque generazioni di artisti nel
confronto non ero mai all’altezza.

Cio nonostante non ho mai abbandonato questo mio desiderio, neppure
quando mi sono ritrovata ad allevare cinque figli.

Il lavoro diinsegnante mi ha permesso di creare dei laboratori (ceramica,
fotografia, disegno e sartoria) nel contesto scolastico.

Quando ho deciso di frequentare I'Accademia delle Belle Arti nella mia cittq,
in eta matura, scelsi la cattedra di Scultura ancora per non sentirmi
confrontata ai miei avi.

Comunque lavorare sulla tridimensionalita e stato per me pivu adatto, tanto
che nelle mie opere e di basilare importanza la struttura.

Un avvertimento che do ai giovani € quello di avere sempre delle solide basi.
Un altro consiglio € di non perdere mai il proprio obiettivo nonostante i
percorsi di vita conducano a strade diverse.

Allevata la famiglia, finalmente, ho potuto dedicare a tempo pieno le mie
energie all’Arte.

Oggi miritrovo felice!
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Oggi posso partecipare a simposi in tutta Europa, a mostre di vario genere, a
eventi culturali, ma soprattutto esprimere attraverso i miei lavori il mio pensiero
senza cercare il confronto né la conferma negli altri.

Concludendo la mia felicita di vita mi viene dall’ Arte.

Pertanto alla base di tutto cio che si fa, ci deve essere Sincerita.

Per giungere a cio e necessario leggersi dentro elaborando le emozioni e gli
input che ci arrivano dal mondo esterno, siano essi gradevoli o sgradevoli.
Concludendo la mia felicita di vita mi viene dall’ Arte.

Attualmente lavoro anche sulla bidimensionalita, sulla leggerezza, sulla
frasparenza.

E il mio lavoro € molto piu introspettivo.

#TAGS: sculture, installazioni, disegni, dipinti, ispirazione natura, suggestione
natura, no imitazione, emozionet.

Per saperne di piu: Enciclopedia dell’ Arte [taliana



http://www.enciclopediadarte.eu/scheda.asp?id=796
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CLAUDIA CAVALLO

Claudia Cavallo, in arte Tabia, nata nel 1986, fotografa di origini romane.
Diplomata all'lstituto per il turismo, ha studiato fotografia perfezionandosi in
grafica e tecniche digitali.

Durante il suo percorso si specializza in fotografia still life apposita per la
vendita dei prodotti sul web lavorando con i brand piu prestigiosi sul mercato.
Nella espressione fotografica di Tabia c'e il dettaglio e, assieme ad esso, il
soggetto, che € quasi sempre costituito da un oggetto.

In questo melange traspare un invito alla riflessione, posto con un incipit
diretto agli occhi dello spettatore: il soggetto e spesso immerso nel territorio
naturale, tornando ad essere protagonista dell’ambiente circostante, cosi
com’e, senza ricorrere ad eccessive forme di astrattismo o a contorni effimeri
e sfuggenti.

Linee nette, colori vivi e originali, senza stravolgimenti, permettono una
concreta stimolazione emozionale dello spettatore che con I'immaginazione
penetra la natura, non la osserva.

Tra le sue esposizioni piu recenti ricordiamo:

-(2015) International Contemporary Art a cura di Giorgio Grasso e Bosmat
Niron — Milano;

-(2016) Divinarte - Esposizione collettiva;

-(2014) Mecenati Del Contemporaneo scelta per la partecipazione ed inserita
nel libro storico MDC, una particolare pubblicazione che esalta le affinita

tra apprezzati manager del momento ed artisti emergenti nel

panorama delle arti contemporanee.

L'edizione limitata a 1000 copie numerate ha due protagonisti: il mecenate
ed il suo artista che raccontano iloro percorsi lavorativi attraverso una
doppia pagina a specchio.

-(2013)Le opere "Riflettil", "Percorsi" € "Passo” selezionate ed inserite nel
Catalogo della Soprintendenza Speciale per il Patrimonio Storico, Artistico ed
Etnoantropologico e per il Polo Museale della Citta di Roma.

- (2013)Visual Art — Edizione 2013 Esposizione collettiva.

L'OPERA DONATA

Tabia ha donato al progetto una fotografia artistica del 2011 intitolata
‘Riflettil’.

Il grande e il piccolo.

Il deftaglio e 'orizzonte.

Due mondi diametralmente opposti, ma due facce della stessa medaglia se
chi li coglie ne coglie anche l'intimo legame.

Questo e il mondo che passa attraverso gli occhi di Tabia, il mondo duale che
sa cogliere tutto cio che si cela tra i due estremi.



Edizione 1

La capacita dileggere l'esistenza, frasformando l'obiettivo in un altro paio di
occhi, per rendere visibile cid che, altrimenti, avrebbe potuto essere solo suo,

O neanche.

“RIFLETTI!”
Stampa su forex (70x100), 2011

IPSE DIXIT

Giorni di ordinaria follia,

giorni di luci e colori, giorni di sorrisi e pensieri,
non sono mancati giorni bui, neri...

giorni Lontani Dal Mondo,

giorni al limite del possibile,

giorni in equilibrio lungo un filo di lana...

Giorni in cui il tempo si ferma per farti volare, correre, sognare...

Giorni in cui il tempo si ferma per farti bestemmiare...
Giorni in cui corri veloce ma lui corre piu di te...

Giorni come tatuaggi sulla pelle,

giorni in cui tu guardi le stelle e le stelle guardano te...

Questo e VI VE RE !l

#TAGS: fotografia artistica, dettaglio e soggetto, dualismo, riflessione, natura,

emozionet.

Per saperne di piu: www.artabia.com



http://www.artabia.com/

Edizione 1

GIOVANNI CERRI

Giovanni Cerri € nato nel 1969 a Milano, dove vive e lavora.

Ha iniziato a esporre nel 1987 e da allora ha tenuto mostre in Italia e all’estero
(Bolivia, Canada, Cina, Croazia, Danimarca, Francia, Germania, Polonia,
Romania, Turchia, USA).

Da sempre attratto dal territorio urbano di periferia, la sua ricerca si &
sviluppata nell'indagine tematica dell’archeologia industriale, con
raffigurazioni di fabbriche dismesse, aree abbandonate e relitti di edifici al
confine fra citta e hinterland.

Nel 2009 realizza il grande ftrittico dal titolo «Gomorra, I'altro Edeny, ispirato al
best-seller di Roberto Saviano.

Nel 2011, invitato dal curatore Vittorio Sgarbi, espone al Padiglione Italia
Regione Lombardia alla 54° Biennale di Venezia.

Una sua opera e presente nella collezione del Museo della Permanente a
Milano.

L'OPERA DONATA

L'opera che ho donato (Impero, 2014) fa parte di uno dei miei ultimi cicli
pittorici, dedicati all’archeologia, alla memoria del passato sfregiata,
dimenticata, offesa.

Il volto classico diventa simbolo della nostra identita occidentale oggi messa
in crisi, minacciata, atfaccata.

La classicita si perde e si confonde nella landa desolata periferica, marginale
di un mondo che pare aver dimenticato la sua provenienza culturale, la sua
stessa origine.

o

“IMPERO”
Olio su cartone (60x%0), 2014
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IPSE DIXIT

Sono nato nella periferia di Milano, nel 1969, I'anno della strage di Piazza
Fontana.

Ho vissuto cosi, da bambino, gli anni del terrorismo.

Serbo ancora il ricordo di quell’atmosfera particolare, di tensione, violenza, gli
anni “blindati” degli scontri di piazza, delle manifestazioni, delle guerriglie
urbane nelle strade milanesi.

Sono figlio di quell’epoca, che oggi — ai giovani — potrebbe sembrare un’altra
“era”, tanto culturalmente e socialmente lontana.

Ma di quel clima ho ereditato la tensione, il inguaggio comunicativo, che ho
frasmesso nel mio alfabeto pittorico.

Figlio d'arte, anche mio padre Giancarlo e pittore, sono cresciuto tra tele e
pennelli: ho imparato i primi rudimenti di questo straordinario mondo in una
soffitta al quarto piano di una vecchia casa nel quartiere di Porta Romana.
Mio padre aveva lo studio in un’ampia mansarda con il tetto spiovente e li ho
imparato a mescolare i colori, a disegnare, a “sporcarmi le mani”.

La periferia e I'archeologia industriale, i resti di quelle fabbriche che avevano
pulsato nella Milano operaia, sono stati i miei primi soggetti, quando alla meta
degli anni '80 avevo gia maturato I'idea che la pittura, I'arte sarebbe stata la
mia esistenza.

Se —dopo 30 anni —rivedo quei primi disegni, ancora li sento molto vicini a
quello che sono diventato oggi.

La mia periferia si € pero trasformata, non e piv il quartiere lontano dal centro
cittd, ma e la zona marginale e disagiata del mondo.

Quel territorio sconfinato e sempre piu vasto che racchiude Africa, certe zone
dell’Asia, Sudamerica, Est Europa...

Una landa desolata molto estesa e “globalizzata”, ma destinata a dilatarsi
sempre di piu, dopo l'illusione di regimi totalitari post sovietici e i miraggi di un
capitalismo selvaggio e speculativo complice della deriva di una fetta
sempre piu cospicua di umanita.

Dal 2001 prediligo la carta come supporto dove dipingere.

La carta — che, a opera terminata, viene incollata su tela, dando cosi forma a
un quadro a tutti gli effetti — mi consente ampia liberta.

Taglio o amplio la dimensione, sfrutto le piegature, gli strappi che accadono
quando lavoro e che danno significato all’opera.

Una sorta di corrosione, di rovina, di consumazione che voglio trasmettere
come elemento stesso dell’opera.

Il icordo, la memoria porta con sé qualcosa che si € —nel tempo —logorato,
sedimentato.

Il vissuto rimasto viene portato sulla superficie del quadro nella sua verita
consunta.

#TAGS: pittura, tempo, storia, citta, periferia, archeologia industriale,
MemMOoria#.

Per saperne di piu: www.giocerri.icom



http://www.giocerri.icom/
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ANNA CIAMMITTI

Anna Ciammitti lavora con il cinema d’animazione e il disegno.

Ha animato in stop motion e 2D per serie televisive, lungometraggi, corti,
pubblicitd e installazioni interattive per gli studi Rodolfo Pastor a Barcellona,
Conflictivos Productions a Valencia, Fusako Yusaki, Rcs Media Group,
MammaFotogramma, Dadomani, AnimaBiriki e Virgilio Villoresi a Milano.
Ha disegnato il romanzo a fumetti edito da BeccoGiallo: “La strage di
Bologna” e pubblicato fumetti brevi con gli editori BeccoGiallo, Centro
fumetto Andrea Pazienza, Comma?22, Nicola Pesce editore, Round Robin e
Mucchio Selvaggio.

Ha disegnato vignette, fumetti ed ebooks per le riviste web “L'arengo del
viaggiatore” e “*Aspirina”.

Lavora come libera professionista a Milano.

LE OPERE DONATE

Anna Ciammitti ha donato al progetto Arti EdQucare, due opere.

La prima, denominata ‘Caronte’ € una fotografia con sovrapposizione di
figure dipinte a china su acetato.

