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della speranza
Tutte le forme

DI MICHELE BONUOMO

Una ricchezza di espressioni e di prese di coscienza 
caratterizza le opere dei venti artisti selezionati,  
testimoni vigili e reattivi dei tempi inquieti in cui viviamo

V enti giovani artisti emergenti, ven-
ti linguaggi differenti, venti identi-
tà fortemente caratterizzate. E un 

unico stato d’animo che attraversa le loro 
opere: una precarietà esistenziale generata 
e alimentata dalla realtà inquieta e sempre 
più drammatica con cui l’arte si trova a fare 
i conti, al !ne di governarla e trasformarla, 
offrendo la sua energia creativa come rin-
novata “forma di speranza”. Un impegno, 
quest’ultimo, affrontato con consapevolez-
za dai protagonisti della 23ª edizione del 
Premio Cairo e onorato dalle opere propo-
ste, ognuna messa a punto nelle forme che 
meglio de!niscono la loro personale “storia 
dell’arte”. Opere, dunque, create con una 
pluralità di dispositivi espressivi: da quelli 
mai esausti della pittura e della scultura – 
anzi sempre rivitalizzati – ad altri mutuati 
da ipertecnologie in continua evoluzione e 
da guardare senza pregiudizi. Una varietà 
di linguaggi che testimonia lo stato attua-
le della ricerca d’arte contemporanea e allo 
stesso tempo – come suggerisce il critico e 
storico dell’arte Hans Ulrich Obrist – «co-
stituisce una delle più confortanti forme di 
resistenza al progressivo uniformarsi dei 
modi di vivere, grazie alla creazione in!ni-
ta e formidabile di commistioni locali e alla 
capacità inesauribile di coltivare la diversi-
tà». Una ricchezza di espressioni e di prese 
di coscienza, dunque, a dimostrazione che 
l’arte, in ogni sua manifestazione e in ogni 
contesto, è un solido muro di difesa contro 
minacce d’ogni sorta. E un’irrinunciabile 

speranza. Varietà e ricchezza di linguaggi, 
si diceva: Thomas Berra con una pittu-
ra intensa mette in forma una condizione 
umana in bilico tra desiderio di sicurezza e 
precarietà esistenziale quotidiana. Chiara 
Calore, a sua volta, assembla immagini e 
memorie vertiginose che danno vita a sog-
getti perturbanti dalle sembianze aliene. 
Su un altro fronte espressivo, la “macchina 
del tempo” di Tomaso De Luca, che ripro-
pone un pionieristico esperimento della 
trasmissione a distanza, è una complessa 
ri"essione sul concetto stesso di immagine, 
su come – tra magia e sapere scienti!co – il 
suo potere si è diffuso nella società. L’opera 
di Pietro Fachini è una complessa e pre-
ziosa meditazione visiva, che riecheggia i 
canoni puntigliosi della pittura !amminga e 
il rigore etico rinascimentale, per mettere a 
fuoco una fantasmagorica allegoria del con-
trasto tra individualità e una soverchiante 
organizzazione sociale votata al progresso 
e alla produttività. Quella di Emilio Gola 
è una pittura “esperienziale” di un’atmosfe-
ra intima dove tutto è palese e allo stesso 
tempo segreto: i protagonisti della colta 
narrazione visiva di stati emozionali (c’è 
l’eco di Balthus e di Manet) danno vita a 
un intreccio fatto di distanza e vicinanza. 
L’immagine intorno cui ruota il complesso 
e rigoroso lavoro di Giuseppe Lo Schiavo 
è il punto d’incontro tra pratica artistica e 
sapere scienti!co: una “fotogra!a sintetica” 
in cui alle onde del mare (il mondo esterio-
re) fanno da contrappunto quelle cerebrali 
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rappresentate dall’encefalogramma dell’ar-
tista (mondo interiore), onde entrambe in-
governabili. Tra la rappresentazione virtuale 
di una presenza umana, la sua, bloccata su 
un display elettronico, e la concretezza del-
la scultura posta al di fuori di esso, Giulia 
Maiorano traccia un autoritratto che, in 
un’atmosfera di malinconia !abesca, dia-
loga tra presente e passato, tra esperienza 
personale e simbologia universale. Il dipin-
to di Giulia Mangoni si propone come 
una meditazione sull’atto di misurarsi con 
se stessi: una rappresentazione dell’artista 
che in silenzio si cala nello spazio mentale e 
sensoriale del lavoro creativo, portando con 
sé luoghi, memoria e stati d’animo. Parten-
do da un preciso spunto letterario (un fe-
roce e surreale scritto di Boris Vian) e con 
una pittura visionaria e a tratti acida, Pietro 
Moretti affronta il tema dolente della ma-
lattia, dell’impossibilità da parte della me-
dicina di governare il corpo umano e della 
contrapposizione fra natura e scienza. Con 
un complesso procedimento, che si avvale 
di software di modellazione 3D, e una fo-
togra!a di un drammatico fatto di cronaca, 
Matteo Pizzolante congela il dato reale, 
manipolato analogicamente e digitalmente, 
in una architettura astratta solo all’appa-
renza tranquillizzante. Sollecitato da ispi-
razioni tra le più eterogenee (l’aeropittura 
futurista, le provocazioni di Lee Lozano, 
la pittura di Philip Guston, ecc.), Aronne 
Pleuteri inscena nel suo dipinto una “sto-
ria” pittorica sospesa tra !aba grottesca e 
tragedia esistenziale, metafora di una ge-
nerazione, la sua, impossibilitata a concre-
tizzare il proprio immaginario. La tela di 
Vera Portatadino, tra !gurazione astratta 
e astrazione !gurata, si propone come uno 
spazio abitato dal pensiero: un prato/giar-
dino dall’aspetto labirintico dove abbando-
narsi all’esplorazione di sé. Carlo Alberto 
Rastelli dà forma a una commedia umana 
atemporale che ha come protagonisti per-
sonaggi eterogenei e surreali “prelevati” da 
una foto d’epoca di un “esotico” e stranian-

te gruppo di famiglia. Nel suo piccolo ma 
prezioso dipinto su tela dagli echi moran-
diani, Marta Ravasi ri"ette sull’attualità 
del genere tradizionale della natura morta, 
alimentando la “temperie emotiva” del suo 
punto di vista pittorico attraverso una ma-
teria e una pratica in continua ride!nizione. 
È una scena di vita quotidiana corale, intima 
e delicata quella rappresentata da Adelisa 
Selimbašić, focalizzata sulle relazioni tra 
corpi, gesti quotidiani ed emozioni condi-
vise. Un autoritratto immagini!co sul tema 
della fratellanza gemellare è quello dipinto 
da Davide Serpetti: una visione dai toni 
crepuscolari per indagare una dimensione 
esistenziale in cui vita e morte sono insepa-
rabili gemelle. Di tutt’altro impianto forma-
le è l’universo di segni ordinato da Arjan 
Shehaj: linee "uide sovrapposte e incro-
ciate, che rimandano alle calligra!e orien-
tali o a matrici informali novecentesche, si 
trasformano ulteriormente nello sguardo di 
chi le osserva. La natura con le sue forme e 
i luoghi disciplinati dall’uomo si intrecciano 
nella scultura-totem policroma in ceramica 
di Luca Staccioli: un soggetto immediata-
mente riconoscibile, ma in realtà composto 
da elementi spiazzanti di tutt’altra origine,  
e un invito a relazionarsi con gli oggetti 
della quotidianità attraverso uno sguardo 
ecologicamente critico. Un’essenzialità for-
male, fatta di “immagini pure” e di rimandi 
subliminali alla pittura classica, struttura 
la tela di Maddalena Tesser: un dipinto 
“semplice e complesso, nuovo e antico, lu-
minoso e malinconico, e nella sua dualità 
parla dell’equilibrio dentro di noi e fuori di 
noi”. Il “femminile” è il fulcro concettuale e 
iconogra!co della scultura di Flaminia Ve-
ronesi: una creatura mostruosa, dal fascino 
di una miniatura tardo-medievale rivisitata 
in chiave pop, si propone come emblema 
simbolico di una donna indomita e ambi-
valente che si dà “la libertà di essere anche 
mostruosa”.
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del 23° Premio Cairo
Le opere
Dipinti, sculture e installazioni dei venti artisti under 
quaranta protagonisti dell’edizione 2024: opere
che attraverso una varietà di mezzi espressivi innescano
una riflessione sul nostro presente, sul rapporto
con le nuove tecnologie e su una memoria mai interrotta
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F THOMAS BERRA 
(Desio, MB, 1986), 
Quattro. Pesanti  
come un colpo, 
2024, acrilico  
su tela di lino  
e metallo, 
cm 240x148x80.

