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Non è un vero e proprio tema. È un approccio 
che affida all’arte una funzione sociale, più che 
il potere di esercitare forze in ambito politico. Si 
può sintetizzare così la linea d’indirizzo di «May 
You Live in Interesting Times», il titolo che il 
curatore Ralph Rugoff (direttore della londinese 
Hayward Gallery) ha scelto per la 58. Esposizione 
Internazionale d’Arte di Venezia. Un antico 
anatema dall’origine incerta ripreso negli anni 
Trenta da Austen Chamberlain ed entrato poi nel 
vocabolario britannico. «Una sorta di maledizione nella 
quale la dicitura “interesting times” evoca tempi sfidanti e 
minacciosi, ma che può essere anche un invito a considerare 
il corso degli eventi umani nella loro complessità», spiega 
Paolo Baratta, presidente della Biennale. Intersting 
times, dunque, quelli contrassegnati da fake news, 

Paolo Baratta, presidente della Biennale di Venezia Courtesy La Biennale di Venezia
Ralph Rugoff, direttore artistico della 58. Esposizione Internazionale d’Arte della Biennale di Venezia     
© Andrea Avezzu’ Courtesy La Biennale di Venezia
«Bona, Charlottesville, Virginia» di Zanele Muholi, 2015 (particolare)         
© Zanele Muholi Courtesy of Stevenson, Cape Town-Johannesburg and Yancey Richardson, New York

It is not really a theme as such. It is an approach that 
entrusts a social function to art, rather than the power 
to exert forces in the political sphere. This is how the 
“May You Live in Interesting Times” guideline, 
the title that the curator Ralph Rugoff (director of 
the London-based Hayward Gallery) has chosen for 
the 58th International Art Exhibition of Venice, 
may be summarised. The words are an ancient curse 
of uncertain origin picked up in the 1930s by Austen 
Chamberlain and that later entered British parlance. 
“It is a  sort of curse in which the words ‘interesting times’ 
evoke challenging and threatening times, but which can also be 
an invitation to consider the course of human events in their 
complexity”, explains Paolo Baratta, president of the 
Biennale. Interesting times, therefore, marked by fake 
news, the pervasiveness of social media, the constant 

.



pervasività dei social media, ritmo incalzante 
dell’informazione continua, immigrazione, confini, 
muri e identità perdute o rivendicate. 
Rugoff ha schierato tra Arsenale e Giardini 
settantanove artisti di tutto il mondo che mettono 
in discussione le categorie di pensiero esistenti con 
opere sugli aspetti precari della contemporanea 
esistenza. Una predominanza femminile per una 
selezione nel complesso anagraficamente giovane, 
costellata da nomi non ancora eccessivamente noti e 
da altri celebri, come Jimmie Durham (Leone d’Oro 
alla Carriera), Danh Vo, Dominique Gonzalez-
Foester. In alcuni casi gli stessi sono presenti con 
differenti lavori in punti diversi. È il caso della 
trentasettenne torinese Ludovica Carbotta (l’altra 
italiana invitata è la concittadina Lara Favaretto) 
che esporrà due installazioni del progetto «Monowe», 
una città immaginaria abitata da un unico abitante. 
Un’installazione sarà all’Arsenale e un’altra nel 
Progetto Speciale all’interno della Polveriera austriaca, 
a Forte Margera. L’altro Progetto Speciale è nelle Sale 
d’Armi dell’Arsenale all’insegna, per il quarto anno, 
della collaborazione con il Victoria and Albert Museum 
di Londra. La protagonista è Marysia Lewandowska, 
artista polacca residente a Londra, nota per il lavoro 
sulla funzione pubblica di musei, archivi e mostre.

rush of continuous information, immigration, 
boundaries, walls and identity lost or claimed.
Rugoff has deployed seventy-nine artists from all 
over the world between the Arsenale and Gardens, 
who question existing categories of thought with 
works on the precarious aspects of contemporary 
existence. There is a predominance of women for a 
selection that is generally young, dotted with names 
that are not yet very well-known and others that 
are famous, such as Jimmie Durham (Golden Lion 
for Lifetime Achievement), Danh Vo, Dominique 
Gonzalez-Foester. In some cases the same are 
present with different works in different places. Such 
is the case of the thirty-seven-year-old Turin-born 
Ludovica Carbotta (the other Italian invited is her 
fellow Turinese Lara Favaretto), who will exhibit 
two installations from the “Monowe” project, an 
imaginary city inhabited by a single inhabitant. One 
installation will be at the Arsenale and another in 
the Special Project in the Austrian powder magazine, 
in Forte Margera. The other Special Project is in the 
armoury of the Arsenale marking the fourth year of a 
collaboration with the Victoria and Albert Museum in 
London. The protagonist is Marysia Lewandowska, 
a Polish artist based in London, known for her work 
on the public function of museums, archives and 
exhibitions.

Labyrinthine Italy
The Italian Pavilion is curated by Milovan 
Farronato and is set up in the Tese delle Vergini 
at the Arsenale. The title “Neither another nor 
this: The challenge to the Labyrinth” is inspired by 
The challenge to the labyrinth, a 1962 essay by Italo 
Calvino that proposes the labyrinth as a metaphor 
for the existence and representation of the world. 
The exhibition obliges the visitor to make a choice: 
turn right or left and then take a non-linear path. The 
three artists invited – Enrico David (Ancona, 1966), 
Chiara Fumai (Rome, 1978-Bari, 2017) and Liliana 
Moro (Milan , 1961) – display their work together in 
rooms of various sizes with walls of different heights, 
openings and passages, not all of which accessible. 
They are present with both historical works and new 
works, including the anthropomorphic figure of a life-
size David in bronze and the new production of Fumai 
exhibited for the first time. In the long interview given 
to Franco Fanelli in the last issue of “Vernissage”, 
Farronato speaks, among many other things, of the 
choice of the three artists and of the works: “Liliana 
deserves international recognition, Enrico marks a worthy 
return home and Chiara should be seen as marking a 
significant moment in the history of Italian and international 
art [...] You will see an unpublished, posthumous work also 
by Chiara Fumai. “This last line cannot be translated”, a 
mural that was intentionally designed for the collective “Si 
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ARTISTI 
PISTOLETTO PADRE E FIGLIO 
BIENNALE DI VENEZIA 
ANTEPRIMA PADIGLIONE ITALIA
CASE D’ASTA 
IL BOOM DEL PONTE  
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RESTAURI
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IN COPERTINA 
MILOVAN FARRONATO
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Da sinistra:
«This last line cannot 
be translated» di 
Chiara Fumai, 2017 
(particolare)   
© Oto Gillen, Courtesy The 
Church of Chiara Fumai
«Ultra Paste‚ di Enrico 
David, 2007   
Courtesy Collection Nicoletta 
Fiorucci, London
La copertina dello scorso 
numero di «Vernissage»
«Untitled» di Enrico 
David, 2015   
© l’artista, Courtesy Michael 
Werner Gallery, New York and 
London
«La Spada nella roccia» 
di Liliana Moro, 1998  
Courtesy Galleria de’ 
Foscherari, Bologna