Fa parte del ciclo fotografico ‘Limen | Limes’.

Soglia e Limite, due parole che definiscono una linea da oltrepassare, da
costeggiare o da vivere.

Immaginaria o reale, a volte geografica a volte psicologica, che segna il
confine tfra due mondi o modi di pensare.

Questa opera € basata su questa linea , catturata fotografando
pavimentazioni di citta, porzioni di alberi, muri, acqua e terra.

Queste tracce di suolo, grazie all’aggiunta di piccolo figure dipinte, diventano
grandi ferritori € paesaggi. Le opere sono un omaggio a chi nella storia o nella
vita quotidiana ha avuto la volonta di oltrepassare i limiti e di varcare soglie, o
semplicemente di godersi un attimo la non appartenenza a niente se non a
se stessi.

Entrare, uscire, saltare e sostare.

E poi oltrepassare.

L'altra opera donata € un'animazione 2D, china su acetato, intitolata *Alla
Luce’.

Si tratta di un racconto di un viaggio.

La fuga da una caverna di buio e di polvere, lo scorrere dei paesaggi, la vita
nell’acqua, I'incontro col proprio doppio, fino alla riemersione in superficie e
alla luce.
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La storia di una discesa nell'inconscio e di una resurrezione.
Un rito di passaggio come atto personale e sociale.
Per visualizzare I'animazione cliccare qui: video ‘Alla Luce’

“CARONTE”
Fotografia con figure a china su acetato,
ciclo Limen | Limes, (30x40), 2015

IPSE DIXIT

Ho lasciato al progetto due opere alle quali sono molto legata.

Nella loro spiegazione e racchiuso in gran parte anche il senso e lo stile della
mia Arte.

Una creazione continua, multiforme e vivace che € anche una riflessione
introspettiva sul mondo, sull'inconscio, sulle soglie e sui limiti dell’'umano.
Credo che chiunque possa trovare nelle mie opere delle domande da porsi,
delle riflessioni e delle sensazioni, ed € cio che mi auguro come qQutrice e
artista.

#TAGS: viaggio, confini, sperimentazione, sogno, narrazione.

Per saperne di piu: www.annaciammitti.com



https://vimeo.com/147222792
http://www.annaciammitti.com/
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FRANCESCO CORREGGIA

Nato a Catanzaro nel 1950.

Vive e lavora a Milano dal 1985 dedicandosi all’ atftivitd accademica e
dirigendo il CRAB (Centro Ricerca dell’ Accademia di Brera).

Negli anni settanta la sua ricerca artistica si concretizza in una serie di azioni
sul territorio e performances (scritture e segni rituali), gli anni Ottanta segnano
invece il ritorno alla pittura che si fa densa, visionaria e carica di colore, oggi
le sue opere si orientano verso una dimensione pittorica in cui primeggia la
parola letteraria e poetica, continuando comunque con la sua attivita legata
alla performance.

Ha partecipato a numerose rassegne e mostre internazionali, tra le quali
ricordiamo: la Biennale di Londra (2016-2014), la Biennale di Milano, Palazzo
della Permanente (1994), la Biennale di Venezia (2011-2009-1993), la
Quadriennale di Roma (1996), Galleria Mattia Preti, Catanzaro (1979).

L'OPERA DONATA

Questo dipinto nasce da un ciclo di lavori dedicato a nomi di citta antiche
scomparse di cui si conserva memoria.

Eleusis € il nome di un luogo dove si svolgevano nell’antica Grecia i misteri
eleusini.

Tutte le attivita si fermavano per partecipare a questi misteri dove I'iniziato
veniva in contatto con il divino.

Il guadro ha un colore giallo con varie tonalita.

Il giallo € il colore della rivelazione appunto di cio che doveva rimanere
segreto.

Nei misteri infatti era essenziale mantenere il segreto dell’evento che poteva
solo accadere nel luogo dell’accadimento.

In alto a sinistra del quadro c’e il nome del luogo iscritto con caratteri
tipografici.
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“MUTANDO RIPOSA ELEUSIS”
Olio su tela (130x115), 1999

IPSE DIXIT

Il senso della mia pittura puo cogliersi nella relazione fra parola e pittura, testo
e immagine, pittura e scrittura.

Sulla superficie della pittura che appare a volte intensa e densa di materia e
altre volte diluita sulla sua griglia inserisco con caratteri tipografici testi poetici
e letterari, dichiarazioni verbali, locuzioni e interrogativi.

In entrambi i casi, la pittura va infesa come nesso incrociato tra il visibile e la
parola ovvero tra cio che e I'indicibile del visibile, e cio che e I'invisibile del
dicibile.

Sia la parola sia la pittura s’intrecciano, imandando ad altre visioni e
congiunzioni poetiche.

E’ proprio all’incrocio di questa relazione, di un doppio testo quello verbale e
quello pittorico sempre in movimento, che compaiono nuovi e inaspettati
registri verbali e visivi, paesaggi, memorie e nuove metafore.

La mia intenzione e quella di sottrarre la parola dal suo elemento piu proprio,
dal discorso quotidiano, dall’universo letterario e narrativo per farla
precipitare nella pittura da dove risale nel suo lucore di senso.

Il visibile € attraversato dall’apparire del verbo che in qualche modo rimanda
al suono, alla voce ma anche al silenzio prima e dopo la parola, prima e
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dopo il visibile.

Cio che cerco non e la parola descrittiva che rimanda alla pittura,
all'immagine e viceversa ma la disposizione, a volte la discordanza, la
dissonanza della relazione stessa tra testo e pittura, parola e immagine; la
loro linea di confine, il nesso nascosto, invisibile eppure presente.

E proprio in cid che & nascosto, nel tessuto stesso della relazione o
dell'infreccio tra il vissuto acustico espressivo della parola e il corpo storico e
metastorico della pittura che avviene una specie di una nuova
metaforizzazione disvelante.

| riferimenti sono proprio i cieli della pittura romantica di Friedrich, Constable,
Turner, fino ad arrivare ad artisti come Mark Rotkho e Barnett Newman ma
anche della tradizione della poesia visionaria da Coleridge e Wordsworth a
Shelley e Poe.

Cio che vogliono, infine rimarcare i miei dipinti, € la necessita di affermare
ancora una volta la specifica autonomia del quadro che non e quella solo di
collocarsi in una parete, ma anche di un colloquio costante con chi guarda
I'opera; un colloquio difficile eppure ricco di varchi significativi con cio che
circonda I'opera.

Cosli la pittura ci fa tornare dall’esilio in cui siamo stati costretti dal nostro
vivere quotidiano facendoci riflettere sul mondo e le sue parole.

#TAGS: pittura-scrittura, poesia visiva#.

Per saperne di piu: hitp://www.studiora.eu/author/francesco/
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http://www.studiora.eu/author/francesco/
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PATRIZIA DA RE

Vivo e lavoro a Padova .

Ho sempre disegnato e dipinto, fin da piccolissima.

Laureata in lettere ho insegnato per molti anni in una scuola primaria e
organizzato laboratori artistico-espressivi per bambini.

Dipingo e mi interesso alle tecniche calcografiche .

Ho partecipato a numerose collettive e personali a Padova, Veneziq,
Vicenza, Milano, Bergamo, Udine, Lodi, Trieste, Roma, Modena, Torino, Berlino.
Ho ottenuto importanti riconoscimenti in concorsi regionali e internazionali.

L'OPERA DONATA

L'opera e nata dopo aver letto “Le citta invisibili” di Calvino.

Un libro magnifico sia per le citta descritte che per la chiusa finale sull’'inferno
e paradiso.

Sono un’accanita lettrice e spesso quando leggo vedo !

Mi appaiono immagini molto vivide e allora cerco di riprodurle.

“LA CITTA’ INVISIBILE”
Olio su tela (80x80), 2008.
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Dipingo per dire “qualcosa” a me stessa e agli altri.

Racconto storie , forse , peringannare il Tempo e la Morte.

| quadri sono le pagine di un diario, non solo mio, interiore, appunti di vita
appresi ascoltando, leggendo, guardando...

Ho ricevuto un dono: la possibilita di mettere una mano nella “tazza di stelle”
dell’'universo (che ognuno riceve alla nascita, ma che molti perdono o se la
lasciano rubare) e poter poi “raccontare e parlare” di quello che mi ritrovo tra
le mani.

Il mio lavoro € uno svilupparsi dinamico di forme e colori per giungere con una
sintesi spazio-tempo all’armoniosa memoria dell’universo.

#TAGS: ricerca continua, utilizzo di tutti i materiali possibili, pittura, collages e
tecniche calcografiche sia tradizionali che sperimentali#.

Per saperne di piU: www.patriziadare.it



http://www.patriziadare.it/
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EVAN DE VILDE

Fondatore dell’archeorealismo, corrente che fonde in sé concettualmente un
reperto archeologico con un contesto di un’opera contemporanea.

Ha esposto alla Biennale di Venezia, Biennale di Firenze, Museo archeologico
di Napoli, Castel dell’Ovo e Castel Maschio Angioino di Napoli, Archivio di
Stato di Roma e in molti altri musei e gallerie private.

L'OPERA DONATA

Quest'opera fa parte della serie delle opere definite “scripture”, in particolare
Evan De Vilde ha recuperato un antico foglio di un libro del 1633 originale ed
autentico e lo ha “impaginato” in una struttura geometrica minimale tipica
dell’arte contemporaneaq.

Un reperto di secoli scorsi e secoli bui.

Il 1633 era I'anno in cui Galileo Galilei veniva torturato, incarcerato ed
obbligato dall'inquisizione della Chiesa romana ad abiurare la sua teoria
eliocentrica. Il reperto originale € una pagina di una bibbia latina - I'attore
principale di questa storia disumana — mentre lo sfondo rosa e la cornice
minimalista nera rappresenta |I'arte contemporanea, analitica e giocosa,
libera e profonda.

Un contrasto che segna nell’opera una dialettica tra passato e presente, tra
libertd ed oppressione, tra fede cieca e fede ragionata.

In quest’opera non manca una nota ironica non solo per la scelta del colore
rosa che stacca dal contesto di sobrietd del racconto secolare, ma anche
perché nel testo latino vi € un riferimento ...ad Homil in Evang... ed Evan De
Vilde lo ha colto come un segno magico, un riferimento al suo nome Evan
titolando I'opera proprio EVANG.

Gia 384 anni fa quando queste pagine venivano stampate a Veneziq,
qualcuno - pur inconsapevolmente — ha destinato queste pagine
all’archeorealismo di Evan (almeno cosi, scherzosamente, I'autore vorrebbe
leggere il rovescio di questa storia).
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“EVANG”
Tecnica mista su tela
con collage di un foglio del 1633 (30x24), 2016

IPSE DIXIT

L'Archeorealismo non e solo una forma di arte contemporanea dove in modo
stilistico ed estetico I'antico viene “contaminato” con il moderno, dove due
pensieri, due culture, due diversi tempi della memoria si incontrano e si
scontrano.

L'archeorealismo € una filosofia di vita, ha delle sue basi estetiche e morali, un
suo manifesto, delle sue regole di funzionamento del mondo.