I n!uenzato dalla pittura "gurativa 
del Novecento, dal Primitivismo al 
Graf"tismo, dalle tendenze post-

belliche alla Transavanguardia, Thomas 
Berra (Desio, Monza e Brianza, 1986) 
reinterpreta elementi naturali, forme or-
ganiche e specie vegetali peculiari come le 
“vagabonde” (piante che si auto-dissemi-
nano), tras"gurandole in un insieme se-
gnico intricato di fronde e fogliame, dove, 
talvolta, af"orano caseggiati in lontanan-
za, "gure arcaiche, soggetti sognanti, che 
evocano universi poetici e immaginari. 
Inoltre, la sua pittura si estende su scala 
ambientale come propagazione e ricer-
ca dell’armonia tra uomo e natura. Per il 
Premio Cairo, Berra presenta il dipinto 
dal titolo Quattro. Pesanti come un colpo 
− citazione del primo verso della poesia  

All’amato me stesso di Vladimir Majakovskij 
(1893-1930). Un personaggio solitario dai 
lineamenti deformi domina un paesag-
gio rurale inde"nito e frammentato, qua-
si fosse l’estensione del senso di ango-
scia vissuto dal soggetto in primo piano.  
«L’opera parla di inquietudine», commen-
ta Berra, «di imbruttimento e di sospen-
sione temporale ed esistenziale». In alto 
compare un’abitazione dalla presenza 
discreta, simbolo speranzoso, saldo, paci-
"co che sopravvive alle turbolenze, come 
il luogo d’origine dal quale si parte e cui 
sempre si vuol far ritorno. In"ne, la cor-
nice e il piedistallo di metallo esaltano l’i-
dea di sospensione, metafora della con-
dizione umana in bilico tra il desiderio di 
certezze e l’effettiva caducità.

© Riproduzione riservata

MOSTRE

2023 Affascinante, 
Museo Civico 
Luigi Varoli, 
Cotignola (RA).

2023 Pittura Italiana 
Oggi,  
Triennale di Milano, 
Milano.

2023 In quel 
camminare dove  
i piedi ti portano,
Galleria 
Internazionale  
di Arte Moderna  
Ca’ Pesaro, Venezia.

2019 Fiur, 
Museo Civico 
Magazzini del Sale, 
Palazzo Pubblico, 
Siena.

Thomas

Berra
DI ARIANNA BALDONI

Un personaggio solitario, ispirato ai versi di Majakovskij, 
comunica un senso di sospensione temporale  
ed esistenziale, in bilico tra desiderio di certezze e fragilità
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CHIARA CALORE
(Abano Terme, PD, 
1994), 
Bardo, 2024,  
olio su tela 
e pigmento 
termocromico,  
cm 200x190.

T ra iconogra!a classica e cultu-
ra digitale, i dipinti di Chiara 
Calore (Abano Terme, Padova, 

1994) esibiscono un immaginario inquie-
to, enigmatico, archetipico. Dalla combi-
nazione di immagini tratte da fonti web, 
dalla storia dell’arte e dalla mitologia 
prendono forma personaggi misteriosi e 
soggetti ibridi che popolano scenari in-
distinti, paesaggi edenici, atmosfere oni-
riche dai toni saturi e brillanti, alternati a 
cromie cupe. Si tratta di volti tras!gurati, 
animali deformi, esseri mutanti, elemen-
ti naturali, simboli e still life multiformi, 
rituali pagani e liturgie sacre, che celano 
verità arcaiche. Il dipinto in concorso dal 
titolo Bardo − impresso sulla tela e visibile 
a particolari temperature grazie all’uso di 
colori termici −, rappresenta un agglome-

rato rigoglioso di conchiglie, esseri anima-
li e vegetali, che si elevano in un paesag-
gio marino. Il soggetto trae ispirazione dal 
dipinto Conchiglie e piante marine (1809) 
dell’olandese Henricus Franciscus Wiertz, 
cui si aggiungono riferimenti alle nature 
morte ittiche del XVII secolo di Giuseppe 
Recco, mentre la creatura mostruosa che 
sorregge la composizione è la reinterpre-
tazione di Zeus tramutato in toro nelle ac-
que, raf!gurato da Jean Cousin il Vecchio 
nel Ratto di Europa (1550 circa). Altri detta-
gli rimandano a Perseo libera Andromeda di 
Piero di Cosimo e al Tormento di Sant’Anto-
nio, attribuito a un giovane Michelangelo 
Buonarroti. È così che Calore attinge alla 
tradizione per elaborare visioni fantasti-
che con allusioni alla sfera erotica.

© Riproduzione riservata

MOSTRE

2024 Interaction,  
Fondazione  
Made in Cloister, 
Napoli.

2021 Danae revisited, 
Fondazione  
Francesco Fabbri  
Villa Brandolini,  
Pieve di Soligo (TV).

2020 MilanoVetro-35, 
Castello Sforzesco, 
Milano.

2019 Opera Viva, 
Fondazione  
Bevilacqua La Masa,  
Venezia.

Chiara

Calore
DI ARIANNA BALDONI

Un immaginario inquieto carico di riferimenti a opere  
di maestri del passato, dall’olandese Henricus Franciscus 
Wiertz al giovane Michelangelo e alla cultura digitale
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TOMASO DE LUCA 
(Verona, 1988), 
Technology for  
a Ghost (John Logie 
Baird studio), 2024,  
installazione video 
e scultorea, legno, 
cartone, vernice, 
carta, medium 
density fibreboard, 
plexiglas, vetro, 
gouache, lampada 
LED, gesso, 
telecamera a 
circuito chiuso, 
DVR e monitor LCD, 
(dettaglio)
cm 180x104x135.