Labirintica Italia
Il Padiglione Italia è curato da Milovan 
Farronato ed è allestito nelle Tese delle Vergini 
all’Arsenale. Il titolo «Né altra Né questa: La 
sfida al Labirinto» è ispirato a La sfida al labirinto, 
un saggio di Italo Calvino del 1962 che propone 
il labirinto come metafora dell’esistenza e della 
rappresentazione del mondo. L’allestimento obbliga 
il visitatore a una scelta: girare a destra o a sinistra 
per poi compiere un percorso non lineare. Tra 
stanze di varia misura, pareti di diverse altezze, 
aperture e passaggi accessibili e non, s’incontrano 
i tre artisti invitati: Enrico David (Ancona, 1966), 
Chiara Fumai (Roma, 1978-Bari, 2017) e Liliana 
Moro (Milano, 1961), presenti con opere storiche e 
nuovi lavori come le figure antropomorfe di David 
a scala naturale in bronzo e la produzione inedita 
di Fumai esposta per la prima volta. Nella lunga 
intervista rilasciata a Franco Fanelli sullo scorso 
numero di «Vernissage», Farronato parla, tra le tante 
altre cose, della scelta dei tre artisti e dei lavori: 
«Liliana merita il riconoscimento internazionale, Enrico un 
degno ritorno in patria e Chiara di essere assunta come 
un significativo momento della storia dell’arte italiana 
e internazionale [...] Vedrete un inedito, postumo, anche 
di Chiara Fumai. “This last line cannot be translated”, 
un murale che era stato intenzionalmente pensato per 
la collettiva “Si sedes non is” da me curata ad Atene nel 
2017 [...] Un lavoro non presentato ad Atene, concluso 
successivamente, e di cui ho tutte le istruzioni per una 
fedele trascrizione (non traduzione, come d’altra parte 
recita anche il titolo). Enrico è ipertrofico e onnivoro. 
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Abbiamo pensato di presentare tanti lavori nuovi sia 
scultorei sia pittorici, accompagnati da alcune presenze 
significative del passato, spesso opportunamente aggiornate 
e rivisitate. La presenza di Liliana, minimale e razionale, 
è definita da un percorso inedito, fatto di opere che 
percorrono tutta la sua carriera e che rappresentano anche 
i vari mezzi espressivi in cui si è cimentata. Opere spesso 
inedite, abbandonate per alcuni decenni sugli scaffali del 
suo studio, oltre ovviamente ad alcune nuove e importanti 
produzioni».

Dal Figliol prodigo ai social media:  
le partecipazioni nazionali
Novanta partecipazioni nazionali (Italia 
compresa) affiancano la mostra centrale. Sono 
allestite negli storici padiglioni ai Giardini, 
nell’Arsenale e in varie sedi nel centro storico di 
Venezia. Cinque i Paesi presenti per la prima volta: 
Algeria, Ghana, Madagascar, Malesia e Pakistan.
La Francia è rappresentata da Laure Prouvost 
(1978) con il progetto «Deep see blue surrounding 
you / Vois ce bleu profond te fondre», articolato 
in tre punti: l’analisi dei concetti di generazione 
e identità; una riflessione sul divario e 
l’incomprensione attraverso i linguaggi; un viaggio 
filmico concepito come una fuga utopica e surreale 
nell’odierna realtà liquida.
La Spagna ha scelto lavori degli ultimi 10 anni di 
Itziar Okariz e Sergio Prego, per la prima volta 
insieme. La mostra s’intitola «Perforated by Itziar 
Okariz and Sergio Prego» ed è dedicata alla ricerca 
dei limiti attorno alla rappresentazione del corpo. 
Nel Padiglione della Gran Bretagna troviamo 
l’irlandese Cathy Wilkes, nota per le intense 
installazioni scultoree arricchite da oggetti e dipinti 
che riflettono l’umana fragilità. 
Gli Stati Uniti propongono invece il colossale 
lavoro di Martin Puryear «Liberty / Libertà», che 
con un’installazione site specific sconfina nel 
piazzale antistante lo storico padiglione. Per la 
Russia c’è una novità: la partecipazione del Museo 
Statale dell’Ermitage di San Pietroburgo, il cui 
direttore Mikhail Piotrovksy ha curato il progetto 
«Lc. 15: 11-32», nel quale espongono Alexander 
Sokurov e Alexander Shishkin-Hokusai. Il 
titolo è una citazione della parabola del figliol 
prodigo, soggetto dell’opera di Rembrant custodita 
nel museo cui s’ispira l’installazione del regista 
Sokurov.
La Germania ha scelto una complessa operazione 
di Natascha Süder Happelmann incentrata anche 
sulla musica e realizzata con il contributo di un 
team di compositori e musicisti. 
Tra le tante altre partecipazioni si segnalano, 
ancora, l’Azerbaijan (a Palazzo Lezze in Campo 
Santo Stefano), con lavori di Kanan Aliyev, Ulviyya 
Aliyeva, Zeigam Azizov, Orkhan Mammadov e 
Zarnishan Yusifova che analizzano il tema delle 
fake news, il ruolo dei social media e i confini 
tra spazio fisico e digitale. La repubblica Islamica 
dell’Iran (al Fondaco Marcello), con Reza Lavassani, 
Samira Alikhanzadeh e Ali Meer Azimi impegnati 
a portare un messaggio di pace da parte della 
comunità artistica iraniana. 
E, infine, la Bulgaria (a Palazzo Giustinian Lolin), 
con la mostra «How We Live» di Rada Boukova e 
Lazar Lyutakov che contrappongono tradizioni 
artigianali secolari a produzioni industriali di 
oggetti standardizzati. 

sedes non is” curated by myself in Athens in 2017 [...] A work 
not presented in Athens but concluded later, and for which 
I have all the instructions for a faithful transcription (not a 
translation, as the title itself states). Enrico is hypertrophic and 
omnivorous. We decided to present many new sculptural and 
pictorial works, accompanied by some significant presences 
from the past, often appropriately updated and revisited. The 
presence of Liliana, minimal and rational, is defined by an 
unprecedented journey, made up of works that run throughout 
her career and that also represent the various expressive 
means with which she has experimented. Many of these works 
are unpublished and some were abandoned for decades on the 
shelves of her studio, and there are obviously also some new 
and important productions”.

From the Prodigal Son to social media: 
national participations
There are ninety national participations (including 
Italy) flanking the central exhibition. They are set 
up in the historic Pavilions in the Giardini, in the 
Arsenale and in various locations in the historic 
centre of Venice. Five countries are present for the 
first time: Algeria, Ghana, Madagascar, Malaysia 
and Pakistan.
France is represented by Laure Prouvost (1978) with 
the “Deep see blue surrounding you / Vois ce bleu 
refund te fondre” project, divided into three points: 
the analysis of the concepts of generation and identity; 
a reflection on the gap and misunderstanding through 
languages; a filmic journey conceived as a utopian and 
surreal escape from today’s shifting reality.
Spain has chosen works from the last 10 years of work 
of Itziar Okariz and Sergio Prego, for the first time 
together. The exhibition is entitled “Perforated by 
Itziar Okariz and Sergio Prego” and is dedicated to the 
depiction of the body.
In the British Pavilion we find the Irish Cathy 
Wilkes, noted for her intense sculptural installations 
enriched with objects and paintings that reflect 
human fragility. The United States instead proposes 
the colossal work of Martin Puryear “Liberty / 
Libertà” in a site-specific installation on the square 
in front of the historic pavilion. For Russia there is 

Dall’alto:
Bulgaria, «How we live» di Rada Boukova, 2019 © e Courtesy l’artista e «Way of the sand» di Lazar Lyutakov © e Courtesy l’artista; 
Sotto: 
Germania, Natascha Süder Happelmann (a destra) e la sua portavoce Helen Duldung (a sinistra) © Jasper Kettner