La prima fondamentale regola € quella di non distruggere un antico e
prezioso reperto, preservarlo sempre per le generazioni future, perché la
memoria del passato non debba essere calpestata da quello che crediamo
oggi sia la “nostra assoluta verita”.

Non esistono le Verita assolute, tutti hanno ragione a loro modo e nel loro
mondo, ogni cultura, ogni popolo, ogni epoca storica, ha avuto e avra la sua
verita storica nel percorso del tempo.

Non e giusto per noi né per i nostri figli voler distruggere le memorie passate.

Il nostro futuro si basa solo sull’accettazione della memoria del nostro passato.
Distruggere le nostre memorie non fa altro che portarci un passo sempre pivu
vicini all’estinzione.

Perché non ci sara mai un “chi saremo” se non c’e dentro di noi un “chi
eravamo”.
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Inoltre I'archeorealismo fa riflettere sul concetto stesso di spazio e tempo,
osservare ad esempio un fossile di 30 milioni di anni fa su una tela
contemporanea, dovrebbe farci comprendere come il nostro tempo e
limitato, breve e invisibile nell’economia dell’universo.

Quindi dobbiamo lasciare un segno, una traccia, un “fossile” di noi stessi alle
memorie future prima di essere cancellati dalla storia.

Molti vivono per sopravvivere una vita sottotono e senza storia, altri sono
destinati a lasciare all’universo qualcosa di indelebile, ognuno di noi &
destinato a qualcosa e se tu pensi di non esserlo e solo perché non hai
ancora scoperto qual ¢ il tuo disegno, devi vivere per scoprirlo, devi agire per
lasciare un segno indimenticabile e profondo scavato nel solco della storia
del mondo.

lo non dico che ognuno di noi deve cambiare il mondo per lasciare
necessariamente un segno, ma perseveriamo nei nostri veri talenti e
lasceremo sempre una piccola impronta di noi alle generazioni future.
Perché il non agire ci consegnera all’oblio della storia, mentre scoprire chi
siamo e fare di noi lo strumento della nostra “arte’” lascera sempre una
memoria storica di un nostro passaggio nel mondo, un segno negli annali
dell’'universo, qualcosa per cui vale la pena essere ricordati.

#TAGS: archeorealismo, rosso De Vilde, archeoarte, arte concettuale#.

Per saperne di piu: www.evandevilde.com



http://www.evandevilde.com/
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SILVIO FORMICHETT]

Sanguigno, autentico, talentuoso oltre ogni misura.

Se si pensa che Silvio Formichetti € un pittore autodidatta si comprende
ancora meglio la forza della sua arte ed il suo genio.

Nato a Pratola Peligna (AQ) nel 1969 i suoi primi lavori ritraggono nudi
femminili e paesaggi dell’entroterra abruzzese.

L'interesse per la pittura informale arriva a metd degli anni novanta.

Si avvicina a Pollock, all’action painting americana, a Dova, Afro, Vedova e
Hans Hartung diventano il maggior esponente dell’informale italiano.

Nel 2011 viene invitato alla 54° Biennale di Venezia — padiglione Italia a cura
di Vittorio Sgarbi.

Numerosissime in Italia le sue esposizioni e partecipazioni, tra le altre:
“Rassegne internazionali d’'Arte Contemporanea” di Sulmona (varie edizioni
dal 1999 al 2016); personale al Palazzetto dei Nobili dell’ Aquila, “Rassegna
internazionale d’arte di Sulmona” (2003); Museo nazionale d’'Abruzzo de

L’ Aquila e Museo Diocesano “Francesco Gonzaga” di Mantova; Museo
Michetti di Francavilla al Mare e Xlll Biennale Staurds d'arte sacra, Museo di
San Gabriele, Isola del Gran Sasso (2008); “Cromofobie”, Ex Aurum di Pescara
a cura di Silvia Pegoraro (2009); nel 2010 al Museo Colonna di Pescara, le sue
opere vengono accostate a quelle di Mario Schifano nella mostra “Silvio
Formichetti — Mario Schifano. Buio. Il confine del colore” a cura di Luca
Beatrice.

Numerosissime la sue personali, collettive e pubbliche.

L'OPERA DONATA

Teorema, I'opera donata al progetto, € un dipinto che fa parte del ciclo delle
mie opere legato all’astrattismo informale e all’action painting.

In questa forma d’arte riverso le mie energie artistiche, le mie pulsioni ed
emozioni e cerco di frasmetterle agli altri con le evoluzioni del colore, i mix
sanguigni, le cromie energizzanti o contrastanti.

Attraverso le mie tele, provo a dare a chi le osserva, una testimonianza della
forza propulsiva dell’arte, intesa come quella capacita di alcuni artisti di
frasmettere, con il turbine astratto ed inconscio del colore, emozioni e
sensazioni forti.
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“TEOREMA”
Olio su tela (50x70), 2017

IPSE DIXIT

Nasco in una famiglia vocata alle arti; durante la mia infanzia la nostra casa
era spesso salotto per numerosi artisti e questo terreno e stato fertile per
coltivare a mia volta questa vocazione e questa mia passione.

Per me la pittura e poesia silenziosa, dai primi esperimenti figurativi sono ormai
da anni approdato alla pittura informale, esplorando in maniera visionaria
quello che per molti e il ‘privo di forma’...le mie pennellate quasi selvagge
sulla tela cosi come ['uso ardito delle cromie mi danno un grande senso di
liberta, valore che credo supremo per I'individuo.

La mia € un’arte fisica, non concettuale, in cuila forza primitiva e creatrice
dell’arte si espande nel corpo dell’artista per poi esprimersi senza controllo
sulla tela, fra esplosioni di colori e gesti di energia pura.

Attraverso questa energia fisica, che siispira appunto all’action painting, io
esprimo tutta la mistica della mia arte, esprimo me stesso, la mia vita, i miei
conflitti, le mie gioie, il mio senso della liberta, del giusto e del bello.
Espongo me stesso nella mia arte e quello che ne esce fuori € un possente
ritratto informe del mio inconscio, delle mie paure, delle mie ansie ma anche
della grande energia psichica che mi caratterizza, che mi anima, che mi
ispira e mi appassiona alle cose del mondo.

A voi giovani dico: professate la liberta, non abbiate paura di professarla a
testa alta, siatene sinceri seguaci, omaggiatela.

Rifuggite da chi vuole indoftrinarvi, incastrarvi o fregarvi. Seguite la vostra
indole, il vostro estro e il vostro destino. Solo cosi valorizzerete il senso della
vostra vita, la liberta.
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#TAGS: informale, astrattismo segnico, astrattismo gestuale, impulso, azione,
energia, artet.

Per saperne di piU: www.formichettisilvio.it


http://www.formichettisilvio.it/
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RICCARDO GUASCO

Riccardo Guasco, in arte “rik”, illustratore e pittore, € nato ad Alessandria nel
1975. Influenzato da movimenti come il cubismo e il futurismo e da personaggi
come Picasso, Depero, Feininger, Léger Innamorato del manifesto come
mezzo di comunicazione utile ad una buona educazione allimmagine,
mescola poesia e ironia creando illustrazioni per far sorridere gli occhi.

Le sue illustrazioni appaiono su campagne pubblicitarie, riviste, libri, cappelli e
biciclette.

E' felice di aver collaborato con The New Yorker, Eni, TIM, Diesel, Rizzoli, Baldini
& Castoldi, Poste Italiane, Campo Viejo, Giunti, Moleskine, Rapha, Thames &
Hudson, DeAgostini, Sole 24 Ore, Emergency, Greenpeace, Rai, L'Espresso.

L'OPERA DONATA

L'opera si intitola “Dall’orto al Paradiso” era in origine un’ illustrazione a
corredo di un articolo comparso su ‘Architectural Digest’ che parlava di uno
dei piu famosi architetti del paesaggio del mondo, Paolo Pejrone, anche se lui
stesso amava definirsi un semplice “giardiniere”.

Quello che piu mi ha affascinato della sua filosofia, leggendo I'articolo, € il
concetto del tempo, del piacere dell’attesa, per far si che la maturazione di
piante e frutti sia completa e di non voler vivere in un mondo dove tutto e
inesorabilmente subito.

Ogni seme e ogni colpo di forbice sulle chiome delle piante e sospeso nel
tempo e di ogni foglia nata e caduta se ne assapora tutta l'intensita.

“DALL’ORTO AL PARADISO”
llustrazione digitale (32x45), 2015
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IPSE DIXIT

Consiglio a fufti di avere un “progetto”, piccolo o grande, di gruppo o in
solitaria, perche un progetto e fatto di strade prese e sbagliate, di errori, di
scivoloni, di passione e di vittorie, di obiettivi e sfide.

Non tutto deve essere previsto a tavolino certo, I'unica costante pero e
“muoversi” col cervello e non solo per avere idee.

L'arte ci deve insegnare ad avere idee, solo se abbiamo idee nostre
possiamo dire di essere davvero liberi.

#TAGS: cubismo, futurismo, illustrazione, realismomagico, digitale#.

Per saperne di piU: http://riccardoguasco.tumblr.com/



http://riccardoguasco.tumblr.com/
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DOMENICO LUDOVICO

Sono cresciuto in un paese della provincia di Bari :il disegno mi ha sempre
occupato e tenuto calmo.

Dopo la scuola media, dovendo decidere una scuola pertinente ho scelto il
liceo artistico di Bari.

Cinque anni dove ho trascorso una adolescenza abbastanza serena e dove
ho instaurato il primo vero contatto con la scultura ; il quinto anno ho avuto la
fortuna di fare un'esperienza lavorativa in una fonderia artistica (luogo ideale,
tempio delle tecniche della scultura, fonte inesauribile di sapere).

Grazie a questa esperienza ho scoperto successivamente Carrara, dove ho
frequentato I'accademia di belle arti, la scuola del marmo e i laboratori
artigianali, vivendo immerso in questo contesto per tredici anni e lavorando in
diversi studi per guadagnarmi da vivere.

Nel 2013 ho avuto l'opportunita di affittare uno spazio in Garfagnana, dove
continuo a lavorare per artisti portando avanti contemporaneamente e
finalmente in intimita i miei lavori.

L'OPERA DONATA

Questa scultura risale agli anni immediatamente dopo gli studi
dellAccademia.

Inserirsi nell'lambito lavorativo del marmo e della scultura era ed e
estremamente difficile e lo € altrettanto essere in condizioni di lavorare e
possedere la pregiata materia prima.

"Fortunatamente" nellimmondizia degli scarti di lavorazione dei marmi e
possibile recuperare pezzi interessante.

L'opera e di marmo statuario calacatta venato .

Proprio la venatura colorata alla base del pezzo mi ha ispirato la figura che
fluisce e scorre come ['acqua di un fiume, dando importanza dunque proprio
alla venatura della base, muovendola nella forma.

In seguito ho scolpito il viso infossato nella parte piu voluminosa...osservandola
ritrovo il senso dei miei vent'anni e I'energia di questa parte importante della
mia vita.
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“SENZA TITOLO”

Statua in marmo statuario di Carrara
(45 x 56 x 15), 2008

IPSE DIXIT

Qualche tempo fa mostrai alcune delle mie opere all' assistente di un famoso
artista contemporaneo e con molta delicatezza espresse il suo pensiero
sottolineando un'ottima capacita tecnica da parte mia ma la mancanza di
"qualcosa da dire".