I l mistero si cela in un baule. È issato 
su cavalletti leggeri. Potrebbe quasi 
evocare una scatola di legno, di quelle 

che servono per lunghi trasporti. Ordinaria 
e familiare, racchiude una visione miste-
riosa. È fugace. Si coglie in un ri!esso che 
danza in trasparenza, proprio come un fan-
tasma. Tutto si genera all’interno del baule, 
dove si trova la miniatura di una stanza. 
Quella maquette viene catturata da una te-
lecamera di sorveglianza, di quelle che af-
follano le nostre città, per "nire trasmessa 
da un banale schermo da uf"cio. È un teatro 
di stanze e di proiezioni ad abitare il baule 
per giungere a noi. È questa la chiave per 
leggere l’installazione di Tomaso De Luca 
(Verona, 1988), un complesso sistema che 
abbraccia scultura e video, un gioco com-
positivo che ibrida oggetti ma anche spazi 

dalla natura incerta e inde"nibile. Nel bau-
le, infatti, si cela un meccanismo ispirato 
agli esperimenti di metà Ottocento di Hen-
ry Pepper: la sua macchina ottica consentiva 
di materializzare ologrammi con un trucco 
teatrale. L’illusione di De Luca in Technology 
for a Ghost evoca anche un esperimento 
all’origine della televisione di John Logie 
Baird. L’invenzione dello scozzese è stato 
il primo sistema di “broadcasting” live negli 
anni Venti, preludio ancora meccanico alla 
trasmissione televisiva in diretta. L’artista 
innesca così una ri!essione sull’immagine. 
Tra illusione e tecnica, tra magia e sapere 
scienti"co, in questo sistema di scatole ci-
nesi l’immagine si espande come un virus 
nella società, con il suo collasso spazio-
temporale, da una stanza all’altra, da un’e-
poca all’altra. © Riproduzione riservata

MOSTRE

2024 The uncanny 
house,  
Museo Casa  
di Goethe, Roma.

2023 Fuori Tutto, 
film program, MAXXI, 
Roma.

2021 A week’s 
notice,
Pori Art Museum,  
Pori (Finlandia).

2017 The passive 
vampire, 
Museo Archeologico, 
Potenza.

2017 Unanimous  
night, Contemporary 
Art Centre, 
Vilnius (Lituania).

Tomaso

De Luca
DI CRISTIANA CAMPANINI

Un complesso sistema che ibrida scultura e video  
innesca una riflessione sull’immagine,  
capace di espandersi come un virus nella società
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PIETRO FACHINI 
(Milano, 1994),  
Fare a pezzi, 2024, 
olio su tavola 
incamottata, 
cm 45x60.

N elle opere di Pietro Fachini 
(Milano, 1994), spesso popolate 
da !gure animali e vegetali, la 

natura sembra aver perduto ogni inno-
cenza: non rappresenta un Eden puro e 
astratto, ma un mondo irrimediabilmente 
plasmato dall’azione umana. Per realizza-
re Fare a pezzi, l’artista ha chiesto ad alcu-
ni amici a quale insetto si sentissero più 
somiglianti, per poi rintracciare ognuna di 
queste minuscole creature e riprodurle dal 
vivo in scala 1:1, secondo una composi-
zione istintiva e misterica, non ragionata a 
priori. L’opera ci parla dunque del contra-
sto tra le singole individualità e un ordine 
sociale soverchiante, ciecamente votato al 
progresso e alla produttività e incarnato 
nel dipinto dal «!ume di formiche» che 
trasporta con noncuranza api, libellule, 

farfalle, cerambici e gli insetti più variega-
ti. Dopo intensi viaggi-studio nell’Amaz-
zonia colombiana e nei boschi di sughere 
in Sardegna, in cui ha potuto sperimenta-
re nuove tecniche e nuovi pattern pittorici, 
Fachini sembra tornato a una pittura più 
!gurativa, ispirata alla scuola !amminga 
e a Piero della Francesca. Si tratta però 
di un ritorno solo apparente, di un avvi-
tamento attorno all’origine, poiché la tec-
nica dell’artista è ora impreziosita di una 
sensibilità più ampia, da un umanesimo 
destrutturato: nessuna gerarchia tra !gura 
e sfondo, nessun punto che rifulge sugli 
altri, ma un immagini!co ecosistema eter-
nato sulla tela, una «meditazione visiva» 
che racconta molto dell’umano, anche se 
apparentemente niente ci rassomiglia.

© Riproduzione riservata

MOSTRE

2024 Racconti  
delle terre piumate, 
ArtNoble gallery, 
Milano.

Pietro

Fachini
DI GIULIA OGLIALORO

Il contrasto tra l’individuo e un ordine sociale  
soverchiante e calcolatore espresso attraverso una pittura  
colta che richiama la scuola fiamminga
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EMILIO GOLA 
(Milano, 1994),  
Tangerine dream,  
2024,  
olio su tela,  
cm 200x200.

D i fronte alle opere di Emilio 
Gola (Milano, 1994) è dif!cile 
non provare uno spiccato sen-

so di familiarità: i suoi lavori scaturiscono 
sempre da un momento realmente vissu-
to, da una costellazione di affetti e amicizie 
che lasciano sulla tela una traccia brucian-
te. Tangerine dream, l’opera in concorso, 
non fa eccezione, mostrandoci tre giovani 
raccolti in un languido abbraccio, all’om-
bra di un grande albero, poco distanti da 
un telo da picnic cosparso di mandarini, 
biscotti e altri resti di un pranzo da poco 
consumato. Diplomato all’Accademia di 
Brera, Gola pratica una pittura quasi espe-
rienziale: non si comporta da demiurgo 
che dirige ogni posa, ma «lascia accadere il 
quadro», realizzando un disegno dal vero 
molto spontaneo che poi rielabora per 

successive aggiunte e strati!cazioni. Se la 
scelta del soggetto richiama Le déjeuner sur 
l’herbe di Édouard Manet – pietra miliare 
della storia dell’arte moderna per la capa-
cità di infondere al tema campestre una 
sensibilità moderna –, l’atmosfera intima 
e l’eleganza perturbante dei protagonisti 
rimandano invece alla poetica di Balthus. 
Da quest’ultimo, in particolare, l’artista 
milanese eredita la dedizione verso la !-
gura umana, intesa come un nucleo ro-
vente attorno cui si addensa l’intera opera. 
Tutto è visibile eppure segreto in Tangerine 
dream, tutto esposto eppure inaccessibile, 
e il ragazzo che rivolge lo sguardo verso di 
noi sembra cercare un contatto e al tempo 
stesso sancire una distanza, rendendoci 
complici di un mistero che possiamo solo 
scal!re. © Riproduzione riservata

MOSTRE

2023 Pittura Italiana 
Oggi,  
Triennale di Milano, 
Milano.

Emilio

Gola
DI GIULIA OGLIALORO

Momenti di vita vissuta, affetto e spontaneità informano  
una scena che evoca Manet e la poetica di Balthus.  
Ma che negli sguardi sembra nascondere un mistero
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GIUSEPPE  
LO SCHIAVO 
(Vibo Valentia, 
1986), 
Self Neural Portrait, 
2024, stampa  
fine art su carta 
cotone Hahnemuhle,  
cm 135x190, e 
pannello informativo 
con l’EEG. 

N onostante il ricorso alle tecno-
logie e all’intelligenza arti!ciale, 
quella di Giuseppe Lo Schia-

vo (Vibo Valentia, 1986) è una sensibilità 
antica, che vede nell’immagine il punto 
di incontro tra pratica artistica e pensie-
ro scienti!co. Con l’opera in concorso Self 
Neural Portrait l’artista, conosciuto anche 
come GLOS, ci offre una dimostrazione di 
“fotogra!a sintetica”, ovvero una tecnica 
che non utilizza il tradizionale apparec-
chio fotogra!co, bensì metodi basati sul 
computer. Osserviamo un mare impetuo-
so che incombe fuori da una !nestra spa-
lancata, minacciando la domestica placi-
dità di un davanzale su cui sono esposti 
un vaso di !ori bianchi, un’enigmatica 
sfera ri"ettente e, soprattutto, un sapone 
antibatterico “soulwash”, che promette 

ironicamente di detergere da ogni batte-
rio ma di lasciare intatti i nostri problemi 
quotidiani. Nelle intenzioni dell’artista, 
l’opera racconta l’ansia sociale e l’impos-
sibilità di far fronte alle s!de del mondo 
contemporaneo, impossibilità cui rispon-
diamo con rassegnazione e con strategie 
inef!caci che hanno il solo scopo di di-
staccarci dalla realtà. Accanto all’opera 
notiamo poi un elettroencefalogramma, 
realizzato da Alberto Sanna, direttore del 
Centro di ricerca sulle tecnologie avanza-
te del San Raffaele di Milano, ed eseguito 
sull’artista stesso mentre osserva l’im-
magine da lui prodotta, suggerendo così 
un parallelo tra le onde del mare e quelle 
cerebrali, tra il furioso mondo esterno e il 
più sfuggente, ma altrettanto ingoverna-
bile, mondo interiore. © Riproduzione riservata