Chi la Durham la vince
Il Leone d’Oro alla carriera della 58. Esposizione 
Internazionale d’Arte di Venezia è di Jimmie 
Durham (Arkansas, 1940), americano d’origine 
Cherokee, artista performer, saggista, poeta e 
attivista politico. Dall’esordio nel 1965 combatte 
gli stereotipi occidentali e l’idea stessa di cultura 
dominante attraverso una pluralità di linguaggi 
(scultura, performance, disegno, video e scrittura). 
Il suo lavoro è legato a collezioni e mostre che 
spaziano da Documenta di Kassel alla Biennale 
di Venezia, dal MoMA di New York alla Tate 
Modern di Londra. La cerimonia di premiazione si 
svolgerà sabato 11 maggio a Ca’ Giustinian, giorno 
dell’inaugurazione della Biennale al pubblico. 
q Veronica Rodenigo
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VENEZIA. Arsenale e Giardini, mar-dom (tue-sun) 10 am-6 
pm, (aperto lun 13 maggio, 2 settembre, 18 novembre, 
open on monday May 13, September 2, November 18), tel. 
041/5218711, labiennale.org, 58.Esposizione Internazionale 
d’Arte «May You Live in Interesting Times» dall’11 maggio al 
24 novembre (from May 11 to November 24)

a novelty: the participation of the State Hermitage 
Museum in St. Petersburg, whose director Mikhail 
Piotrovksy curated the project called “Lc. 15: 11-32” 
presenting the work of Alexander Sokurov and 
Alexander Shishkin-Hokusai. The title is a quotation 
from the parable of the prodigal son, the subject of 
Rembrant’s work in the museum that inspired the 
installation by director Sokurov.
Germany has chosen a complex operation by 
Natascha Süder Happelmann focused on music and 
made with the contribution of a team of composers 
and musicians.
Among the many other participations it is worth 
noting Azerbaijan (at Palazzo Lezze in Campo Santo 
Stefano), with works by Kanan Aliyev, Ulviyya Aliyeva, 
Zeigam Azizov, Orkhan Mammadov and Zarnishan 
Yusifova, analysing the theme of fake news, the role 
of social media and the boundaries between physical 
and digital space. The Islamic Republic of Iran (at 
the Fondaco Marcello), with Reza Lavassani, Samira 
Alikhanzadeh and Ali Meer Azimi is committed 
to bringing a message of peace from the Iranian 
artistic community. And finally, Bulgaria (at Palazzo 
Giustinian Lolin), with the exhibition “How We Live” 
by Rada Boukova and Lazar Lyutakov, which contrasts 
centuries-old craft traditions with the industrial 
productions of standardised objects.

He who Durhams wins
The Golden Lion for Lifetime Achievement at the 
58th International Art Exhibition in Venice goes 
to Jimmie Durham (Arkansas, 1940), an American of 
Cherokee origin, performer, essayist, poet and political 
activist. From his debut in 1965 he has been fighting 
Western stereotypes and the very idea of a   dominant 
culture through a plurality of languages   (sculpture, 
performance, design, video and writing). His work can 
be seen in collections and exhibitions ranging from 
Kassel’s Documenta to the Venice Biennale, from the 
MoMA in New York to the Tate Modern in London. The 
award ceremony will take place on Saturday 11 May 
at Ca’ Giustinian, the day of the inauguration of the 
Biennale to the public.  
q Veronica Rodenigo

Jimmie Durham © William Nicholson

Dorsoduro 701, 30123 Venezia       guggenheim-venice.it

13.04 / 02.09.2019
La mostra è organizzata dal Nasher Sculpture Center

Con il supporto di
Institutional Patrons
EFG
Lavazza

La natura di Arp è generosamente 
sostenuta da
National Endowment for the Arts
Swiss Arts Council Pro Helvetia

I programmi educativi sono 
realizzati con il sostegno di
Fondazione Araldi Guinetti, 
Vaduz

Con il sostegno diLa mostra è resa 
possibile grazie a
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Ventuno leoncini rossi
Twenty-one little red lions
Sono, tra centinaia, i soli accreditati dalla Biennale

These, out of hundreds, are the only ones accredited by the Biennale

VEDERE A VENEZIA | Gli eventi collaterali |8

Gli eventi collaterali ufficiali, contrassegnati dal 
leoncino alato rosso, sono ventuno, distribuiti tra 
musei, fondazioni, palazzi, Università, chiese e docks 
all’Arsenale.
Alle Gallerie dell’Accademia (dove fino al 14 luglio è 
esposto il delicatissimo disegno dell’«Uomo Vitruviano» 
di Leonardo) c’è il tedesco Georg Baselitz (1938), 
con un’ampia retrospettiva con dipinti, disegni, 
grafiche e sculture che indagano il suo rapporto con 
il nostro Paese e la tradizione accademica. Un’altra    
monografica è alla Fondazione Querini Stampalia. 
S’intitola «Jörg Immendorff: Ichich, Ichihr, Ichwir 
/ We All Have to Die», è curata da Francesco Bonami 
e analizza il tema dell’auto rappresentazione, cruciale 
nell’opera l’artista. Per Immendorff (1945-2007) la 
pratica artistica è uno strumento di autoanalisi e di 
emancipazione dal debito formativo nei confronti del 
suo illustre maestro: Joseph Beuys. L’Espace Vuitton 
ospita invece un’installazione di Philippe Parreno 
proseguimento del progetto «If This Then Else» (2016) 
in cui l’artista si serve di microrganismi viventi 
all’interno di un bioreattore. I lieviti hanno continuato 
a moltiplicarsi e a mutare nel corso delle successive 
mostre. A Venezia un programma sperimentale ibrido 
registra le reazioni dei microrganismi al movimento dei 
visitatori e attiva l’installazione a intervalli irregolari 
creando flussi d’aria, spegnendo o accendendo la luce 
e propagando suoni generati sinteticamente, il tutto 
in un percorso dove i muri sono rivestiti di carta da 
parati giallo fosforescente decorati con iris neri. Da 
segnalare anche i talk e gli eventi di Salon Suisse 
(a Palazzo Trevisan degli Ulivi), sviluppato in dialogo 
con il Padiglione Elvetico; il Futur Generation Art 
Prize 2019 @Venice a Ca’ Tron, sede dello IUAV e la 
mostra «Pino Pascali. Dall’Immagine alla forma», 
organizzata dalla fondazione dedicata all’artista presso 
Palazzo Cavanis (per l’elenco completo dei 21 eventi 
collaterali cfr. box in questa pagina, per info e date cfr. 
calendario a p. 36, 37). 

There are twenty-one official side events, indicated 
by the red winged lion, distributed among museums, 
foundations, palazzi, universities, churches and docks 
at the Arsenale. At the Gallerie dell’Accademia (where 
the delicate drawing of Leonardo’s “Vitruvian Man” is 
on display until 14 July), there is the German Georg 
Baselitz (1938), with a large retrospective of paintings, 
drawings, graphics and sculptures investigating his 
relationship with Italy and the academic tradition. 
Another monographic show can be taken in at the 
Fondazione Querini Stampalia. Entitled “Jörg 
Immendorff: Ichich, Ichihr, Ichwir / We All Have 
to Die”, it is curated by Francesco Bonami and analyses 
the theme of self-representation, which is crucial in 
the artist’s work. For Immendorff (1945-2007) artistic 
practice was a tool of self-analysis and emancipation 
from the formative debt he owed his illustrious teacher, 
Joseph Beuys. The Espace Vuitton instead hosts an 
installation by Philippe Parreno, a continuation of 
the project “If This Then Else” (2016) in which the 
artist uses living microorganisms inside a bioreactor. 
The yeasts have continued to multiply and to change 
during the subsequent exhibitions. In Venice an 
experimental hybrid programme records the reactions 
of the microorganisms to the movement of visitors and 
activates the installation at irregular intervals, creating 
air flows, turning the light off or on and propagating 
synthetically generated sounds, all along an itinerary 
whose walls are covered with phosphorescent yellow 
wallpaper decorated with black irises. Also noteworthy 
are the talks and events at the Salon Suisse (at Palazzo 
Trevisan degli Ulivi), developed in dialogue with the 
Swiss Pavilion; the Futur Generation Art Prize 2019 
@Venice at Ca’ Tron, headquarters of the IUAV; and 
the “Pino Pascali. From image to form” exhibition, 
organised by the foundation dedicated to the artist 
at Palazzo Cavanis (for the complete list of the 21 
collateral events see box on this page, for info and dates 
see the calendar on p. 36, 37). 