Ebbene e proprio in questo "qualcosa da dire" la questione, ma cosa c'e mai
da dire¢

Ho sempre pensato che la scultura essendo forma e materia parlasse molto
meglio di chi dovesse spiegarla....spiegare cosag

Avete mai ammirato l'opera di M.C. Escher?2 Non e affascinante?
Oggettivamente affascinante, perché "oggettivo” e universale, "soggettivo" e
di gusto, personale (mi piace/non mi piace).

Se approfondite I'opera di Escher arriverete alle moderne scoperte della
geometria, della matematica etc....questo aiutera a capire la grandezza
"oggettiva" e universalmente riconosciuta di un grande artista.

Quando ammirate il barocco, Bernini in particolare, imanete ammaliati dalla
spettacolarita virtuosa vero?g

Oggettivamente e spettacolare, bello....ci sembra che davvero esista un Dio
(nel 1600 poi ....) ma se siamo atei o agnostici © musulmani, buddisti o ebrei, lo
stesso ci sembrera spettacolare.

E Magrittee

Certo, puo non piacere, ma oggettivamente i suoi paradossi sono
squisitamente geniali....e via discorrendo, fra virtuosismo, messaggio
intellettuale, turismo e chiacchiere senza senso.

Certo bisogna essere curiosi, solo cosi si puo maturare un gusto critico e
soggettivo, non addomesticato dalle chiacchiere.
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Al mondo ci sono una miriade di artisti e troppe poche opere d'arte.

E difficile e faticoso creare qualcosa di veramente bello, altrettanto facile
farlo sembrare.

Spesso osserviamo I'arte contemporanea senza capire il messaggio di cotante
provocazioni o insensatezze...

Sembra che dalla scoperta della fotografia in poi ci si debba sforzare di
essere quanto piv incomprensibili per denunciare chissa quali sensibilita o
aspetti critici nei confronti della natura della politica o altro ancora.

Spesse volte vi capitera di dire o sentir dire "non so che dire, io non me ne
infendo" e grazie a questa svogliatezza si autorizza la pluralita di un mondo in
cui apparentemente va bene tutfo.

A volte ci capita di voler approfondire cio che non capiamo e ne scopriamo
anche il senso.

Quello che meno accade e chiederci se valeva la pena di sprecare ingenti
risorse per poi spiegare un concetto cosi....banale?g

Educare gli occhi "e "sapere, poter scegliere e selezionare....mai prenderete
una mela marcia dal fruttivendolo se conoscete cos'e una mela....ma se non
lo sapete vi sara venduta a prezzo d'oro e spacciata per genuina......e questo
accade, sempre.

Una massa incolta si governa meglio. Siete contentie

Abbiamo qualcosa da dire¢

Forse, ma per saperlo non ci resta che tener ben presente e capire chi ha
detto o ha fatto qualcosa di veramente importante e grandioso....artisti,
scienziati, artigiani, sportivi...tutti al servizio di tutti...buona vita, buona arte.

#TAGS: amore, materia, figurativo, fatica, bellezza, emozioni#.

Per saperne di piU: www.domenicoludovico.com
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ELISA MACALUSO

Elisa Macaluso nasce a Mantova nel 1943 e dal 1970 opera nel campo
dell'Arte con personali e collettive in Italia ed all'Estero (in particolare a Parigi
ove partecipa a collettive e due personali 2007-2011).

Schiva e riservata, il suo € un cammino silenzioso e solitario, ma costante.

La tematica € periodica: il nudo (il fuoco della gioventu ), il paesaggio
padano "en plein air’ (ri-cerca di pace), le cicogne (desiderio di libertd), per
approdare infine al Mare forte richiamo alle sue origini mediterranee.

Nel 2003 le & stato conferito il premio "ambiente” a Stresa (NO) ed a Mantova
la" zucca d'oro" per il suo forte legame con la terra.

Sue opere si trovano in collezioni pubbliche e private ed in permanenza
presso lo "Studio d'Arte I'Altrove" a Ferrara ed alla galleria "sant'lsaia " a
Bologna.

Varie sono le pubblicazioni da Mondadori, la Mere (Francia) , Art 20°et
21%iecle (edizione Regards (Francia), ecc. e nel 2017 I'Enciclopedia d'Arte
ltaliana.

LE OPERE DONATE

Elisa Macaluso ha donato al progetto due tele, 'Scogli’ e ‘Furore’.

Sulla prima tela scrive:

Di ritorno dallisola di Pantelleria, ho portato con me I''mmagine di questo
meraviglioso mare che, con le sue possenti onde, schiaffeggia e accarezza gli
scogli in incessante divenire.

Che meraviglia questi schizzi d'onde che con il loro biancore spiccano sul blu
oltremare di un mare pieno di energia, di forza, di fragilita.

Amo questo Mare e viimmergo i miei pensieri che rivoltati e rigirati poi tornano
a riva stremati per ricominciare: simbologia della vita con le sue vittorie e
sconfitte.

“SCOGLI”
Olio e tecnica mista su cartone,
(31x52), 2013
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Sulla seconda tela scrive:

L'opera e un olio su cartone (riciclato), pennello, straccio ed a volte carta
vetrata, in esecuzione veloce ed immediata. L'immagine € gia dentro di me
e scaturisce come necessita di comunicare (se ciriesco) un‘emozione.
Terminato il dipinto, mi stacco ( lo spazio di una... sigaretta) e poi osservo cio
che ho fatto quasi in "ipnosi" per aggiungere, se necessario qualche
pennellata (forse e l'input decisivo) poiché quando inizio non so dove arrivo.
Tutto qui, € semplice, sintetico come piace a me.

“FURORE”
Olio e tecnica mista su cartone,
(68x58), 2016

IPSE DIXIT

Non amo parlare di me, lascio alle mie opere questo compito e se non restate
indifferenti significa che sono riuscita a trascinarvi.

Nella realizzazione delle tele c'e una vita, la mia, quasi un diario: dal turbinio
scatenante della gioventu all'equilibrio dell'eta matura.

Vari sono statii passaggi a secondo degli stati d‘animo.

Quindi i soggetti sono diversi: nudi possenti e vibrantiin ocra e giallo, distese di
pianure calme e ovattate della Padaniaq, il volo libero ed infine il prorompente
ritorno alle origini, il Mare.

Sono opere di getto, spontanee, non c'e premeditazione, escono da sole,
non le posso ferma- re perche pressano.

Mi tuffo e tutto ribolle in un turbinio di blu e bianco per ricomporsi a opera
terminata.
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Rappresentare il "Mare" per me € semplice e naturale.

Il Mare siamo noi. il Mare ¢e liberta e vita viva con le sue impennate e le sue
calme piatte rispecchia il nostro modo di essere: gioia, rabbia, furore,
disgusfo, piacere, indignazione per questo mondo impazzito; dove sono le
verita vere, dov'e I'onesta, dov'e I'vomo, la sua dignita, 'umanita?

Per me che gia in buona parte ho vissuto vedo la vita precaria e fuggevole,
perche sciuparla cosi?

Troppi perche, mi fermo perimmergermi nell'onde ed ascoltare il "loro"
richiamo.

Un grazie speciale ad Alessandra per essere riuscita con costanza, fiducia e
sensibilita nella realizzazione di questo importante progetto.

#TAGS: impressionismo, espressionismo, informale, frasmettere emozioni,
emozioni positive#.

Per saperne di piu: Enciclopedia dell’ Arte Italiana
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MARCO MANZELLA

Nato a Livorno nel 1962, dopo il Liceo Artistico si € diplomato in restauro,
occupandosi per diverso tempo di dipinti murali e tecniche artistiche antiche,
per poi dedicarsi definitivamente alla sola pittura.

L'attivita espositiva inizia nel 1985. Sono la pittura toscana del '400 e il mondo
figurativo degli anni '20 e '30 i riferimenti maggiori per i suoi lavori, almeno fino
alla fine degli anni Novanta, quando alcuni lunghi soggiorni negli Stati Uniti lo
avvicinano alla pittura figurativa di area anglosassone.

A partire da questo periodo agli interni dei primi anni vengono a sostituirsi
visioni ricche di colori caldi dove I'elemento acqua conquista un'importanza
sempre maggiore.

Nel 1998 € al Plein-air Infernazionale di Mirabel, organizzato dalla citta di
Darmstadt (D) e da questo momento inizia un fortunato rapporto con alcune
gallerie tedesche.

Dal 2001 il suo lavoro viene riconosciuto in Spagna con una serie di mostre in
spazi istituzionali.

Nel 2004 i Laboratoires Boiron di Lione hanno scelto un suo dipinto per una loro
campagna pubblicitaria in Francia.

La sua pittura si muove nelllambito della narrazione, evitando la
rappresentazione realistica delle cose: anche i rari temi di paesaggio senza
figure sono costruzioni staccate da qualsiasi riferimento a un luogo reale.

Ha collaborato nel corso degli anni con numerose gallerie in Italia (fra queste
Stefano Forni di Bologna, Poggiali e Forconi di Firenze, Entroterra di Milano) e
all'estero (ricordiamo Galerie Artis di Darmstadt e Jorge Arcolea, Madrid e
Barcelona).

L'OPERA DONATA

Il dipinto "Piscina” fa parte di una lunga serie di lavori che riguardano un tema
per me ricorrente, quello dell'acqua.

L'acqua del mare rappresenta l'immagine di cido che non si puo sondare,
quantificare, misurare.

Al contrario I'acqua contenuta in una vasca o in una piscina € un semplice
specchio inforno a cui costruire piccole storie con personaggi, frammenti di
racconto dove le figure suggeriscono uno spunto di narrazione appena
accennato.



“PISCINA VII”
Tempera su tavola (57x41), 2008

IPSE DIXIT

"L'arte € una menzogna per dire una verita".

Lo disse Picasso, mi sento di condividere in pieno questo pensiero.

Qualsiasi espressione artistica, dalla musica alla letteratura, dalla scultura al
cinema, e un'opera di finzione per far passare un'idea.

Edizione 1

La costruzione di un dipinto € per me un processo legato allimmaginazione.

Da una piccola idea di partenza, spesso gia dai disegni col modello, passo
alla composizione di una scena dove una o piu figure (umane, ma talvolta
animali) devono trovare il loro posto.

La preparazione di un lavoro diventa cosi la messa in scena di un piccolo
"teatro" dove ogni elemento "recita" la propria parte denfro il dipinto.

A volte le figure non ci sono, la scena e costituita solo da una veduta di
paesaggio, ma anche qui le cose non cambiano: ogni elemento (nuvola,
montagna, albero, corso d'acqua) viene posizionato per creare una
figurazione ideale, una composizione che non descrive ma espone gli
elementi che la costituiscono.
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Non cerco realta o descrizione o cronaca: partendo da datireali
l''mmaginazione cosfruisce un mondo dove i conflitti sono risolti, dove gli
elementi sono rappacificati e salvati dal caos che ci circonda.

Non cerco quindi una forma di espressione che sia denuncia o messaggio
necessariamente "forte".