MOSTRE

2024 Dicotomica, 
Museo di Scienze 
Naturali, Torino.

2023 A new 
possibility,  
CAFA Museum, 
Pechino.

2023 Crafting 
magnificence  
for Bulgari,  
Palazzo Soranzo  
Van Axel, Venezia.

2023 ACDC, 
Palazzo delle Albere,  
Museo delle Scienze, 
Trento.

Giuseppe

Lo Schiavo
DI GIULIA OGLIALORO

Una “fotografia sintetica” racconta l’impossibilità di far fronte 
alle sfide della società contemporanea e propone  
un confronto tra il mondo esterno e quello interiore
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GIULIA 
MAIORANO 
(Milano, 1991),  
Posso quasi toccarti, 
2024, schermo  
cm 40x70 e scultura  
in ceramica smaltata 
cm 40x20x20. 

I l titolo dell’opera in concorso di Giu-
lia Maiorano (Milano, 1991), Posso 
quasi toccarti, innesca la narrazione 

sviluppata, ma lasciata aperta all’interpre-
tazione, all’interno del lavoro. Nella foto-
gra!a presentata su uno schermo una ra-
gazza, l’artista stessa, scruta attraverso un 
telescopio improvvisato − si tratta in realtà 
di un cono di segnalazione stradale, un 
oggetto d’uso comune tras!gurato in para-
dossale e poetico “strumento” come accade 
d’abitudine nelle sue fotogra!e. Lo sguar-
do del soggetto punta dunque verso l’e-
sterno, come a volersi posare su una scul-
tura in ceramica smaltata che sporge dalla 
parete: una bambina che giace trasognata 
su un ramo. 
Si dà il via così a un incontro tra la “virtua-
lità” dell’immagine e la concretezza della 

scultura, nonché tra diverse età della vita. 
«Un dialogo tra presente e passato, il ten-
tativo di avvicinarsi a qualcosa di molto 
lontano da noi, quasi riuscendo a toccarlo».
Associando due delle forme espressive 
abitualmente praticate, l’opera conferma 
la poetica dell’artista, una sorta di “con-
cettuale introspettivo” basato su situazioni 
sospese tra realtà e immaginazione, tra 
esperienza personale e simbologia uni-
versale. Non senza una dose di malinco-
nia, dato che anche il lato !abesco viene 
colto nei suoi aspetti oscuri e perturbanti. 
L’atmosfera generale di sottile spaesa-
mento è accentuata dal fatto che l’im-
magine viene proposta all’interno di uno 
schermo come se fosse un video, creando 
l’aspettativa di un movimento che invece 
non sopraggiunge. © Riproduzione riservata

MOSTRE

2023 Sfiori,
Museo del Novecento, 
Milano.

2023 Over Exposed, 
Museo Irpino, 
Avellino.

2019 Agli scultori 
giovani,  
Villa Necchi 
Campiglio, Milano.

2017 The Great 
Learning,  
Triennale di Milano, 
Milano.

Giulia

Maiorano
DI STEFANO CASTELLI

Virtualità dell’immagine e concretezza della scultura  
si incontrano in un’opera la cui narrazione  
è lasciata aperta all’interpretazione soggettiva
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GIULIA MANGONI 
(Isola del Liri, FR, 
1991),  
Radius (Misurare), 
2024,  
olio su lino,  
cm 200x180x4.

U n giardino esuberante. È un con-
certo di !ori, foglie e steli e il ritmo 
batte e affonda in una vertigine di 

linee curve tempestate a pennello e a pastello a 
olio su una !lante tela di lino. Ma il protagoni-
sta dell’opera in concorso di Giulia Mangoni 
(Isola del Liri, Frosinone, 1991) Radius (Misura-
re) è un uomo. Dentro di lui, riverbera tutt’altra 
musica. Quell’uomo emana una quiete silen-
ziosa, una pacatezza tutta interiore. Armeggia 
nel suo giardino con una piantina, poco più di 
un germoglio. L’azione è minuta, gentile, ma la 
posa ha una potenza statuaria, come un San 
Giorgio nell’atto di scon!ggere il drago. «L’e-
roe cristiano ricorre nelle mie opere, perché 
vince sul male trascendendo culture e religio-
ni», spiega l’artista. «Mi cattura la sua energia». 
C’è sempre un pizzico di autobiogra!a nelle 
tele dell’artista italo-brasiliana. Sono compo-

sizioni costruite al con"uire di mondi lontani. 
Mangoni sa ricombinare la natura inarresta-
bile delle foreste del Brasile con il paesaggio 
mansueto della campagna ciociara, dove vive. 
In una chiave !abesca, af!ora un’estetica tro-
picalista. I colori non sono mai rasserenanti, 
piuttosto contrastati, politici. Lo stile accosta il 
Realismo magico a una pienezza di volumi e a 
una certa linearità anni Venti prossima al mu-
ralismo e all’arte pubblica d’inizio Novecento. 
«È una meditazione sull’atto di misurarsi con 
se stessi. È un’ode alla disciplina e alla concen-
trazione. Anche quando travolto da distrazio-
ni e stimoli, il protagonista resta concentrato 
sulla sua crescita tutta interiore». L’immagine 
è potente, raccolta e meditativa. La creazione  
e l’artista sono in sintonia perfetta con la natu-
ra attorno, simbolo di radicamento e di equili-
brio interiore. © Riproduzione riservata

MOSTRE

2023 Pittura Italiana 
Oggi,  
Triennale di Milano, 
Milano.

Giulia

Mangoni
DI CRISTIANA CAMPANINI

Estetica tropicalista, uno stile memore del Realismo magico 
e della linearità anni Venti fanno da sfondo  
a una scena allo stesso tempo quotidiana ed evocativa
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PIETRO MORETTI 
(Roma, 1996), 
L’impero delle 
malattie, 2024, 
olio e acquerello  
su tela,  
cm 200x170x4.

G iardino o letto di ospedale? L’im-
magine alberga da anni nella mente 
di Pietro Moretti (Roma, 1996) e si 

materializza qui in un’opera a olio e acquerel-
lo, con inchiostri e pigmenti condotti a !ut-
tuare dall’imponderabile ritmo dell’acqua. La 
composizione è "tta e concitata. Spinge tutti i 
dettagli sui bordi in cromatismi allucinati dalla 
dominante verde. Il loro !uire spezza il nostro 
senso del tempo, della realtà e della percezio-
ne, per innescare stati emotivi ai margini. Il 
titolo è oscuro e inquietante, L’impero delle ma-
lattie. Come sempre accade nelle sue opere, lo 
spunto è letterario, ma anche profondamente 
intrecciato alla vita reale. Tutto ha origine dal 
libro di Boris Vian La schiuma dei giorni, con 
una protagonista consumata da una malattia 
respiratoria. Ed ecco lo spunto da cui gene-
rare una visione dolente e tutta esistenziale. 