«3x3x6», Palazzo delle Prigioni, Castello 4209, San Marco, 
promotore: Taipei Fine Arts Museum of Taiwan, tfam.
museum;«AFRICOBRA: Nation Time», Ca’ Faccanon, 
San Marco, 5016 (Poste Centrali), promotore: bardoLA, 
bardoLA.org; «Artists Need to Create on the Same 
Scale that Society Has the Capacity to Destroy: Mare 
Nostrum», Complesso della Chiesa di Santa Maria delle 
Penitenti, Fondamenta di Cannaregio 910, promotore: 
The Brooklyn Rail, brooklynrail.org; «Baselitz - Academy», 
Gallerie dell’Accademia di Venezia, Dorsoduro 1050 
(Campo della Carità), promotore: Gallerie dell’Accademia 
di Venezia, gallerieaccademia.it; «Beverly Pepper - Art in 
the Open», Spazio Thetis, Arsenale Novissimo, Castello 
2737/f, promotore: Fondazione Progetti Beverly Pepper, 
fondazioneprogettibeverlypepper.com; «Catalonia in 
Venice_perdere la testa (idoli)», Cantieri Navali, Castello 
40 (Fondamenta Quintavalle), promotore: Institut Ramon 
Llull, llull.cat, toloseyourhead.llull.cat; «Förg in Venice», 
Palazzo Contarini Polignac, Dorsoduro 874, promotore: 
Dallas Museum of Art, dma.org; «Future Generation Art 
Prize 2019 @ Venice Università IUAV di Venezia», Ca’ Tron, 
Santa Croce 1957, promotore: PinchukArtCentre e Victor 
Pinchuk Foundation, pinchukartcentre.org, pinchukfund.
org; «FutuRoma», Dorsoduro 417 (Fondamenta Zattere 
allo Spirito Santo), promotore: European Roma Institute 
for Arts and Culture (ERIAC), eriac.org; «Heidi Lau: 
Apparition, Arsenale, Castello 2126/A (Campo della Tana), 
promotore: The Macao Museum of Art, mam.gov.mo; 
«Ichich - Ichihr - Ichwir / We All Have to Die», Fondazione 
Querini Stampalia, Castello 5252 (Campo Santa Maria 
Formosa), promotore: Fondazione Querini Stampalia, 
querinistampalia.org; «Living Rocks: A Fragment of 
the Universe», Magazzino del Sale n. 5, Dorsoduro 
262 (Fondamenta Zattere ai Saloni), promotore: Art 
Gallery of South Australia, artgallery.sa.gov.au; «Philippe 
Parreno», Espace Louis Vuitton Venezia, San Marco 1353 
(Calle del Ridotto), promotore: Fondation Louis Vuitton, 
fondationlouisvuitton.fr; «Pino Pascali. Dall’immagine alla 
forma», Palazzo Cavanis, Dorsoduro 920 (Fondamenta 
Zattere ai Gesuati), promotore: Fondazione Pino Pascali, 
museopinopascali.it; «Processional, an Installation by 
Todd Williamson», Chiesa di Santa Maria della Pietà, 
Castello 3701 (Riva degli Schiavoni), promotore: MAK 
Center for Art and Architecture, makcenter.org; «Salon 
Suisse: s l o w», Palazzo Trevisan degli Ulivi, Dorsoduro 
810 (Campo Sant’Agnese), promotore: Swiss Arts Council 
Pro Helvetia, prohelvetia.ch, biennials.ch; «Scotland 
+ Venice presents Charlotte Prodger», Arsenale 
Docks Castello 40, promotore: Scotland + Venice, 
scotlandandvenice.com; «Shirley Tse: Stakeholders, 
Hong Kong in Venice», Arsenale, Castello 2126 (Campo 
della Tana), promotori: M+, West Kowloon Cultural District 
e Hong Kong Arts Development Council, westkowloon.hk/
en/mplus, hkadc.org.hk, vbexhibitions.hk; «The Death of 
James Lee Byars», Chiesa di Santa Maria della Visitazione, 
Fondamenta Zattere ai Gesuati, promotore: Vanhaerents 
Art Collection, vanhaerentsartcollection.com; «The Spark 
Is You: Parasol unit in Venice», Conservatorio di Musica 
Benedetto Marcello di Venezia, San Marco, 2810 (Campo 
Santo Stefano), promotore: Parasol unit foundation for 
contemporary art, parasol-unit.org; «Wales in Venice: 
Sean Edwards», Santa Maria Ausiliatrice, Castello 450 
(Fondamenta San Gioacchin), promotore: Cymru yn Fenis / 
Wales in Venice, arts.wales

Da sinistra:
«Untitled» di Jörg Immendorf, 2006 
© The Estate of The Artist. Courtesy Michael 
Werner Gallery, New York, Londra e Märkisch 
Wilmersdorf
«If This Then Else» di Philppe 
Parreno

«Schlafzimmer (Bedroom)», di Georg Baselitz 
© Georg Baselitz Treuhandstiftung 1975 

Gli eventi ufficiali
The official events



Un meteorite in giardino
A meteorite in the garden
Arshile Gorky, Barry X Ball, Bizhan Bassiri e quattordici londinesi 
per MUVE Contemporaneo

Arshile Gorky, Barry X Ball, Bizhan Bassiri and fourteen Londoners  
for MUVE Contemporaneo

Ca’ Pesaro - Galleria Internazionale d’Arte 
Moderna, è uno degli undici musei della Fondazione 
Musei Civici Veneziani (MUVE) e più di ogni altro 
incarna il programma MUVE Contemporaneo, ciclo 
di mostre temporanee in dialogo con le collezioni 
permanenti nato nel 2013. Tre le inaugurazioni in 
programma il 9 maggio: la prima retrospettiva italiana 
di Arshile Gorky; una personale di Barry X Ball e la 
monumentale installazione «Meteorite Narvalo» di 
Bizhan Bassiri, un colosso bronzeo di 10 metri con la 
punta in platino collocato nel cortile del Museo. 
Curata da Gabriella Belli ed Edith Devaney e realizzata 
in collaborazione con The Arshile Gorky Foundation, 
la monografica di Gorky presenta oltre ottanta 
opere (alcune raramente esposte) provenienti da 
musei come National Gallery of Art di Washington, 
Tate Modern di Londra, Centre Pompidou di Parigi 
e Whitney Museum of American Art di New York. 
Armeno in fuga dalla persecuzione ottomana, 
debitore (anche) dei coevi movimenti artistici europei 
e impegnato in un autonomo processo di ricerca, 
Arshile Gorky (1904-48) è considerato il precursore 
dell’Espressionismo astratto americano. Fu tra i primi 
artisti a partecipare al Federal Art project (avviato 
nel 1935 dal governo americano) nell’ambito del 
quale realizzò le serie di murali al Floyd Bennet Field 
di Brooklin e all’aeroporto di Newark. La mostra 
veneziana ripercorre le tappe della sua carriera 
«facendoci esplorare in profondità l’osmosi della pittura 
europea con quella americana, di cui Gorky fu senza dubbio 
uno dei più importanti innovatori», spiega la direttrice 
dei Musei Civici Gabriella Belli. I lavori esposti 
vanno dai primi ritratti come «Self-Portrait» (1937 ca), 
che rimanda al Picasso degli anni ’20, alla sintesi tra 
Cubismo e Surrealismo, a lavori come «The Liver is the 
Cock’s Comb» (1944), «One Year the Milkweed» (1944) 
e «Dark Green Painting» (1948 ca), uno degli ultimi 
prima della sua tragica e precoce scomparsa: morì 
suicida a 44 anni.
La seconda mostra in programma, «Medardo 
Rosso Project. Catalogue raisonné», comprende 
dieci lavori dell’americano Barry X Ball, che dal 
2012 scansiona in 3D le opere di Medardo Rosso 
appartenenti alle principali raccolte italiane (fra cui 
quella del museo veneziano). È una rilettura degli 
originali, reinterpretati e «riprodotti» con machine a 
controllo numerico e materiali differenti, dalla calcite 
dorata all’onice bianco messicano.
Da segnalare, infine, il prossimo autunno, «London 
Bridge», una collettiva con opere inedite e site 
specific di 14 giovani artisti londinesi (a cura di 
Norman Rosenthal e Harry Woodlock). 
q V.R.