Immagino un'idea di arte fatta di serena voglia di raccontare, dileggerezzaq,
di gioco.

L'arte, forse, puo aiutarci a ritrovare un po' di ordine nelle nostre vite.

#TAGS: pittura figurativa, pittura narrativa#.

Per saperne di piU: www.marcomanzella.it



http://www.marcomanzella.it/
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GIANNI MARAN

Nato nel 1958 a Grado (GO).

Sin da giovanissimo coltiva la passione per la pittura e all’eta di dieci anni
frequenta lo studio dell’artista gradese Aldo Marocco.

Alla fine anni 70’ I'incontro con il poeta gradese Biagio Marin, gli aprird nuovi
orizzonti creativi.

Agli inizi degli anni 80'allestisce la sua prima personale.

Successivamente continuerd lo studio artistico, non solo come pittore e
scultore, ma anche come scenografo, costumista e regista teatrale.

Alla meta degli anni 90’inizia la collaborazione e la ricerca con il Maestro
ceramista e designer Mauro Manuel Musiani.

Il sodalizio dard vita anche ad una lunga stagione legata alla lavorazione del
vetro, realizzando opere uniche e irripetibili.

Come pittore e scultore, ha allestito numerose mostre personali in tutto il
territorio nazionale in importanti Gallerie e in prestigiosi spazi pubblici con
grandi consensi da parte del pubblico e della critica specializzata.
Recentemente ha partecipato a esposizioni internazionali in, Praga,
Stoccarda, Helsinki, Istanbul, Copenaghen, Buenos Aires, Montevideo,
Amburgo, Vilnius, Sydney, Colonia, Vienna, Dubai, Barcellona e Francoforte.
Le sue opere sono presenti in importanti collezioni pubbliche e private in ltalia
e all’estero.

E incluso nel Catalogo Dell’arte Moderna (Gli artisti italiani dal primo
novecento ad oggi) edizioni Mondadori, nell’Enciclopedia d’'Arte Italiana e
nel catalogo International Contemporary Artists di New York.

Nel 2011 e stato insignito dal Presidente della Repubblica Giorgio Napolitano
del premio di Rappresentanza.

Nel 2012 gli e stato conferito il Sigillo della Citta di Aquileia per meriti artistici.

L'OPERA DONATA

La tela rappresenta attraverso le lische il ricordo perduto o appena affiorante
nella mente.

Il icordo viene stimolato principalmente dai nostri sensi, che nella nostra
mente si frova nascosto in qualche cassetto polveroso sotto forma di lisca
pronta ad assumere le sembianze di un pesce vivido, appena uno dei nostri
sensi (profumo, immagine, musica, parola ecc.) ci da la possibilita di
ricordare.

E in quel momento che il ricordo si veste di veritd e il pesce fluttua nella nostra
mente facendoci principalmente rivivere cio che abbiamo gid vissuto con
una commozione sempre, diversa, e sotto forma di rimpianto il pesce ritorna
lisca riponendosi ancora una volta nei cassetti della memoria.
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“IL VORTIE DEL RICORDO”
Acrilico su tela (80x80), 2014

IPSE DIXIT

Non so cosa significhi essere artista oggi, € il mio lavoro e la mia passione, ma
non € un etichetta, € un modo di vivere in assoluta onesta intellettuale.
Dinanzi un’opera d’arte, ci sono anni, mesi di sperimentazioni, di fallimenti, di
grandi gioie e di stupende sorprese.

Definirsi artista & una responsabilitd che tocca tutte le corde del vivere; artisti
si & quando tu puoi dare qualcosa al prossimo, senza pensare di essere un
messia, ma un lavoratore del pensiero, cercando di frasformare una tua ideq,
in un’ opera condivisibile.

Oggi ci troviamo in un'era caratterizzata dalla “globalizzazione” in ogni
campo dell’attivitd umana.

L'abbattimento delle frontiere rende tutto piu facile e fruibile, ma in realtd il
guardare non € il vedere, creare oggi, non € piu un fatto infimista, ma e una
sterile condivisione di espansione per guadagnare un qual si voglia consenso
multimediale.

Credo in ogni caso, che non dobbiamo demonizzare la globalizzazione , ma
saperla sfruttare intelligentemente con exfrema ratio.

E fantastico pensare che possiamo condividere un pensiero, un’emozione,
una gioia, con un clic, ma e altrettanto vero che I'arte ha bisogno di efica e
di confronti quotidiani con I'umano e senza contatto si svuota di tutto il suo
significato.
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lo amo frequentare artisti, € con loro sognare, immaginare, ridere, pensare,
proporre.

E tutto cid che elaboriamo é frutto della nostra esperienza di vita vissuta e non
partecipata con un “mi piace”.

lo creo in completa solitudine ma amo condividere il risultato finale, ne ho
bisogno fisico, oltre che mentale.

lo credo che prima di porre la tua firma in una qualsiasi opera, devi essere
certo che il tuo lavoro ti rappresenti sempre.

E che le emozioni, che ti hanno portato al risultato finale, siano leggibili agli
altri e non solo a fe stesso.

Dialogo silente con la mia vita che si fa in ogni istante viaggio e, scopro che,
mentre intingo il pennello nell’'oceano stellato, riesco a vedere i solchi acquei
che m'indicano il passato che mi precede.

#TAGS: liquido, onirico, poetico, giocoso, SaCro#.

Per saperne di piU: www.giannimaran.it



http://www.giannimaran.it/
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FABIO MASCIANGELO

Fabio Masciangelo nasce a Fossacesia (CH) nel 1969 opera in Abruzzo nella
specifica di Corrente figurativa, ispirandosi con la sua arte raffinata ai grandi
impressionisti del passato.

Fabio Masciangelo partecipa attivamente a mostre, esposizionii, ed eventi
culturali tradizionali, ha ricevuto numerosi e prestigiosi premi.

Le sue opere sono presenti in numerosi cataloghi, riviste ed annuari d'arte,
sono pubblicate in portali d'arte on-line e fanno parte di collezioni private in
Italia e all'estero, principalmente in America e Cina.

Ha partecipato a mostre personali e colletftive in molte cittd in ltalia e
all'estero.

Le sue opere sono state pubblicate in numerosi cataloghi e riviste di settore.

L'OPERA DONATA

Luce trairami...E 'una del giorno e I'aria fredda mi fa ricordare che I'inverno
€ ancora presente e per questo che rimango catturato da questo splendido
scenario.

Il sole illumina con una luce che quasi non ricordavo.

Rimango colpito da questo e cosi prendo subito il mio cavalletto, metto la
tela, sulla tavolozza spremo i miei soliti sette colori dell’iride con al centro una
montagna di bianco.

E poi subito prendo il pennello e comincio a sporcare la tela.

Veloce... Guardo il noceto e ingrasso la tela, di continuo; devo
assolutamente bloccare quell’attimo.

E cosi passa un’ora e neanche me ne accorgo.

Poi di colpo mi fermo, faccio due passi indietro e guardo cio che ho fatto.
Si, perfetto, ci sono...Ah, ecco ora devo andare via e domani ritorno alla
stessa ora sperando di trovare la stessa luce.

E cosi giorno dopo giorno, dopo circa 20-25 sedute viene fuori la tela che
esprime cio che sentivo .
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“LUCE TRA | RAMI”
Olio su tela (50x70), 2013
IPSE DIXIT

Amo la pittura “en plein-air” perché mi colma di ogni cosa, ma soprattutto
perché e I'unico modo per far capire a tutti cosa ho in mente e quanto e
forte questa passione per me e allo stesso tempo quanto mi strema.
Sicuramente non spieghero tecnicamente il mio lavoro, anche perché
scriverei un libro e non € il caso, ma altrettanto vorrei farVi capire cosa voglio
fare: semplicemente dico che un quadro € un insieme di colori e che questo
attrae lo sguardo e I'interesse dell’osservatore.

Ma molto complesso invece, € dare un anima a quel quadro ed e questo
che lo rende differente da altri.

| colori, I'anima, sono cose che si possono catturare solo dipingendo dal vivo:
“osservate un quadro che vi piace...Osserverete la vostra anima...”

#TAGS: arte figurativa, impressionismo moderno, plen qir#.

Per saperne di piu: Archivio Monografico dell’Arte Italiana
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CARLO NANNICOLA

Carlo Nannicola € docente di “Tecniche di modellazione digitale - Computer
3D" e “Video, Grafica d'Arte e produzione” presso I'Accademia di Belle Arfi
dell’ Aquila.

Ha studiato “Grafica d’arte e progettazione” nella medesima Accademia. Si
e diplomato con il primo livello nel 2006.

Nel 2009 ha completato gli studi, con il diploma di secondo livello, discutendo
la tesi di laurea “Big Brother is broadcasting you — Il web dalla nascita ai giorni
nostri fra cooperazioni, contaminazioni e irruzioni” (relatore Prof.ssa Teresa
Macri).

| preminenti canali d'espressione utilizzati nell’ambito della creativita digitale
sono la net/web art e il sub advertising.

La sua ricerca, dall’accentuata caratterizzazione interdisciplinare, si avvale
dell’apporto di differenti linguaggi: dalla grafica al video, dalla performance
ai Nuovi Media.

Ha all’attivo numerose collaborazioni in rete con artisti e organizzazioni
culturali.

L'OPERA DONATA

Il lavoro, di natura digitale, attinge alla simbologia pop degli anni 50 e dalla
cultura di comunicazione di massa.

La composizione grafica mette in collegamento, distorcendo il messaggio, i
due mondi tanto distanti guanto immaginari: un UFO e una TV simbolo della
supremazia comunicativa del potere.

Il risultato € la trasmissione di una falsa verita che influenza lo spettatore e le
sue abitudini.
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“INTERFERENZE#01"
Stampa digitale (50x70), 2017

IPSE DIXIT

Durante la mia formazione, in molteplici opportunita, ho avuto modo di
confrontarmi sia con linguaggi tradizionali, sia con gli strumenti dei nuovi
media, insegnamenti, questi, che hanno alimentato I'ibridazione di tecniche
espressive innovative e originali che trovano ampia applicazione nel mio fare
artistico.

La ricerca artistica, nel mio lavoro, nasce da quella realta, definita dai mass
media, che “accompagna” I'individuo nel quotidiano trascorrere del tempo.
| passi principali del mio modus operandi sono:

v I'individuazione di un “blocco diinformazione”;

v' la destrutturazione del “blocco diinformazione” in elementi
caratterizzanti e decorativi;

v I'assemblaggio degli elementi in nuove relazioni.
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L'attuale esperienza di insegnamento, posta in essere in maniera ininterrotta
dal 2014 ma gia prestata nel 2009 e nel 2013, mi vede impegnato come
docente coordinatore del FabLab dell’ Accademia svolgendo un ruolo di
raccordo nei progetti condivisi tra i diversi corsi e cattedre fornendo un
supporto sia sul piano tecnico che tecnologico favorendo la sperimentazione
sia espressiva e sia creativa.

#TAGS: comunicazione, mass media, percezione, realta, manifesto, grafica#.

Per saperne di piU: www.nannicola.it



http://www.nannicola.it/
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ENRICO NICOLO®

Enrico Nicolo € nato nel 1957 a Roma, dove vive e lavora.