Il tema della malattia è caro all’artista, già 
in altri dipinti. Protagonista è qui un’Ofelia 
medicalizzata con ninfee a bloccare i suoi 
polmoni. Così invasa dalla natura e dalla sua 
ciclicità impassibile, è sola a vegliare sulla sua 
malattia. «Lei, così vulnerabile, è però l’uni-
ca a comprendere il suo dolore. Per quanto si 
possa empatizzare, la malattia è solo di chi la 
vive». Quella donna è avvolta anche da sca-
tole di medicine sotto una luce da ospedale, 
come una città di farmaci. E poi ci sono le 
piante, essenze mediche, che hanno a che fare 
con il sistema respiratorio. S’insinuano inva-
denti e inarrestabili anche nel suo corpo. «Da 
una parte la conformità delle scatole, dall’al-
tra la metamorfosi in divenire della natura».  
Nella sua s"da al reale, domina sempre un 
senso di precarietà, tutta psicologica, per"no 
febbrile. © Riproduzione riservata

MOSTRE

2023 Pittura Italiana 
Oggi,  
Triennale di Milano,  
Milano.

2022 La carrozza 
porosa e altri inizi, 
Palazzo Previtera 
Museum,  
Linguaglossa (CT).

2022 I am a broken 
mirror,  
Palazzo Orsini, 
Bomarzo.

2021 Slade Summer 
Shows,  
The Slade School  
of Fine Art,  
Londra.

Pietro

Moretti
DI CRISTIANA CAMPANINI

Un’Ofelia medicalizzata, invasa dalla natura e immersa  
in un’atmosfera acida diventa metafora della solitudine 
esistenziale di chi vive una condizione dolente
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MATTEO 
PIZZOLANTE 
(Tricase, LE, 
1989),  
Al bosco di tutti, 
2024, cianotipie  
su cartongesso, 
legno,  
cm 80x100x170.

T ras!gurando un’immagine tratta 
dalla cronaca, Al bosco di tutti, l’o-
pera realizzata per il Premio Cai-

ro da Matteo Pizzolante (Tricase, Lecce, 
1989), compie un atto di testimonianza. 
Il paesaggio protagonista del lavoro, solo 
a un primo sguardo placido e bucolico, è 
in realtà il luogo dove è avvenuto un in-
cidente sul lavoro: l’8 aprile 2008 a Stresa, 
il giovane Filippo Turati ha perso la vita 
lavorando per una azienda agricola. La 
fotogra!a diffusa all’epoca dalla stampa 
online per illustrare la notizia viene ripre-
sa e modi!cata utilizzando un software di 
modellazione 3D, per poi venire stampata 
su cartongesso con la tecnica della ciano-
tipia. La costruzione che fa da supporto 
all’immagine, sorretta da pilastri di legno, 
è una sorta di “architettura astratta”, come 

la de!nisce Pizzolante, che coinvolge 
lo spettatore rimandandolo all’ambien-
te dove è accaduto l’incidente. Anche le 
coincidenze entrano a far parte dell’opera: 
l’omonimia del giovane lavoratore con il 
fondatore del Partito dei Lavoratori Italia-
ni (poi Partito Socialista) ampli!ca il senso 
dell’operazione, ancor più considerando 
che il Palazzo della Permanente, sede del 
Premio Cairo, si trova proprio in via Turati.
«In linea con la mia ricerca abituale», 
commenta l’artista, «l’opera considera 
persone e luoghi reali capaci di esprime-
re connessioni e coincidenze fatali, atti a 
provocare interrogativi e dubbi nel fruito-
re». La realtà più cruda viene dunque tra-
s!gurata senza cadere nell’estetizzazione, 
ma ampli!cando il senso della denuncia. 

© Riproduzione riservata

MOSTRE

2023 Sapeva  
le forme delle nubi, 
Kora - Centro  
del Contemporaneo, 
Castrignano  
De’ Greci (LE).

2023 Questo  
(non) è un museo, 
Kora - Centro  
del Contemporaneo, 
Castrignano  
de’ Greci (LE).

2023 Chì ghe  
pù nissun!,  
Fondazione Elpis, 
Milano.

Matteo

Pizzolante
DI STEFANO CASTELLI

La rielaborazione con un software di modellazione 3D  
della fotografia di un drammatico fatto di cronaca diventa  
un modo per amplificare la denuncia di una cruda realtà
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ARONNE 
PLEUTERI 
(Erba, CO, 2001),  
Il mio amico 
dromomane  
si impossessa  
di un biplano,  
2024, acrilico, olio  
e grafite su tela,  
cm 130x165.

P ur essendo solito utilizzare sva-
riati mezzi espressivi, per la sua 
partecipazione al Premio Cairo 

Aronne Pleuteri (Erba, Como, 2001) ha 
scelto di af!darsi esclusivamente alla pit-
tura. Il dipinto Il mio amico dromomane si 
impossessa di un biplano è caratterizzato 
dal suo abituale linguaggio paradossale, 
sospeso fra il grottesco e il tragico. La sce-
na è cartoonistica: un maldestro aviatore, 
accompagnato dal suo navigatore, cerca di 
mantenere il controllo del velivolo. L’esi-
to è scontato, ovvero la caduta dell’aereo. 
Lo stile è quello consueto dell’artista, con 
colori squillanti, fortemente contrastati, 
stemperati da una stesura ruvida, “spor-
ca”, con il segno che rimane ben in evi-
denza come se si trattasse di un disegno 
realizzato con il pennello.

«Il quadro è una tautologia», spiega Pleu-
teri riferendosi all’andamento circola-
re della composizione, che si struttura 
a partire dal roteare dell’elica. «La scena 
raf!gura l’attimo prima del disastro: il 
contrasto fra il tono fumettistico e quello 
drammatico rappresenta una generazio-
ne, la mia, abituata allo scontro col reale, 
alla disillusione dal sogno, all’impossibi-
lità di realizzare e concretizzare il proprio 
immaginario».
La dimensione giocosa e quella tragica si 
confondono dunque in un’opera a propo-
sito della quale Pleuteri dichiara ispirazioni 
varie ed eterogenee come l’Aeropittura, l’ar-
te di Lee Lozano e Philip Guston, la !loso!a 
di Paul Virilio, ma anche oggetti di memoria 
infantile come le sorprese degli ovetti Kin-
der e i giochi da tavolo. © Riproduzione riservata

MOSTRE

2023 Pickpocket, 
Teatro Michetti, 
Pescara.

2023 Affascinante, 
Museo Civico  
Luigi Varoli, 
Cotignola (RA).

2023 Pittura Italiana 
Oggi,  
Triennale di Milano, 
Milano.

2021 Degree Show, 
Palazzo Monti, 
Brescia.

2020 Corpi 
sul Palco, Museum 
of modern  
and contemporary art  
of Rijeka,  
Rijeka (Croazia).

Aronne

Pleuteri
DI STEFANO CASTELLI

Una scena cartoonistica, sospesa fra il tragico  
e il grottesco, è metafora di una «generazione abituata  
all’impossibilità di realizzare il proprio immaginario»

Fo
to

 T
iz

ia
no

 E
rc

ol
i

218  
VkVSIyMjZGM5MDMyYTEtMDdkZS00ZDNhLWI2ZTktZTM4MWU4NGYwNGM3IyMjODI3YmU3N2MtNWE5MS00MmQ2LWJkZmYtYzJkNDkxMmY1OGU2IyMjMjAyNC0wOS0yN1QxMDoyNjo1MSMjI1ZFUg==



VERA 
PORTATADINO
(Varese, 1984),  
Occhi (Imbrunire), 
2024, olio su lino,  
cm 190x160.