Ca’ Pesaro - Galleria Internazionale d’Arte 
Moderna, is one of the eleven museums of the 
Fondazione Musei Civici Veneziani (MUVE) 
and more than any other it embodies the MUVE 
Contemporary programme, a series of temporary 
exhibitions in dialogue with the permanent 
collections first organised in 2013. There are three 
inaugurations scheduled for 9 May: the first Italian 
retrospective of Arshile Gorky; a solo exhibition 
of Barry X Ball and the monumental installation 
“Meteorite Narvalo” by Bizhan Bassiri, a 10-metre 
bronze colossus with a platinum tip placed in the 
courtyard of the Museum. Curated by Gabriella Belli 
and Edith Devaney and produced in collaboration 
with The Arshile Gorky Foundation, the Gorky 
monograph presents over eighty works (some rarely 
exhibited) from museums such as the National 
Gallery of Art in Washington, Tate Modern in London, 
the Centre Pompidou in Paris and the Whitney 
Museum of American Art in New York. An Armenian 
who fled Ottoman persecution, a debtor (also) to the 
contemporary European art movements and engaged 
in an independent line of research, Arshile Gorky 
(1904-48) is considered the precursor of American 
abstract Expressionism. He was one of the first artists 
to participate in the Federal Art project (launched by 
the US government in 1935) in which he created the 
series of murals at Floyd Bennet Field in Brooklyn 
and at Newark airport. The Venetian exhibition traces 
the stages of his career “making us explore in depth the 
osmosis of European painting with American painting, of 
which Gorky was undoubtedly one of the most important 
innovators,” explains the director of the Musei Civici, 
Gabriella Belli. The works on display range from 
the early portraits like “Self-Portrait” (ca. 1937), 
which harks back to Picasso of the 1920s at a point of 
synthesis between Cubism and Surrealism, to works 
such as “The Liver is the Cock’s Comb” (1944), “One 
Year the Milkweed” (1944) and “Dark Green Painting” 
(ca. 1948), one of the last before his tragic and early 
death: he committed suicide at the age of 44.
The second exhibition in the programme, “Medardo 
Rosso Project. Catalogue raisonné”, includes ten 
works by the American Barry X Ball, who since 
2012 has been scanning the works of Medardo Rosso 
in leading Italian collections (including that of the 
Venetian museum) in 3D. His is a reinterpretation of 
the originals, reinterpreted and “reproduced” with 
digitally-controlled machines and various materials, 
from golden calcite to Mexican white onyx. Finally, 
it is worth recalling another show that opens next 
autumn: “London Bridge”, a collective exhibition 
with new and site-specific works by 14 young 
London artists (curated by Norman Rosenthal and 
Harry Woodlock).
q V.R.

VENEZIA. Ca’ Pesaro - Galleria Internazionale d’Arte 
Moderna, Santa Croce 2076, mar-dom (tue-sun) 
10 am-6 pm, tel. 041/721127, capesaro.visitmuve.it, 
«Bizhan Bassiri. Meteorite Narvalo» dal 9 maggio
(from May 9), «Arshile Gorky: 1904-48» dal 9 maggio
al 22 settembre (from May 9 until September 22), 
«Barry X Ball. Medardo Rosso Project, Catalogue Raisonné» 
dal 9 maggio al 22 settembre (from May 9 until September 
22), «London Bridge. Arte contemporanea in Gran 
Bretagna» dal 19 ottobre all’1 marzo (from October 
19 until March 1)

«Metorite Narvalo» di Bizhan Bassiri
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Canaletto poi i Fiamminghi
Canaletto followed by the Flemish
Fino al 9 giugno Palazzo Ducale ospita la mostra «Canaletto e Venezia», 
curata da Alberto Craievich. Non si tratta di una monografica su Antonio 
Canal detto il Canaletto (Venezia 1697-1768), di cui la città lagunare 
conserva pochi lavori (principalmente tra Ca’ Rezzonico, Gallerie dell’Ac-
cademia e Fondazione Querini Stampalia). Il percorso analizza il rapporto 
che il pittore aveva con i colleghi della scuola veneziana, ampliando lo 
spettro cronologico e di genere. La mostra abbraccia l’intero Settecento 
e si spinge fino al superamento del mito nostalgico della caduta del-
la Serenissima e agli esordi del Neoclassicismo con disegni, incisioni, 
sculture, architettura, arti decorative (come le porcellane e i vetri delle 
manifatture Vezzi, Cozzi, Miotti). Del Canaletto sono esposti ventuno tra 
oli (nella foto «Il bacino di San Marco»), disegni e incisioni, provenienti da 
Royal Collection, British Museum e National Gallery di Londra, Ermitage 
di San Pietroburgo («L’ingresso solenne del conte de Gergy», 1726); Mu-
seum of Fine Arts di Boston («Il bacino di San Marco», 1738). Nelle diver-
se sezioni tematiche il fil rouge è il rapporto tra immaginazione e osser-
vazione del reale e non manca la pittura di costume. Tra gli artisti esposti 
Luca Carlevaris, Bernardo Bellotto, Francesco Guardi, Giandomenico Tie-
polo (con i «Pulcinella»), suo padre Giambattista Tiepolo e, ancora, Pietro 
Longhi. Dal 5 settembre Palazzo Ducale ospiterà invece «I Fiamminghi 
e Venezia». Dieci sezioni tematiche per mettere in luce l’influenza che i 
grandi protagonisti del Cinquecento veneziano (Tiziano, Tintoretto, Vero-
nese) esercitarono su Antoon van Dyck, Paul Rubens, Maerten de Vos, 
con prestiti provenienti dal museo reale di Belle arti di Anversa e Casa 
di Rubens, National Gallery di Londra e Rijksmuseum di Amsterdam.  Bolle, vetri e specchi

Bubbles, glassware and mirrors
Tapio Wirkkala, Mathias Schaller e Livio Seguso sono i tre prota-
gonisti delle prossime esposizioni del Museo del Vetro di Mura-
no. Il 7 maggio s’inaugurano le personali di Wirkkala e Schaller. 
Il designer finlandese Tapio Wirkkala (1915-85) è noto sia per 
la trentennale collaborazione con Iittala sia per quella muranese 
con Venini (negli anni Sessanta). Curato da Harri Koskinen, Marco 
Romanelli e Chiara Squarcina, il percorso ne illustra la produzione in 
vetro con lavori iconici, ma senza tralasciare importanti progetti in altri 
materiali. Si va dalla serie policroma «Bolle» (1966), realizzata per Venini in 
vetro soffiato e lavorato a incalmo, ai vasi della serie «Coreani», ai set di bicchieri 
«Tapio» (disegnati nel 1954) e «Primavera» (nella foto «Coreano» © Ari Karttunen/EMMA - Espoo Museum of 
Modern Art). La mostra di Matthias Schaller, curata da Chiara Squarcina, presenta invece la serie fotografica 
«Leiermann» (2010-18) il cui titolo rimanda a uno dei 24 lieder (composizioni per pianoforte e canto) del ciclo 
«Winterreise» di Schumann. Antichi specchi collocati in interni veneziani di musei e palazzi riflettono spazi, luci 
e assenze: così l’artista interpreta e rappresenta le atmosfere della città lagunare. Dal 15 ottobre ad aprile, 
infine, l’omaggio allo scultore muranese Livio Seguso (1930). 