Compiuti gli studi liceali classici, si € laureato in Ingegneria elettronica con
indirizzo Sistemi di telecomunicazione.

E ricercatore scientifico.

Dal 2001 collabora con “La Voce — Periodico abruzzese”, sia sotto il profilo
letterario, sia sotto quello fotografico autoriale.

Del 2015 ¢ il suo libro di poesie “Prima che” (Palombi Editori) e del 2016 € il suo
volume di racconti brevi “ll sole brilla alto™ (Palombi Editori).

Nel 2017 ha pubblicato il libro di narrativa “Sull'orlo dell'infinito — Stralci
immaginari” (Palombi Editori).

E fotografo artista.

Pluripremiato, ha esposto in mostre personali e collettive e in festival e fiere
d’'arte in Italia, Corea del Sud, Inghilterra, Repubblica Ceca e Stati Uniti.

In particolare, nel 2016 ha esposto su invito la mostra personale
Photoblurrygraph nell’ambito della quarta edizione del “Premio Internazionale
Biennale d’Arte di Asolo”.

Ha pubblicato i libri di fotografie in bianco e nero “Oltre il visibile” (Polyorama
Edizioni, 2013), “Sgrido i venti e il mare — Intuizioni di immagini dai Vangeli”
(Palombi Editori, 2013) e “Finché e giorno” (Gente di Fotografia Edizioni, 2016)
e il libro di fotografie a colori *Photoblurrygraph” (Gente di Fotografia Edizioni,
2015) e, con Rivista Abruzzese Editrice, le piccole monografie fotografiche
“Vorrei avere lacrime che mi bagnino gli occhi” (2013) e “Dive di carta, icone
in celluloide” (2014).

Scrive di fotografia come critico e curatore ed e stato redattore della rivista
bimestrale di arte, cultura e attualitd “International Urbis et Artis”, per la quale
ha curato la rubrica “Arte Fotografia”.

E acquerellista.

L'OPERA DONATA

Around a Woman - 38 € una fotografia su pellicola scattata nellagosto 2016.
Essa fa parte di una serie fotografica, avviata nel 2013, che ha per tema la
donna ritratta nellambiente in cui ella si trova.

Uno degli scopi primari di ciascuna di queste immagini € quello di
rappresentare la relazione che si stabilisce tra la donna e il contesto in cui ella
appare, invitando l'osservatore a chiedersi anzitutto quali possano essere |
pensieri, i sentimenti e gli stati d'animo vissuti dalla persona raffigurata.
Poiché ognuna di tali fotografie non e un'istantanea occasionale, bensi
costituisce il frutto di una messa in scena progettata e costruita
registicamente “ad hoc”, lintenzione di me, autore, € quella di suscitare nello
spettatore emozioni, suggestioni e idee positive che generino in lui una
meditazione esistenziale.



Edizione 1

Tale riflessione indotta dallimmagine potra sia tentare di dare una risposta alla
suddetta domanda, sia spaziare in maniera piv ampia su tematiche umane,
etiche, morali e sociali, quali la dignita della persona, il rispetto a essa dovuto,
la liberta cui essa ha diritto di aspirare e cosi via.

Nel caso dell'opera in oggetto osserviamo che una giovane donna e al
cospetto di quello che appare come un lago circondato da monti.

La ragazza e ripresa da tergo e non mostra il suo volto.

La sua identitd non e riconoscibile.

E cosi € generalmente per tuttii personaggi che appaiono nella mia
produzione artistica.

Cio, per varie ragioni, di cui una, basilare, € che lo spettatore non € invitato a
fermare la sua attenzione solo sul personaggio raffigurato, ma e sollecitato
anche a immedesimarsi nel personaggio stesso e, per suo tramite, ad andare
“oltre”.

Nel caso in questione, pertanto, chi osserva la fotografia, immaginando i
pensieri della giovane donna, potra ammirare la bellezza del creato e sara
portato a indirizzare lo sguardo e la fantasia verso le montagne, verso
I'orizzonte e al di la di esso.

Cosl, a seconda del proprio immaginario, del proprio universo interiore e della
propria esperienza di vita, ognuno potra spingersi oltre lo spazio e il tempo.
Oltre la realta visibile.

Ecco allora perché ogni donna, solitaria, della serie Around a Woman non €
una singola donna.

Ella impersona tutte le donne.

Anzi, ella personifica tutti gli esseri umani.

Almeno, nellintenzione simbolica dell'autore.

Infine, perché proprio un tema sulla donna?

Le mie serie fotografiche che hanno per soggetto la donna sono numerose.
Uno dei principali motivi di questo € che, a mio avviso, nulla meglio della
figura femminile puo rappresentare la bellezza.

E la bellezza potra si contribuire a salvare noi e il nostro mondo.

Ma, affinché cio sia, noi, a nostra volta, siamo chiamati ad amare la bellezza,
a custodirla, proteggerla, apprezzarla e, soprattutto, a salvarla da noi stessi e
dagli altri.
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“AROUND A WOMAN -38"
Fotografia su pellicola (18x24), 2016
IPSE DIXIT

Dietro la creazione di un capolavoro c'e sovente il genio.

E la realizzazione di un'opera d'arte richiede la presenza di capacita, o
meglio, di talento e di quella dote fondamentale che prende il nome di
immaginazione.

Senza la quale non ci si eleva dalla mera esecuzione seriale.

Senza ispirazione e fantasia e, oserei dire, senza visionarieta, non c'e
originalita.

L'ideq, in altre parole, € un presupposto essenziale per la creazione di
un'opera d'arte.

Tiziano Terzani scrisse in modo molto incisivo «La grande foto e limmagine di
un'idean.

Personalmente, come fotografo autore e scrittfore, ho un mio motto che
collega fotografia, attivita letteraria e immaginazione: «Fotografo perché ho
qualcosa da scriveren.

Per me fotografare ammonta a molto meno del 10% del tempo.

Molto piu del 90% € pensare a come farlo.

Amo le fotografie che persistono nell'animo quando si smette di guardarle.
E poiché ritengo che una normale fotografia mostri qualcosa, mentre una
buona fotografia la nasconda, mi adopero per scattare foto non di cio che
c'e, ma di cio che faccio in modo che ci sia, affinché le immagini mostrino
quello che non si vede, cioe i significati figurati ed evocati.

E la fotografia esistenziale intimista € in grado di rivelare segnali deboli nel
rumore di fondo.

Per questo amo altresi le foto che mi permettono di viaggiare dentro me
sfesso.

Ma quanto detto sopra ha scarse probabilita di concretizzarsi, nelle sue
manifestazioni piu vere, se non si svolgono tre attivita propedeutiche: studiare,
studiare, studiare.
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Ovvero, la disciplina, anzitutto interiore, € per me condizione imprescindibile
per la ricerca di ogni forma autentica di espressione.

E questo e il punto piu importante: essere autentici.

Al fine di creare opere autentiche, cosa molto piu importante del realizzare
opere “originali”.

Goethe diceva «Si deve essere qualcosa, per essere capaci di fare
qualcosan.

Qualunque cosa sia.

Del resto, non tutti siamo vocati a essere artisti.

Allora I'augurio e l'invito che mi sento dirivolgere a tuttii giovani € quello di
accogliere I'esortazione di San Giovanni Paolo II: «non “lasciatevi vivere”, ma
prendete nelle vostre mani la vostra vita e vogliate decidere di farne un
autentico e personale capolavoroh.

#TAGS: Fotografia esistenziale intimista, fotografia contemplativa, fotografia
simbolica, fotografia concettuale, fotografia visionaria, fotografia
evanescente, fotografia astratta, fotografia di temi sacri, acquerello, poetica
dell*oltre”, estetica dell'invisibile”, surrealta, metafisica, ironia,
neoromanticismo, opere polisemiche, paesaggi interiori, messe in scena
fotografiche, figurazioni atemporali, figure umane solitarie, figure femminili,
scrittura, poesia, solitudine, incomunicabilitd, infinito, sublime, bellezza, quiete,
tensione spirituale escatologica#.

Per saperne di piU: www.enriconicolo.it
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ANTONIO PAIS

Antonio Pais nasce e vive ad Alghero.

Pittore autodidatta, surrealista ed informale, ha partecipato e partecipa a
numerosi concorsi nazionali ed internazionali, conseguendo altresi prestigiosi
riconoscimenti e premi di critica e di pubblico.

La sua prima mostra personale risale al 1978 a Sassari.

Tra i suoi principali eventi espositivi ricordiamo:

"Metamorfosi” presso Palazzo Oddo ad Albenga;

Villa Cambiaso di Savona;

Biennale Osio Sotto Bergamo;

Casa del art es vila de Arcos de Valdeves,Portogallo;

New York expo;

Quadriennale Leonardo da Vinci, artisti nella storia, Vittoriano Roma;
Museo diocesano Velletri;

Festivalartexpo Spoleto 2013;

Biennale della creativita’'al Palaexpo di Verona 2014;

Montecarloexpo 2014;

Villa Borromeo di Arcore, scelto dalla Baronessa Maria Lucia Soares Giugno
2014;

Gubbio luglio 2014 curatrice Baronessa Soares.

LE OPERE DONATE

La mia pittura nasce sempre da una urgenza dell’animo, non avendo
‘studiato’ la pittura in modo accademico, la mia Arte e espressione diretta
dei moti del mio animo, espressione della mia libertd come uomo e come
artista.

Mi trovo a mio agio nell’astratto informale, che mi consente di mettere la mia
anima nel colore puro, senza il ‘filtro razionale del figurativo’.

La caratteristica della mia pennellata e la sua forma istintiva ed essa diviene
appunto il mezzo per una comunicazione immediata delle mie emozioni, dei
miei turbamenti, dei miei ricordi, dei miei desideri.

Spesso, come nel caso di una delle due opere donate al progetto, la scala
cromatica e violenta, non lascia spazio alle sftumature, cosicché il rosso e
squarciato dal nero o e incupito dal verde.

Al progetto ho donato due opere degli anni novanta, enframbe espressioni di
astrattismo informale, quella dei toni del blu suscita emozioni forti e
contrapposte, I'altra € appunto espressione dei miei forti contrasti cromatici,
spesso protagonisti anche dei miei recenti lavori artistici, segno di
un'’inquietudine che si esprime attraverso il colore e punta allo spettatore,
colpendolo ed attirandolo con I'audacia delle cromie.
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“PENSIERI”
Acrilico su tela (40x60), anni ‘90

“SENZA TITOLO”
Acrilico su tela (50x70), anni ‘90
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IPSE DIXIT

I mio messaggio ai giovani € quello di studiare sempre.

Imparare, ascoltare opinioni diverse e confrontarsi con rispetto, pensare e
ragionare con la propria testa e non farsi mai influenzare da nessuno.
Divertirsi con giuste compagnie anche con confronti accesi, ma sempre
amichevoli.

Trattare tutti rispettosamente.

Affrontare la Vita con positivitd anche quando ci sono negativita e, quando
non si riescono a risolvere i problemi che nella vita sempre appaiono,
chiedere aiuto e consiglio ai genitori e alle persone con piu esperienza.