S i intitola Occhi (Imbrunire) il dipin-
to realizzato per il Premio Cairo da 
Vera Portatadino (Varese, 1984) 

ed è un esemplare inedito del !lone più 
recente dell’artista: la serie dei Giardini, 
nella quale le piante di un immaginario e 
personale erbario vengono rese con segni 
stilizzati disposti come in un campiona-
rio di simboli o come in un diagramma. 
Ognuna delle specie botaniche simboleg-
gia un diverso momento della vita e un 
particolare stato d’animo, da quello più 
placido a quello più oscuro e tormentato 
– tra le varie specie ci sono anche le incon-
fondibili piante carnivore.  
«Si tratta di un dipinto dal tono più om-
broso e oscuro», fa notare l’artista con-
frontandolo con gli altri esemplari di que-
sto ciclo realizzati in precedenza. «Una 

sorta di giardino labirintico i cui temi sono 
la scoperta e lo smarrimento, ma anche la 
trasformazione. Il fascio di luce che attra-
versa il quadro e si posa su una rosa rap-
presenta poi, in particolare, l’atto del ve-
dere e, simbolicamente, il desiderio». 
Il ritmo della composizione è sostenuto 
dall’ipnotica coltre di puntini e croci dif-
fusi sulla super!cie, elementi che accen-
tuano ancor più la lettura “piatta” del qua-
dro. A questa visione si associa però, pur 
rinunciando all’idea comunemente intesa 
di prospettiva e rappresentazione, una 
sensazione di profondità conferita dalla 
lenta e lunga sovrapposizione di velature. 
Nell’insieme, l’opera fa dialogare elementi 
opposti come «naturale e digitale, concre-
to e virtuale, reale e astratto: la realtà e il 
pensiero».  © Riproduzione riservata

MOSTRE

2024 The Mountain 
Touch, MUSE  
Museo della Scienza  
di Trento, Trento.

2023 Pittura Italiana 
Oggi,  
Triennale di Milano, 
Milano.

2021 Cartografia 
sensibile, Museo 
Tornielli, Ameno (NO).

2021 Botticelli.  
Il suo tempo.  
E il nostro tempo, 
Mart, Rovereto (TN).

2017 Nella Casa 
Rossa, MAC, 
Museo d’Arte 
Contemporanea  
di Lissone,  
Lissone (MB).

Vera

Portatadino
DI STEFANO CASTELLI

La realtà e il pensiero dialogano in un giardino  
personalissimo e stilizzato, dove le specie botaniche 
simboleggiano stati d’animo e momenti della vita
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CARLO ALBERTO 
RASTELLI 
(Parma, 1986),  
Moonage Daydream, 
2024, olio  
e acrilico su tavola,  
foglia d’oro,  
cm 100x120.

L’ immaginario !abesco e incan-
tato di Carlo Alberto Rastelli 
(Parma, 1986) attinge alla storia 

dell’arte, alle icone del passato, alle am-
bientazioni storiche, intrecciandosi a vi-
cende biogra!che. Stesure piatte su legno 
di abete dai motivi stilizzati si alternano 
a paesaggi rarefatti e scenari contempora-
nei, integrandosi in immagini composite, 
popolate da personaggi dipinti nel detta-
glio e al contempo incorporei. Attraverso 
sovrapposizioni e accostamenti, l’artista 
esplora la dimensione temporale, dove 
sagome e volti sono sostituiti da galas-
sie, costellazioni, buchi neri, quasi fosse-
ro proiezioni di universi mistici e viaggi 
astrali. Anche nell’opera in concorso, dal 
titolo Moonage Daydream, l’artista rein-
terpreta un gruppo di persone ritratto in 

una fotogra!a di !ne ’800 rinvenuta in un 
mercatino delle pulci. L’immagine rappre-
senta un insieme eterogeneo di soggetti, 
tra cui un sacerdote ortodosso, un gen-
darme e un contadino, riconoscibili dai 
costumi d’epoca di area balcanica: «Che 
tuttavia ripropongono un’immanente 
“commedia umana” di balzachiana me-
moria, a fungere da ponte tra passato e 
presente che, anziché susseguirsi, si com-
penetrano indistintamente», spiega Ra-
stelli. Infatti nel dipinto compaiono !gure 
grottesche e aliene come la sagoma di un 
procione, tratta dal !lm di fantascienza 
Guardiani della galassia (2014), che riman-
dano a una dimensione atemporale, così 
come il fondale che raf!gura una veduta 
romantica incorniciata da una quinta dalla 
texture rigata. © Riproduzione riservata

MOSTRE

2022 Secondo 
orizzonte,  
Fondazione  
Tito Balestra, 
Longiano (FC).

2021 Abecedario 
d’artista, Palazzo  
del Governatore, 
Parma.

2019 Nagla,  
Palazzo Coluccia, 
Specchia (LE).

2018 Dimensione 
fragile,  
Biblioteca 
Vallicelliana, Roma. 

Carlo Alberto

Rastelli
DI ARIANNA BALDONI

Una commedia umana atemporale e straniante,  
che ha come protagonisti personaggi  
eterogenei e surreali, tratti da una fotografia d’epoca
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MARTA RAVASI 
(Merate, LC, 
1987),  
Mandarini, 2024,  
olio su tela,  
cm 15x19.

R af!nata, sommessa, eppure ef-
!cace e d’impatto, la pittura di 
Marta Ravasi (Merate, Lecco, 

1987) punta sul piccolo formato, su una 
sensazione di silenzio meta!sico e sull’e-
conomia espressiva. Una pratica intensa 
e controllata che si conferma nell’olio su 
tela realizzato per il Premio Cairo, intito-
lato semplicemente Mandarini. Ripetute 
stesure di colore, dapprima lente e pa-
stose poi più veloci e libere, determinano 
durante la lunga lavorazione sottili e pro-
gressive variazioni, «una continua ride!-
nizione della materia», come dice l’artista. 
Si crea così man mano l’atmosfera di fon-
do del quadro, la sua “temperatura emoti-
va”. Solo nella seconda fase viene scelto 
il soggetto, o meglio il pretesto pittorico: 
in questo caso una composizione di frutti 

che riprende e allo stesso tempo mette in 
discussione il tradizionale concetto di na-
tura morta. Il soggetto, che entra a far par-
te del dipinto e che viene tras!gurato al 
suo interno, proviene come sempre da un 
archivio personale che l’artista compone e 
tiene a propria disposizione, campionario 
di immagini “generiche” tratte dai social 
media: stereotipi visivi che diventano sin-
golari e unici una volta trasposti in pittura. 
In de!nitiva, uno stile antiretorico e privo 
di narrazione, tanto più espressivo proprio 
perché sommesso ed esente da proclami, 
che si pone come intento quello di «per-
petuare il linguaggio della pittura permet-
tendogli di autogenerarsi, introducendo 
in!nite variazioni e possibilità all’interno 
di un campo speci!co, quello della tela».

© Riproduzione riservata

MOSTRE

2023 Pittura Italiana 
Oggi,  
Triennale di Milano,
Milano.

2020 The kids  
aren’t alright,  
La Rada - 
Spazio per l’Arte 
Contemporanea, 
Locarno (Svizzera).

Marta

Ravasi
DI STEFANO CASTELLI

Una «continua ridefinizione della materia» crea  
la «temperatura emotiva» di un dipinto che mette  
in discussione il concetto tradizionale di natura morta
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ADELISA 
SELIMBAŠIĆ 
(Malsch, 
Karlsruhe, 
Germania, 1996),  
Le assenti, 2024,  
olio su tela,  
cm 200x200.