Grate, pedane e aperitivo (démodé)
Gratings, planks and an aperitif (out of fashion)
Dopo la personale di Marzia Migliora nel 2017, il programma di MUVE contemporaneo porta in Ca’ Rezzonico, 
il museo del Settecento veneziano, Flavio Favelli, con la mostra intitolata «Il bello inverso», curata da Gabriella 
Belli e visitabile dal 9 maggio al 15 settembre. Sono esposti quindici lavori site specific collocati tra gli spazi e 
le collezioni barocche. Non solo oggetti compiuti ma anche frammenti ed elementi riassemblati che assumono 
nuove complessità, forme, concetti e messaggi. Tra i materiali inseriti nei suoi lavori le pedane in legno utilizzate 
per il transito dei passanti sul ponte dell’Accademia durante il recente restauro, segnate ovviamente dall’usura. 
E poi lightbox con loghi e nomi (Generali, Lacoste, Coca-Cola), un’etichetta del noto aperitivo veneziano Select 
(démodé o forse nuovo trend che compare tra gli sponsor del Padiglione Italia di quest’anno). E poi ancora: 
grate di ferro in forma di traliccio, motivi mimetici di navi da guerra, specchi graffiati, mobili ricomposti e vassoi 
silver plated. Simboli propri dell’immaginario collettivo legati alla storia della pubblicità e delle comunicazione, 

ma anche all’esperienza biografica dell’artista (nella foto 
«Red Star», 2018). q V.R.

Following the Marzia Migliora solo exhibition of 2017, 
the MUVE Contemporaneo programme is bringing Fla-
vio Favelli to Ca’ Rezzonico, the museum of eighteen-
th-century Venice, with an exhibition entitled “Il bello 
inverso”, organized by Gabriella Belli and running from 
6 May to 15 September. Fifteen site-specific works will 
be on display arranged among the Baroque surroun-
dings and objects. . Not only finished objects, but also 
reassembled fragments and elements that acquire a 
fresh complexity and form, conveying new concepts 
and messages. Among the many objects that find a 
place in his works there are also the (obviously he-
avily worn) wooden planks used to take pedestrians 
across the Accademia bridge during the recent resto-
ration. Then there are lightboxes with logos and na-
mes (Generali, Lacoste, Coca-Cola), a label from the 

well-known Venetian aperitif Select (out of fashion or perhaps resurrected to create a new trend appearing 
among the sponsors of the Italy Pavilion this year). Not to mention iron gratings in the form of latticework, 
motifs resembling warships, scratched mirrors, rebuilt furniture and silver-plated trays. Symbols of the col-
lective imagination associated with the history of advertising and communication, as well as deriving from 
the artist’s own personal experience (ill.: “Red Star”, 2018). q V.R.

Tapio Wirkkala, Mathias Schaller and Livio Seguso are the three protagonists of the upcoming exhibitions at Mu-
seo del Vetro in Murano. The exhibitions highlighting the works of Wirkkala and Schaller are being inaugurated 
on 7 May. The Finnish designer Tapio Wirkkala (1915-85) is known for his thirty-year collaboration with Italy, 
especially through his association with Venini in Murano (in the 1960s). Organized by Harri Koskinen, Marco Ro-
manelli and Chiara Squarcina, the exhibition illustrates his glasswork with a number of iconic pieces, while not 
neglecting other important creations in other materials. The range stretches from the polychrome “Bolle” series 
(1966), made for Venini in blown glass and decorated using the incalmo technique, to the “Coreani” series of 
vases and the “Tapio” (designed in 1954) and “Primavera” sets of glasses (ill.: “Coreano” © Ari Karttunen/
EMMA - Espoo Museum of Modern Art). The Matthias Schaller exhibition is organized by Chiara Squarcina and 
includes the “Leiermann” series of photographs (2010-18), whose title refers to one of the 24 lieder in Schu-
mann’s “Winterreise” cycle. Ancient mirrors located in Venetian museums and palazzi reflect spaces, light and 
absences: this is the way the artist interprets and represents the atmosphere of the lagoon city. Lastly, the period 
stretching from 15 October to April will see a tribute to the Muranese sculptor Livio Seguso (1930).

The Ducal Palace is hosting an exhibition entitled “Canaletto e Venezia”, 
organized by Alberto Craievich, until 9 June. This is not a monographic 
exhibition of the oeuvre of Antonio Canal called Il Canaletto (Venice 1697-
1768), who is actually not well represented in the city (with works mainly 
in Ca’ Rezzonico, Gallerie dell’Accademia and Fondazione Querini Stam-
palia). The exhibition explores the painter’s relations with colleagues 
in the Venetian School, extending its terms of reference in both genre 
and chronology to include the whole of the eighteenth century and going 
beyond the nostalgic myth of the fall of the Serenissima to observe the 
beginnings of Neoclassicism, with drawings, engravings, sculptures, archi-
tecture, decorative arts (such as porcelain and glass pieces made by the 
Vezzi, Cozzi and Miotti works). A total of twenty-one works by Canaletto are 
on display, including oil paintings (ill.: “Il bacino di San Marco”), drawings 
and engravings from the Royal Collection, the British Museum and the Na-
tional Gallery in London and the Hermitage in St Petersburg (“L’ingresso 
solenne del conte de Gergy”, 1726); and the Museum of Fine Arts in Bo-
ston (“Il bacino di San Marco”, 1738). The common thread running throu-
gh the various themed sections is the relationship between imagination 
and observation of the world and there are also examples of history pain-
ting. Other artists represented include Luca Carlevaris, Bernardo Bellotto, 
Francesco Guardi, Giandomenico Tiepolo (with his “Pulcinella,” series) his 
father Giambattista Tiepolo and also Pietro Longhi. From 5 September the 
Ducal Palace will be concentrating on “I Fiamminghi a Venezia”. There 
will be ten themed sections designed to put the spotlight on the influence 
the great figures of the Cinquecento in Venice (Titian, Tintoretto, Vero-
nese) had on Antoon van Dyck , Paul Rubens and Maerten de Vos, with 
loans from the Royal Museum of Fine Arts in Antwerp, the Rubens Hou-
se, the National Gallery in London and the Rijksmuseum in Amsterdam.  