Il mio invito ai giovani € quello di rispettare sempre le leggi e di farsi parte
attiva per promuoverne di giuste per tuttil

Consiglio a tutti voi ragazzi di avere sempre speranza e credere in un essere
superiore che ci guida e protegge, € difficile ma si puo e si deve fare...
Siamo spiriti in continua infinita evoluzione, come I'Arte.

#TAGS: pittore informale, pittore surrealista, autodidatta, matita sanguigna,
carboncino, inchiostro di china, olio su tela#.

Per saperne di piu: Enciclopedia dell’ Arte Italiana



http://www.enciclopediadarte.eu/scheda.asp?id=948
http://www.enciclopediadarte.eu/scheda.asp?id=948
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GIUSTO PILAN

Giusto Pilan € nato a Vicenza nel 1966.

Si & diplomato nel corso di pittura all’ Accademia di Belle Arti di Venezia nel
1989. Vive e lavora a Vicenza.

Tra le sue principali mostre in Italia ed all’estero segnaliamo:

2016 The First Xuyuan International Print Biennal China. Beijing,Jinan art
museum.

2016 Artistes Europeens en Chine, Quingdao Sculpture Art Museum, curated
by Very Art Space- “Espace Philomuses”,Paris, France.

2011 “Spazio Arte Pisanello”,Verona, ltaly.

2010 “Espace Etoile Saint-Honoré”, Fondation Charles Oulmont, Paris, France.
2009 “Echi-riflessi” Casa Gallo scarpa. Vicenza, ltaly.

2009:1° award"Arts Plastiques “Fondation Charles Oulmont” Paris, France.
2008 “Espace Philomuses”, Paris, France.

2007 Galleria “Ghelfi” Vicenza, Italia.

2005 F. Lanzenberg, Brussels, Belgium

2001- Gallery A.Gimaray, Paris.

L'OPERA DONATA

Ho impegnato le mie energie nella creazione contemporanea.

Credo che questa forma d’espressione e piu che mai essenziale per dare
delle chiavi di lettura della societa attuale.

La mia ricerca artistica si concentra soprattutto nel recupero di una memoria
perduta, che ha le sue origini con la nascita dell’'uomo e i primi graffiti rupestri.
Nei miei lavori su carta utilizzo una tecnica mista che attraverso la pressione di
sagome in ferro creo delle forme che richiamano la figura umana o vegetale.
Immagini in equilibrio fra il segno e la forma, in un confine di ruoli sempre
precario.

Nei miei quadri utilizzo una tecnica a base di polvere di marmo, cera e
pigmenti, il mio pennello € il cannello che attraverso I'azione della fiamma fa
penetrare la materia pittorica nel supporto.
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“BUSTO”
Tecnica mista su carta (70x100), 2016

IPSE DIXIT

“Il faut toujours avoir deux idées, une pour détruire I'autre .” (traduz.
‘bisogna avere sempre due idee,una per distruggere I'altra ‘) diceva Georges
Braques.

Ecco cosa consiglio ai giovani o a chi si avvicina all’arte.

Non accontentatevi mai di nulla, scavate in continuazione dentro voi stessi e
confraddicetevi senza sosta.

Solo cosi forse riuscirete ad avvicinarvi un po’ a cio che veramente pensate e
volete fare.

In arte come nella vita non ci sono certezze.

#TAGS: espressionismo, figurativo, arte rupestre, fracce, impronta#.

Per saperne di piU: http://giustopilan.blogspot.it/ e Canale You Tube dell’ Artista



http://giustopilan.blogspot.it/
https://www.youtube.com/channel/UCjRxUmMboTjGttvm5zfLuNQ
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CARLO PISANO

Carlo Pisano nasce a Mandas (CA) nel febbraio del 1960, vive a Quartu
Sant’Elena vicino Cagliari dove ha lo studio.

Autodidatta, ma da sempre aftratto dalle cose che riguardano le arti visive e
la cultura non mainstream contemporanea, Carlo Pisano dipinge da pochi
anni gid con una certa sicurezza di metodo artigianale, ma precisa tanto da
aver ottenuto riconoscimenti critici.

Sperimentale e, allo stesso modo, ortodosso parte dalla pittura di getto
puramente lirica per approdare a esiti che occhieggiano la figurazione o
tanto meno I'immaginario, I'iconografia e la simbologia dei nostri giorni.

Parte da un principio automatico di gesti, di colature, di macchie e di materia
per poi sviluppare il dipinto verso quelle immagini che sembrano richiedere
solo di essere affinate per affermarsi come significanti: il Sacro Cuore di Gesu,
la bandiera statunitense, cyborg o crani scarni appena abbozzati.

Tutti simboli della memoria ontogenetica del moderno, e al contempo una
piccola rivisitazione di cio che € avvenuto dal secondo dopoguerra ad oggi:
dalle esperienze astratto/liriche informali e gestuali al graffitismo e la street art
passando per il Pop e il New Dada.

Ma & piu pittorico che writer, piu vicino alle origini espressioniste dell’ Action
Painting che ai graffitisti puri anche se in comune con questi ultimi (soprattutto
per via delle contaminazioni musicali stile Factory) egli ha il motivo comune
della Bad Painting cioe sfidare le regole della buona pittura di qualsiasi
genere.

Persino lo stile di Carlo Pisano € emblematico di questa commistione fra alto e
basso in quanto se € vero che gli strumenti che utilizza provengono dal
mondo delle belle artii supporti (quasi sempre) hanno origine diversa e piu
povera.

L'OPERA DONATA

Ho donato al progetto Arti Educare un acrilico su supporto plastico
denominato ‘L'uomo senza qualita’.

L'vomo senza qualita e nella mia opera donata una figura evanescente,
astratto fino a essere irriconoscibile; rappresenta I'uomo post moderno,
totalmente asservito alla cultura della tekne, efficace ed efficiente, ma solo,
atimico e senza sogni.



“L’'UOMO SENZA QUALITA’”
Mixed media su materiale plastico,
(120x60), 2014

IPSE DIXIT

L'uomo ha I'arte e la bellezza dentro di sé e da uno squarcio puo far
traboccare tutto quello che & custodito.

#TAGS: pittura sperimentale, arte visuale, iconografia moderna, simbologia
moderna, espressionismo, action painting, pop art#.

Per saperne di piu: Enciclopedia dell’ Arte Italiana
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http://www.enciclopediadarte.eu/scheda.asp?id=591
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LORENZO PUGLISI

Lorenzo Puglisi (Biella, 1971) € autore di una pittura caratterizzata dall’ utilizzo
diffuso del colore nero per creare uno sfondo di buio assoluto, dal quale
sprigionano fiotti di luce capaci di definire i volumi, i volti, le parti del corpo,
come presenze catturate in un’espressione o in un gesto, frutto di un lungo
percorso verso I'essenzialita della rappresentazione e denso di rimandi alla
storia della pittura ad olio.

Il forte interesse per la natura umana e dunque per il mistero dell’esistenza
sono le basi tematiche della sua ricerca e lo stimolo ossessivo verso il tentativo
di raffigurarla.

Dal 2015 |la sua ricerca artistica si focalizza sulla composizione della scena
pittorica nel senso piu classico ed ampio, con grandi tele riferite a capolavori
del passato e filtrate dalla sua iconografia.

Vive e lavora a Bologna.

L'OPERA DONATA

C’e una forza ed una intensita nelle immagini dipinte prodotte da alcuni
grandi pittori del passato che risveglia in me qualcosa di vitale e
profondamente vero.

Accade in modo istantaneo, cosi come quando vedo il sole filtrare fra gli
alberi o il baluginare degli occhi di un bambino: ecco, per me la pittura e
questo, € infondere nella materia oleosa del colore una scintilla di vita, quella
vita che mi circonda e della quale mi dimentico cosi spesso.

Qui la fonte visiva e il Giovanni Battista di Leonardo.

“PORTRAIT 030815”
Olio su tela, (70x70), 2015-17
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IPSE DIXIT

Per me resta importante in pittura, come tentativo e ipotetico punto di
approdo, I'essenzialita della scena in s, I'utilizzo cioe di quelle componenti
visive indispensabili e sufficienti a restituire con forza I'impressione profonda
dellimmagine reale, della vita.

Come dicevo € un ipotetico punto di arrivo, un‘ambizione...

#TAGS: painting, portrait, pitturq, ritratto, arte contemporaneaq, pittura ad
olio#.

Per saperne di piU: www.lorenzopuglisi.com



http://www.lorenzopuglisi.com/
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CHIARA RAPACCINI

Chiara Rapaccini, in arte RAP, € nata a Firenze ma vive da tempo a Roma,
dove ha la cattedra universitaria di lllustrazione per bambini presso I'lstituto
Europeo di Design.

Pittrice, scultrice, designer, illustratrice e scrittrice per grandi e piccoli.
Collabora con Espresso online, Linkiesta e Billy Tg1.

Sue mostre personali sono state allestite a Roma, Milano, Venezia, Torino,
Napoli, Osaka, Parigi, New York, Bruxelles, Tokyo.

Il suo progetto “Mario Monicelli E Rap, 100 Anni Di Cinema”, € stato
presentato a New York, Buenos Aires, Porto, Cuba e, in Italia, a Napoli e
Venezia, alla Biennale del Cinema del 2015 e, insieme al fotografo Andrea
Vierucci, alla GAMC Lorenzo Viani di Viareggio, in occasione del Lucca Film
Festival 2016.

Vignettista satirica, con la sua pagina “Amori Sfigati” sta riscontrando uno
straordinario successo su Facebook.

Nel 2016 ha vinto il premio “Andrea Pazienza” come migliore autrice web.
Il suo ulfimo romanzo “BAIRES” € uscito per Fazi Editore a Novembre 2016.

L'OPERA DONATA

Quest’'opera fa parte dei miei lavori sugli Amori Sfigati.

Amori Sfigati € un progetto che nasce dal desiderio di voler mettere in scena
e fare safira sulle sfortune d’amore.

Anno dopo anno, riscontrando sempre piu fortuna, gli Amori Sfigati sono
diventati libri, festival cinematografici, una pagina Facebook con molti fan,
fino a realizzare quadri e sculture che avessero come soggetto proprio gli
Amori Sfigati.
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“AMORI SFIGATI”
Acrilico su legno (60x20), 2008

IPSE DIXIT

Quest’'opera parla un linguaggio moderno, riscontrabile nello stile e nei colori,
ma si lega ad un'idea di passato, di scorrere del tempo grazie all’uso di un
materiale unico e portatore in s& di una memoria, quale il legno di recupero
raccolto lungo il litorale toscano.

#TAGS: colore, legno, illustrazione, satira, amorisfigati#.

Per saperne di piU: www.chiararapaccini.com



http://www.chiararapaccini.com/
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MASSIMO RUBBI

Massimo Rubbi & nato a Ferrara nel 1960. Diplomatosi al Conservatorio di
Ferrara nel 1980, ha proseguito con studi di composizione, sempre presso |l
medesimo Conservatorio, e di musica jazz al Conservatorio di Bologna.