C ome sempre nei dipinti di 
Adelisa Selimbašić (Malsch, 
Karlsruhe, Germania, 1996) il 

soggetto è il corpo, proposto nell’opera in 
concorso, Le assenti, in una composizione 
corale: moltiplicato in una teoria di !gure 
che si abbracciano, da una parte crea uno 
schermo impenetrabile, al di là del quale 
lo sguardo di chi osserva (noi) non arriva, 
dall’altro svela dettagli e sollecita interro-
gativi che invitano all’osservazione ravvi-
cinata, e in de!nitiva alla partecipazio-
ne. «Trovo sempre affascinante», spiega 
l’artista, «come il corpo di un individuo, 
messo in relazione con quello degli altri 
attraverso il tocco, l’abbraccio, la con-
catenazione, diventi un unico insieme: 
come un puzzle. È questa la mia idea, se 
vogliamo molto romantica, di collettivi-

tà». Di conseguenza, la barriera tra il no-
stro “qui e ora”, l’altrove del dipinto e i ri-
spettivi orizzonti è apparente: la nozione 
stessa di assenza, sostanziata dal titolo, 
diventa un pretesto per stimolare curio-
sità e attrazione, una sorta di escamota-
ge per colmare le distanze, secondo ciò 
che Selimbašić de!nisce come “lettura 
empatica dell’immagine”. Tecnica, palet-
te e taglio della composizione ricalcano 
fedelmente il linguaggio iconogra!co e 
stilistico che contraddistingue il suo stile, 
così come i temi, che riprendono e am-
pli!cano l’inscindibilità tra la dimensione 
corporea e quella interiore, tra lo spazio 
intimo e quello condiviso, in un intreccio, 
!sico ed emotivo, che non teme la bana-
lità dei gesti e dei sentimenti più semplici 
(e autentici). © Riproduzione riservata

MOSTRE

2022 Un segreto  
per pochi - 
riconoscersi  
dentro ad un ritratto, 
Archivi Vitali,  
Bellano (LC).

2022 Fu desiderio  
che infine prende 
forma in un corpo, 
Spazio Adiacenze, 
Bologna.

Adelisa

Selimbašić
DI SARA BOGGIO

Una composizione corale esprime l’idea romantica  
di collettività dell’artista e amplifica l’inscindibile  
connessione tra la dimensione corporea e quella interiore
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DAVIDE SERPETTI 
(L’Aquila, 1990),  
Synonyms, or a 
continuous cycle  
of euphoria  
and sadness, 2024,  
olio, acrilico  
e spray acrilico  
su tela,  
cm 197,5x146. 

L a poetica di Davide Serpetti 
(L’Aquila, 1990) vive del contra-
sto tra umano e divino, tra ciò 

che possiamo esperire con i sensi e ciò 
che invece si anima sotto le spoglie del 
visibile. Un contrasto che ritroviamo in 
Synonyms, or a continuous cycle of eupho-
ria and sadness, l’opera realizzata per il 
premio e concepita dall’artista come un 
«autoritratto immagini!co» incentrato 
sul tema della fratellanza gemellare. Su 
un cielo crepuscolare, cinto da cipressi e 
pini marittimi, si stagliano due !gure an-
drogine: gendarmi di un Medioevo anco-
ra a venire, o forse propaggini di un sogno 
collettivo – si tratta, non a caso, di un’o-
pera in linea con la serie pittorica The Sle-
epers, inaugurata nel 2019. Se i volti inde-
!niti sono ispirati all’Ecce puer di Medardo 

Rosso, i corpi ieratici rimandano al Guer-
riero di Capestrano, fascinosa statua fu-
neraria conservata presso il Museo arche-
ologico nazionale d’Abruzzo. Diplomato 
alla NABA e alla Royal academy of !ne 
arts di Gand, Serpetti arricchisce poi l’o-
pera di molteplici riferimenti, scon!nan-
do tra antichità e iconogra!a pop – dai ca-
valieri del !lm Excalibur di John Boorman 
!no alle statuette nigeriane dal popolo 
Yoruba dedicate al culto dei gemelli. A 
suggellare l’ambiguità di Synonyms, una 
data di nascita è inscritta nel grembo della 
sola !gura di destra: eccoci allora nel “ci-
clo continuo” cui allude il titolo, in quella 
cupa e affascinante dimensione – davvero 
tangibile solo con la pittura – dove vita e 
morte non sono antagoniste, ma insepa-
rabili gemelle. © Riproduzione riservata

MOSTRE

2024 Wandering 
out into this great 
unknown, Cittadella  
degli Archivi,  
Milano.

2023 Pittura Italiana 
Oggi,  
Triennale di Milano, 
Milano.

2022 I Vinti,  
Santuario  
di Ercole Vincitore,  
Tivoli (RM).

2019 Resistenze, 
Palazzo 
dell’Emiciclo, 
L’Aquila. 

Davide

Serpetti
DI GIULIA OGLIALORO

Un autoritratto immaginifico sul tema della fratellanza  
gemellare è l’occasione per una riflessione su quella  
dimensione in cui vita e morte sono inseparabili gemelle

Fo
to

 S
eb

as
tia

no
 L

uc
ia

no

 223
VkVSIyMjZGM5MDMyYTEtMDdkZS00ZDNhLWI2ZTktZTM4MWU4NGYwNGM3IyMjODI3YmU3N2MtNWE5MS00MmQ2LWJkZmYtYzJkNDkxMmY1OGU2IyMjMjAyNC0wOS0yN1QxMDoyNjo1MSMjI1ZFUg==



ARJAN SHEHAJ 
(Patos, Albania, 
1989),  
Formë e Pacaktuar, 
2024, acrilico su tela  
e pigmento blu,  
cm 140x200.

L a matrice segnica, l’essenzialità e 
la riduzione gestuale delineano 
la poetica di Arjan Shehaj (Pa-

tos, Albania, 1989), che utilizza materiali 
e supporti diversi per realizzare dipinti 
e opere su carta dagli sfondi neutri. Tra-
endo ispirazione dalla calligra!a orien-
tale e sulla scia delle tendenze informali 
italiane del secondo ’900, l’artista crea 
opere sintetiche dove un insieme di tratti 
dalle varie cromie si sovrappongono e si 
espandono sulla super!cie, evocando for-
me naturali minimali, talvolta !lamento-
se, costellazioni e raggruppamenti celesti, 
spazi indeterminati e atmosfere pulvisco-
lari. Anche nel dipinto in concorso, rea- 
lizzato con colori a base d’acqua nei toni 
delicati dell’azzurro, del blu e del violetto, 
cui si aggiungono altre gradazioni cro-

matiche, visibili a una distanza ravvici-
nata secondo un processo di percezione 
lenta, l’artista crea un universo intricato 
e vibrante di incroci e sovrapposizioni. 
Dal centro si estendono linee "uide, ar-
cuate, concave e convesse che generano 
un moto centrifugo, dove il tratto diviene 
più leggero, rarefatto, aereo, come rivela il 
titolo dell’opera Formë e Pacaktuar – “for-
ma inde!nita”, tradotto dall’albanese. 
«La chiave di lettura del lavoro», dichia-
ra Shehaj, «è soggetta all’interpretazione 
dell’osservatore, che traendo forme e om-
bre ne fa una sua esperienza soggettiva. 
D’altronde esperire i nostri giorni non è 
un cammino di certezza, ma un avvicina-
mento, passo dopo passo, dal caos men-
tale dell’oggi a un utopico domani».

© Riproduzione riservata

MOSTRE

2015 Young artists 
of Brera (Salon 
Primo), Università 
Bicocca, Milano.

2013 Oltremare, 
Ibrahim Kodra 
foundation, Milano.

Arjan

Shehaj
DI ARIANNA BALDONI

Incroci e sovrapposizioni danno origine a un universo  
vibrante di matrice segnica, che rivela echi della calligrafia 
orientale e delle tendenze informali del secondo ’900
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LUCA STACCIOLI 
(Imperia, 1988),  
Studio per una 
protesta (fiori, fichi 
d’India), 2024, 
ceramica smaltata, 
acciaio, resina 
vinilestere,  
cm 165x145x100.