VENEZIA. Museo del Vetro, Fondamenta Giustinian 8, lun-dom (mon-sun) 10 am-6 pm (10 am-5 pm dall’1 
novembre al 31 marzo, 10 am-5 pm from November 1 until March 31), tel. 041/5274718, museovetro.visit-muve.
it, «Tapio Wirkkala» e «Matthias Schaller. Leiermann» dal 7 maggio al 29 settembre (from May 7 until September 
29), «Livio Seguso» dal 15 ottobre al 12 aprile (from October 15 until April 12)

VENEZIA. Palazzo Ducale, San Marco 1, tel.041/2715911, 
palazzoducale.visitmuve.it, until October 31: dom-gio (sun-thu) 8,30 am-9 
pm, ven-sab (fri-sat) 8,30 pm-11 am; lun-dom 8,30 am-7 pm ( dall’1 
novembre al 31 marzo, from November 1 until March 31). «Canaletto e 
Venezia» fino al 9 giugno (until June 9), «I Fiamminghi e Venezia» dal 5 
settembre all’1 marzo (from September 5 until March 1) 

VENEZIA. Ca’ Rezzonico, Museo del Settecento 
veneziano, Dorsoduro 3136, lun/mer-dom (mon/
wed-sun) 10,30 am-6 pm (until October 31) 10,30 
am-4,30 pm (from November 1 until March 31), 
tel. 041/2410100, carezzonico.visitmuve.it, 
«Flavio Favelli. Il bello inverso» dal 9 maggio al 15 
settembre (from May 9 until September 15)
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Un puledro nero sulla groppa di un cavallo rosso. È l’opera che Gian-
maria Potenza presenterà nella collettiva «Friends», nello Spazio Thetis 
dell’Arsenale fino al 24 novembre. Di grandi dimensioni, elegantemente 
stilizzata, questa figura non è una novità dal punto di vista iconografico. 
Un esemplare in corten è stato esposto di recente all’Università di Ca’ 
Foscari. Si arricchisce così il bestiario dell’autore, un’Arca di Noè che 
comprende animali per la maggior parte di piccole ma anche di grandi 
dimensioni (come il rinoceronte o il maiale) prevalentemente realizzati in 
bronzo. Riconoscibili ma non improntate al realismo, le sculture di Poten-
za conservano un’atmosfera magica. La sua predilezione va al gufo, che 
gli è particolarmente caro poiché foriero di grande fortuna, e che realizza 
come omaggio in formato quasi tascabile o di proporzioni superiori al 
reale, come nel caso di una sua collocazione all’esterno in Canal Gran-
de nei pressi dell’Accademia, quattro anni fa. Sarebbe tuttavia riduttivo 
confinare la sua produzione in questo ambito. Tra le sue realizzazione più 
frequenti le stele e i totem, eseguiti in genere in bronzo dorato in omaggio 
alla tradizione bizantina di cui si considera l’erede. E la «Freccia»: ultima 
in ordine di tempo quella che sta realizzando per la nuova Scuola per ma-
rescialli e brigadieri dei Carabinieri di Firenze. E non mancano esempi in 
ambito religioso come statue devozionali o altari e amboni in marmo. Per 
tutto il periodo della Biennale (giorni della vernice compresi) sarà possi-
bile visitare previo appuntamento il suo atelier alle Zattere. Un’occasione 
importante anche per conoscere da vicino l’arte di Potenza nel luogo del-
la sua genesi (nella foto, «Cavallo Rosso con Puledro Nero» di Gianmaria 
Potenza). q L.P.

Un uovo sulla Luna
An egg on the moon
La Fondazione Bevilacqua La Masa, nella Galleria in piazza San Mar-
co, propone fino al 26 maggio la mostra delle residenze 2018-19 ne-
gli atelier di Palazzo Carminati a San Stae e nel complesso dei Santi 
Cosma e Damiano alla Giudecca. Da settembre ci sarà la personale di 
Omar Galliani, esponente di spicco del gruppo degli Anacronisti. Nella 
sede di Palazzetto Tito, a Dorsoduro, dal 9 maggio arriva invece la per-
sonale «Stephen Turner. Natura Prima?», con una selezione di progetti 
degli ultimi 17 anni che indagano la relazione tra uomo e natura. Tra 
questi anche il noto Exbury Egg, un modulo abitativo galleggiante in 
legno a forma di uovo (nella foto). In agosto nella collettiva «50 anni 
di Luna nuova» 11 artisti omaggiano i 50 anni dallo sbarco sulla Luna. 
Infine, dopo l’incursione settembrina di «Riflessi di Lume» di AAV BAR-
BINI SRL, storica azienda muranese di specchi, in ottobre ci sarà una 
personale di Franco Cimitan.

The Fondazione Bevilacqua La Masa proposes the exhibition of the 2018-19 residences at the ateliers of Pala-
zzo Carminati at San Stae and in the Santi Cosma e Damiano complex on Giudecca until 26 May in its Gallery 
in Piazza San Marco. From September there will be the personal exhibition of Omar Galliani, a leading member 
of the Anachronists group. At the Palazzetto Tito headquarters in Dorsoduro, the solo “Stephen Turner. Natura 
Prima?” show opens on 9 May, with a selection of projects from the last 17 years that investigate the relation-
ship between man and nature. Among these is the well-known Exbury Egg, a floating egg-shaped wooden housing 
module (ill.). In August, in the collective “50 years of the new moon” show, 11 artists pay homage to the 50th 
anniversary of the moon landing. Finally, after the September incursion of “Riflessi di Lume” by AAV BARBINI SRL, 
the historic Murano company of mirrors, in October there will be a solo show by Franco Cimitan.

VENEZIA. Spazio Thetis,  Bacini 
Arsenale Nord, Castello, lun-dom (mon-
sun)  10 am-18 pm, tel. 335/5297572, 
gianmariapotenza.it, «Gianmaria Potenza 
@Firends» fino al 24 novembre (until 
November 24)

VENEZIA. Museo Fortuny, San Marco 3958, lun/mer-dom (mon/wed-sun) 10 am-6 pm, tel. 041/5200995, 
fortuny.visitmuve.it, «I Fortuny. Una storia di famiglia» e «Yun Hyong-keun» dall’11 maggio al 24 novembre
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Padre, figlio e acquasantiera 
Father, son and stoup 
Per i 70 anni dalla morte di Mariano Fortuny y Madrazo 
(1871-1949), il Museo Fortuny mette a confronto il pitto-
re, stilista, scenografo e designer spagnolo naturalizzato 
italiano con il padre Mariano Fortuny y Marsal (1838-
74), perso alla tenera età di tre anni. Era uno dei più 
accreditati pittori spagnoli dell’Ottocento. È la pittura il 
primo terreno di confronto. Intitolata «I Fortuny. Una sto-
ria di Famiglia» e curata da Daniela Ferretti e Cristina Da 
Roit, la mostra è allestita dall’11 maggio al 24 novembre. Padre e figlio erano entrambi sperimentatori, 
con un totale di 37 brevetti tra scenografie e tessuti, e collezionisti. Col passare del tempo la collezione 
si è dispersa in tutta Europa, ma per l’occasione i curatori hanno cercato di ricostruirla. Tra i pezzi più rari  
c’è un vaso (in origine un’acquasantiera del XII-XIII secolo), acquistato per 30mila franchi nel 1875 poi 
donato allo zar Alessandro III. È concesso in prestito dall’Ermitage. Al piano terra del museo si può invece 
ammirare (stesse date) la prima retrospettiva europea del sudcoreano Yun Hyong-Keun (1928-2007) dopo 
la scomparsa. Fu selezionato da Jean Clair per la mostra del centenario della Biennale nel 1995. La sua 
pittura è un omaggio a Venezia, ai suoi materiali costitutivi (mattoni, legni e intonaci) stratificati nell’acqua. 
La medesima stratificazione si riscontra nei grandi oli su fodera di cotone o di lino in due colori dominan-
ti: il bruno della terra e il blu del cielo. Ma ci sono anche le tele con linee oblique che simboleggiano la 
rivolta del 1980 degli studenti di Cheongju (città natale dell’artista), repressa nel sangue. Al terzo piano 
del museo, infine, la ricostruzione del suo studio (nella foto «Lo studio del pittore a Palazzo Pesaro Orfei» 
di Mariano Fortuny y Madrazo). q Lidia Panzeri