Ha collaborato come compositore di commenti musicali per le reti Mediaset e
Odeon TV. Attualmente € insegnante di musica nella scuola secondaria di I°
grado. Dal 2012 ha rivolto il suo interesse verso la pittura come autodidatta.
Esposizioni:

- Galleria GiosaMente Arte Modena Febbraio 2013.

- Galleria Il Rivellino Ferrara Febbraio 2013.

- Galleria GiosaMente Arte Modena Marzo 2013.

- Galleria IdeArte Ferrara Aprile 2013.

- Galleria Caffe Letterario, Roma Aprile 2013.

- Biennale internazionale dell’arte contemporanea di Brescia Aprile Maggio
2013.

- Castello Estense Ferrara Ottobre 2013.

- Bottega d’arte Merlino Firenze Febbraio 2014.

- Castello Estense Ferrara Marzo 2014.

- Bottega d’arte Lacerba Ferrara Marzo 2014.

. Galleria IdeArte Ferrara "l Puzzle dell' Anima" 31 maggio-13giugno 2014.

. Convento dei Cappuccini Chiesa di S. Lorenzo Argenta (Fe) "La Leda
perduta" una collezione ferrarese. divagazioni su un Mito nel centenario di
Michelangelo Buonarroti a cura di Lucio Scardino, é settembre - 5 ottobre
2014.

."Arte a Palazzo" evento internazionale della Galleria Farini Concept Bologna
Palazzo Fantuzzi. 13-26 settembre 2014.

. Reopening GARD Gallery Roma 29 aprile-13 maggio 2015.

. "6X6 esposizioni 2105" Galleria AllAngolo Mendrisio Ticino-Svizzera 30 maggio-
20 giugno 2015.

. Venezia Misteriosa Ca' Zanardi- Venice Art House novembre 2015.

. Inserito nel Catalogo Ventitre01 2016.

. Hotel Puntamajata Agrigento agosto- settembre 2016.

. Toffee’s art gallery S. Miniato Pisa Dicembre 2016.

. Mostra oersonale Delizia Estense del Belriguardo. Sala delle Bifore. Voghiera
Ferrara 24/09/2017-31/10/2017.

LE OPERE DONATE

Massimo Rubbi ha donato al progetto due opere. Segue la sua spiegazione in
merito alle opere donate.

‘Mr. Cockerell’ e un dipinto olio su tela. Questo nome che fradotto significa
‘Signor Galletto’ e stato suggerito poi dalla forma casuale del dipinto che
inizialmente era nato senza nessun soggetto.
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‘Fluid Improvisation’ € un dipinto olio su tela. Nel dipingerlo mi suggeriva man
mano che lo terminavo sempre piu la sensazione di un fluido multicolore che
lentamente si muoveva, da questo il nome.

Entrambi i quadri sono nati, come spesso mi accade, da una libera
improvvisazione, prima accennata appena sulla tela, e poi completata
colorandola, a volte procedo segno per segno rendendo ancora piu
improvvisata I’esecuzione. Musicista di professione e amante del Jazz mi sono
poi nel tempo reso conto nel tempo che in modo spontaneo e naturale i miei
dipinti esprimono a mio modo di vedere movimento , armonia e ritmo
musicale.

Olio su fela (40x80), 2013
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i 4

“FLUID IMPROVISATION”
Olio su tela (80x40), 2016-17

IPSE DIXIT

L'autore preferisce descriversi attraverso le parole del critico Orsatti.
“Laricerca di Massimo Rubbi fa costante riferimento ad un grande ed
immaginario puzzle pittorico, un canone compositivo esaltato dal rigore della
forma, disposta ad accogliere elementi iconici immaginifici. Attraverso un
paziente lavoro d'intarsio pittorico, Rubbi costruisce vibranti combinazioni
cromatiche partendo da immagini reali che, abilmente mimetizzate, entrano
in composizione, stimolando I'osservatore in un gioco d’intercettazione e di
frabocchetti visivi, scoprendo effetti ottici curiosi ed imprevisti. L'elemento
curvilineo prevale nelle forme, matrici stilizzate e profili elementari che si
susseguono in flussi senza fine. Non c’e preliminare messa a punto delle
sagome o silhouette, Rubbi dispone le forme con grande liberta esecutiva,
fino a diventare libera visione ed esperienza percettiva ludica, abbandono
momentaneo della bruta realta. L'arte € 'libero gioco’, inventare il mondo del
gioco, fra struttura, capriccio, ordine e divertissement”.

“Rubbi richiede al fruitore di smontare la visione — continua I'analisi Orsatti — e
di ricostruirla individuandone le tattiche e le strategie possibili di un mondo
affettivo e fantastico, carico di dubbi e incertezze sia nella rappresentazione
sia nella vita concreta. Ogni opera, infatti, appare provvisoria e priva di
soluzioni formali finali, in quanto essa si presenta come fase diricerca,
registrazione temporale d’equilibri instabili, perenne oscillazione ossimorica tra
realta e surrealta. Inutile nelle opere di quest’artista cercare il senso, I'identita,
imovimento e la direzione delle figure stilizzate o dei pupazzetti antropomorfi
sospesi nel vuoto, in quanto essi sono soltanto immagini mentali senza alcuno
scopo, se non quello dell'indagine possibilistica della rappresentazione. Nel
brivido intellettuale che accompagna la relativita del vedere e del vivere,
I’artista si diverte a provocare I'inganno oftico, fino a dichiarare
indirettamente che I'arte e soltanto ipotesi od ordinamento d'imprevedibili
frabocchetti, produzione allegorico-simbolica di mondi assurdi e illusori, colmi
di stupore e meraviglia visiva. "

Paolo Orsatti



Edizione 1

#TAGS: surreale, musicale, armonia, intimitd, nascondere, #.

Per saperne di piu: http://www.massimorubbi.it/



http://www.massimorubbi.it/

Edizione 1

BENITO SALUZZI

Benito Saluzzi nasce a Potenza nel '75, vive fra Roma e Viterbo.

Studia grafica pubblicitaria, web-designer e si specializza in fotografia ed
illustrazione presso I'lstituto Phanteon di Roma.

Si specializza in pittura sperimentale alla Scuola di Arti Ornamentali San
Giacomo di Roma.

L'urgenza pittorica lo accompagna dalla prima adolescenza, nelle mani
dell’artista sta tutta I'intelligenza di un puro e indomabile talento pittorico.
Pur mutato nel tempo, il suo stile mantiene come costante la vocazione alle
volute decorative.

Superando il mero abbellimento, queste si rivelano come un sotto testo
emotivo che insinua i confini delle figure.

Altro segno distintivo & senz'altro il colore, talvolta violento e allucinato, altre
volte vivificante personaggi che sembrano reclamare riscatto dalla fissita.
Oltfre che su tavole e tele, ha una vena plastica che non manca di esprimere
in modo distintivo con legni di recupero e materiali poveri della vita
quoftidiana.

Varie le collettive e le personali in spazi pubblici e privati sia a Roma che a
Potenza ed in varie location italiane.

Realizza corti e illustrazioni per racconti e poesie.

L'OPERA DONATA

I quadro racconta la "musica” la passione per la "musica”, la giusta miscela fra
dipingere e suonare, tra dipingere e ascoltare musica...hanno lo stesso potere
emotivo...hanno la stessa forza espressiva...sono imprescindibili, viaggiano
insieme per "le stesse vie illuminate dai sogni e dalla realta...
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“IL SUONATORE"
Acrilico su tela (100x80), 2006

IPSE DIXIT

L'arte in generale, sescondo me, € l'unica vera forma di libertd...I'uvnico modo
di esprimere liberamente tutti i sentimenti che si provano, tutte le
provocazioni, tutte le cose che dette a parole hanno un altro suono...
Dipingere ha dato un senso da sempre alla mia vita...i miei quadri
rispecchiano i miei pensieri da quando mi sveglio al mattino a quando vado
a dormire...la mia forma d' arte € una miscela di stili dove il colore forte e il
protagonista...il colore forte e le figure spesso ispirate a persone molto vicine a
me... io parlo dipingendo, io vivo dipingendo, io sono felice dipingendo ,io
vivo il mio mondo parallelo dipingendo...e ad ogni pezzo finito ci lego una
parte della mia vita... Mi piace ascoltare quando parlano dei miei quadri
sopraftutto capire cosa ci vedono gli altri...e molte volte ci vedono tante
tante cose che sono diverse dal messaggio che io ho voluto dare...diverse ma
con similitudini...Non penso di appartenere ad un genere...ho preso tante
cose da vari generi...mi piace sperimentare...unendo i miei lavori anche a
produzioni musicali, teatrali e cinematografiche...I'arte ha un senso se riesce
anche per un solo piccolissimo istante a farti vivere un emozione...ecco
questo e per me l'arte, la mia forma d'arte...

#TAGS: pop art, colore, emozione, urgenza interiore, vita, liberta#.

Per saperne di piu: Associazione culturale INTERZONA, Potenza (rif. Nicola Saluzzi).


http://www.danielecamaioni.it/
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FRANCESCO VULLO

Francesco Vullo nasce nel 1994 a Palermo, in Sicilia.

Fin dall'infanzia mostra interesse per il disegno e le attivita creative.

Dopo il liceo frequenta lo led di Milano, dove consegue il diploma
accademico in illustrazione e animazione.

Il suo lavoro e fortemente influenzato dall’attualita e dalla cultura
contemporanea e presenta molteplici sfumature ironiche e messaggi di
crifica sociale.

Nel 2016 ha partecipato al Tribeca film festival di new York con un'opera
realizzata per la premiere del film "The bomb™ di Smriti Keshari & Eric Schlosser.

L'OPERA DONATA

'When you see the light’ € un remake del quadro ‘'Viandante sul mare di
nebbia di Caspar David Friedrich’’ del 1818.

Con il frenetico avanzare dell’industrializzazione e dell’urbanizzazione,
I'inquinamento visivo si propaga a macchia d’olio, contaminando la bellezza
dei territori, sabotando il fascino dei paesaggi, minacciando I'impeccabile
perfezione della natura.

Nella mia interpretazione, ho inserito un simbolo del consumismo
contemporaneo nel contesto di un’opera simbolo del Romanticismo, un
elemento che rompe nettamente I'equilibrio romantico del paesaggio e
richiama la condizione dell’'uomo nella societa contemporaneaq, sottoposto
ad un continuo bombardamento visivo dovuto all’intervento delle
multinazionali, della pubblicita e dell’abusivismo edilizio.
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“WHEN YOU SEE THE LIGHT”

Stampa fine art (42x60), 2016
IPSE DIXIT

Credo fermamente nel valore e nell'importanza della comunicazione.

Di qualsiasi tipologia essa sia, la comunicazione € uno scambio di
informazioni, € un momento di condivisione.

L'etimologia della parola infatti deriva dal latino communicatio che significa
mettere in comune, rendere partecipe.

Per questo motivo, le mie opere nascono dall’esigenza, quasi dall’urgenza di
comunicare i miei pensieri, le mie idee, le mie emozioni agli altri.

Ci sono svariati modi per farlo, io ho scelto le immagini.

#TAGS: arte contemporanea, mashup, provocazione, social commentary,
comunicazionet.

Per saperne di piU: www.francescovullo.com



http://www.francescovullo.com/
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