A ttraverso una pratica multime-
diale che spazia dalla scultura al 
video, dal disegno alla fotogra!a, 

sino al ricamo, Luca Staccioli (Imperia, 
1988) esplora le mutazioni che investono 
la società, i fattori identitari, le possibili 
ibridazioni dovute alla tecnologia e agli 
effetti prodotti dai media, creando narra-
zioni dove gli oggetti quotidiani assumo-
no nuove connotazioni. Per il Premio Cai-
ro l’artista ha realizzato l’opera Studio per 
una protesta (!ori, !chi d’India), composta 
da sculture in ceramica smaltata dai toni 
brillanti, ottenute dal calco replicato dei 
comuni distributori di ticket eliminacode 
presenti nei supermercati e nelle sale d’at-
tesa, che assumono le sembianze di vege-
tali. Si tratta di con!gurazioni totemiche 
che alludono ai fenomeni consumistici e 

al contempo alle trasformazioni del pa-
esaggio. Inoltre, l’artista mette in scena 
metaforicamente i processi riproduttivi, 
attraverso l’accostamento di una scultura 
di altezza pari a quella della media femmi-
nile italiana con una di piccole dimensioni, 
innestate su formazioni a grappolo, create 
con le rotelle delle sedie ergonomiche da 
uf!cio. È così che l’ambiente naturale e i 
luoghi normati dall’uomo si intersecano, 
con l’intento di condurre «il corpo e lo 
sguardo dello spettatore a relazionarsi in 
maniera nuova con gli oggetti quotidiani 
e con le immagini stereotipate di paesaggi 
mediterranei ricorrenti nei souvenir e nel-
la pubblicità», spiega l’artista. «Per ri"et-
tere sulla coesistenza di specie differenti, 
permettendoci di immaginare inedite pro-
spettive ecologiche». © Riproduzione riservata

MOSTRE

2021 Niente  
può mantenersi  
sano di mente  
in condizioni  
di assoluta realtà,  
State Of,  
Milano.

2018 Donner à voir, 
Fondazione  
Adolfo Pini, Milano.

Luca

Staccioli
DI ARIANNA BALDONI

L’ambiente naturale e i luoghi normati dall’uomo  
si intersecano in una scultura che invita a relazionarsi  
con gli oggetti della quotidianità con sguardo “altro”
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MADDALENA 
TESSER  
(Vittorio Veneto, 
TV, 1992),  
Il mondo, 2024, 
olio su tela, 
cm 140x195.

«Si tratta di “ricamare” un pezzo di 
tela», dice Maddalena Tesser 
(Vittorio Veneto, Treviso, 1992) 

a proposito della pittura, che d’altra parte 
concepisce come pratica più legata al pen-
siero che al gesto: un mezzo che trasporta 
altrove e che ha il potere di custodire qual-
cosa di magico. Ed è questo, in effetti, ciò 
che sembra suggerire la !gura femminile 
ritratta nell’opera in concorso, intitolata Il 
mondo, distesa a occhi chiusi in un placido 
paesaggio lagunare, sospeso tra realtà e 
sogno. L’immagine emerge da varie stra-
ti!cazioni di materiale, distribuito prima a 
spatola poi a pennello. Questo tipo di la-
vorazione ampli!ca l’effetto materico com-
plessivo, rendendo invisibile la trama della 
tela sottostante e assecondando piuttosto 
l’illusione di un dipinto murale, cui contri-

buisce anche il colore, derivato da una mi-
scela di pigmenti con olio di lino e gesso di 
Bologna. Alla meticolosità del processo tec-
nico fa da contrappunto la sempli!cazione 
formale, con esiti di essenzialità che pren-
dono ispirazione dalla pittura antica così 
come dal mondo naturale, eliminando ogni 
elemento decorativo e pretesto di comples-
sità, «perché ciò che non serve», spiega Tes-
ser, «bisogna lasciarlo da parte». L’intento 
è di ricalibrare la composizione per mezzo 
di «immagini più pure, in grado di colpire 
per le emozioni che rilasciano», e di rin-
tracciare, così, il senso dell’essere umano.  
«È un lavoro semplice e complesso, nuovo 
e antico, luminoso e malinconico, e nella 
sua dualità parla della vita, dell’equilibrio 
tra il mondo dentro di noi e fuori di noi». 

© Riproduzione riservata

MOSTRE

2023 Pittura Italiana 
Oggi,  
Triennale di Milano, 
Milano.

2022 Un segreto  
per pochi-
riconoscersi  
dentro ad un ritratto,  
Archivi Vitali,  
Bellano (LC).

2021 Memorabilia, 
Distretto Urbano  
del Commercio  
di Padova,  
Padova. 

Maddalena

Tesser
DI SARA BOGGIO

Un’essenzialità formale che trae ispirazione dalla pittura  
antica caratterizza un dipinto che parla della vita  
e dell’equilibrio tra la nostra interiorità e quanto ci circonda
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FLAMINIA  
VERONESI  
(Milano, 1986) 
Draga, Mostruoso 
femminile, 2024, 
plastilina polimerica 
e plastica,
cm 134x100x100.

L’opera in concorso, Draga, Mo-
struoso femminile, incarna uno 
dei fulcri concettuali e icono-

gra!ci della poliedrica pratica artistica di 
Flaminia Veronesi (Milano, 1986): il fem-
minile, qui declinato in forma scultorea e 
in veste “mostruosa”, per raccogliere tutti 
i signi!cati portanti della sua ri"essione 
sul tema. La struttura del lavoro è un’ar-
matura di tubature in plastica, modellate 
con una pistola ad aria calda e assemblate 
manualmente; i volumi, ricavati da scarti 
di materiale da imballaggio, sono ricoperti 
da una plastilina polimerica, sovrapposta 
all’anima in plastica dopo l’addizione di 
colore acrilico. A differenza dei materiali 
scultorei tradizionali, il medium prescelto 
si presta a una lavorazione immediata, per 
tradurre quasi istantaneamente la visione 

in oggetto. Ciò che ne deriva è una crea-
tura che porta con sé una potente carica 
immagini!ca (cifra tipica del linguaggio 
di Veronesi) e al contempo non teme di 
partecipare al mondo. Anatomicamente 
fantasiosa, ha una postura incerta ma una 
presenza assertiva, l’allure di una minia-
tura tardo-medievale e i colori di un ma-
nifesto pop. Spaventosa, ma anche aggra-
ziata ed elegante, perché non ha paura di 
mettere tutto in chiaro, senza censure, a 
partire da un corpo che è “mappa dell’ani- 
ma”, con le sue luci e le sue ombre, gli 
idilli e le fatiche. «Bisogna darsi la libertà 
di essere anche mostruose», è il suggeri-
mento di Draga per voce dell’artista, «e 
capire che la bellezza sta tutta qui: nell’es-
sere esattamente ciò che si è».

© Riproduzione riservata

MOSTRE

2023 Pittura Italiana 
Oggi,  
Triennale di Milano, 
Milano.

2023 Erbario 
e bestiario  
del Meraviglioso,  
Orto Botanico  
di Palermo, 
Palermo.

Flaminia

Veronesi
DI SARA BOGGIO

Una creatura mostruosa, dal fascino di una miniatura 
medievale in chiave pop, suggerisce che la bellezza sta  
tutta nell’«essere esattamente ciò che si è»
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