To mark the 70th anniversary of the death of Mariano Fortuny y Madrazo (1871-1949), Museo Fortuny is 
comparing the Spanish, but naturalized Italian painter, fashion designer and set designer with his father Mari-
ano Fortuny y Marsal (1838-74), whom he lost at the tender age of three. Mariano the elder was actually 
one of the leading Spanish painters of the nineteenth century, and painting is the first field in which the two 
and compared. Entitled “I Fortuny. Una storia di Famiglia” and organized by Daniela Ferretti and Cristina Da 
Roit, the exhibition is being held from 11 May to 24 November. Both father and son were experimenters and 
inventors, with thirty-seven patents for set designs and textiles between them, as well as collectors. Over the 
years, the collection was dispersed throughout Europe, but the organizers have done their best to rebuild it 
for this special event. One of the rarest pieces is a vase (originally a 12th- or13th-century stoup) bought for 
thirty thousand francs in 1875 and later presented as a gift to Tsar Alexander III. It has been loaned by the 
Hermitage, On the ground floor, and with the same dates, will be held the first European retrospective of the 
South Korean artist Yun Hyong-Keun (1928-2007), following his death. The artist was chosen by Jean Clair 
for the Biennale’s centenary exhibition in 1995. His painting is a tribute to Venice and her building materials 
(bricks, wood and plaster), viewed in layers under water. The same layering can be seen in the large oil paint-
ings, with diagonal lines symbolizing the 1980 students’ revolt in Cheongju (the artist’s home town), which 
was violently repressed. Lastly, Yun Hyong-keun’s studio has been rebuilt on the museum’s third floor (ill.: “Lo 
studio del pittore a Palazzo Pesaro Orfei”, by Mariano Fortuny y Madrazo). q Lidia Panzeri

A black pony on a red horse’s back. This is the work Gainmaria Poten-
za will be presenting at the collective exhibition entitled “Friends” held 
in Spazio Thetis at the Arsenal until 24 November. Extremely large and 
elegantly stylized, this figure is certainly not new from the iconographic 
standpoint. A specimen made of weathering steel was recently exhibited 
at Ca’ Foscari University. The author’s private bestiary is thus expanded 
to further populate a Noah’s Ark that contains mainly small animals, but 
some large ones too (such as a rhinoceros and a pig) and mostly made 
of bronze. Potenza’s beasts are recognizable while not being specifically 
realistic and preserve all their magic atmosphere. He is particularly fond 
of owls because they are birds of good omen and he makes them in all 
sizes, from pocket-size to larger than life, as in an example perched near 
the Accademia along the Grand Canal about four years ago. But it would 
too restrictive to confine his work to just this field. He also makes plant 
stems and totems, generally in gilt-bronze in homage to the Byzantine 
tradition to which he feels heir. And then there is the “Freccia”, the latest 
example of a series made for the new school for Carabinieri being set up 
in Florence. Other works address religious themes, covering devotional 
statues and altars and ambons made of marble. It will be possible to visit 
Potenza’s workshop at the Zattere by appointment throughout the period 
of the Biennale (opening days included). This is an excellent opportunity 
to get to know at first hand how and where his work is created (ill.: “Ca-
vallo Rosso con Puledro Nero”, by Giamaria Potenza). 
q L.P.

VENEZIA. Fondazione Bevilacqua La Masa c/o Galleria di Piazza 
San Marco, San Marco 71/c, mer-dom (wed-sun) 10,30 am- 5,30 pm, 
tel. 041/5207797, bevilacqualamasa.it, «Gli Atelier della Bevilacqua 
La Masa 2018-19» fino al 26 maggio (until May 26), «Omar Galliani» 
dal 22 settembre all’1 dicembre (from September 22 until December 1) 
Fondazione Bevilacqua La Masa c/o Palazzetto Tito, Dorsoduro 2826, 
lun-ven (mon-fri) 10 am-17 pm, bevilacqualamasa.it, tel. 041/5207797, 
bevilacqualamasa.it, «Stephen Turner - Natura Prima?» dal 9 maggio 
al 26 luglio (from May 9 until July 26), «50 anni di Luna nuova» dal 5 
al 30 agosto (from August 5 until August 30), «Riflessi di Lume» 
dal 9 al 25 settembre (from Spetember 9 until Spetember 25),
«Franco Cimitan» dal 7 ottobre all’8 novembre (from October 7 
until November 8)

Il cavallo di Gianmaria
Gianmaria’s horse



Davvero poche città di ampie dimensioni sono 
anche museo e opera d’arte e, viceversa, po-
chi musei e opere d’arte sono anche città 

compiute come nel caso di Venezia. Questo suo carat-
tere va salvaguardato come ci si regola per i beni di 
straordinario prestigio e pensare a Venezia pone subi-
to il problema di che cosa si abbia in mente. 

Very few large cities are also museums and works of 
art and, vice versa, few museums and works of art are 
also complete cities as is the case of Venice. This cha-
racter must be safeguarded in like manner to items of 
extraordinary prestige and thinking of Venice imme-
diately poses the problem of what is in mind. 

Da città lagunare a città bipolare
In effetti la Venezia storica, con tutto il suo patrimo-
nio d’arte e cultura, fu da sempre una specifica entità 
urbana nel cuore della laguna a fianco di altre entità 
amministrative autonome, ma poi il Novecento si tro-
vò a costruire a tavolino un nuovo organismo funzio-
nale ai tempi che cambiavano. I decreti ottocenteschi 
che in ottica lagunare avevano unito a Venezia il Lido 
e Malamocco poco mutarono e lo stesso accadde poi 
con Pellestrina, Murano o Burano. Un radicale passag-
gio ci fu con il Decreto del 1926, che associò a Vene-
zia diverse località di terraferma, a partire da Mestre 
e Marghera. La città lagunare si trasformava nella 
«grande Venezia», funzionale alla realtà del tempo. Gli 
anni passano e quanto allora aveva una logica ha pro-
dotto nel tempo gravi squilibri del sistema urbano, 
come avrebbero dimostrato le difficoltà incontrate 
dagli urbanisti chiamati a progettare piani regolatori 
con un impianto unitario che appariva una sorta di 
«missione impossibile». Gli ultimi tentativi vennero 
fatti nel nome di una «città bipolare», segnata dai due 
poli Venezia lagunare e Terraferma, il cui centro di 
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Straordinaria, universale, delicatissima. Venezia è una città museo in cui il turismo raffinato sopravvive, 

ma fa i conti con milioni di visitatori mordi e fuggi e con i numeri impietosi  
di una popolazione residente che rischia di sparire. Chi potrà rimediare agli errori passati?

Extraordinary, universal, extremely delicate. Venice is a museum city in which refined tourism survives, 
but which has to come to terms with millions of hit-and-run visitors and with the merciless numbers 

of a resident population that is in danger of disappearing. Who can remedy past mistakes?
di Gherardo Ortalli

Gherardo Ortalli è professore emerito di Storia medievale dell’Università Ca’ Foscari di Venezia. 
Ha insegnato alle Università di Ferrara e Bologna. È presidente dell’Istituto Veneto di Scienze Lettere ed 
Arti e socio di accademie italiane e straniere. Tra i suoi scritti (tradotti anche in albanese, cinese, croato, 
francese, giapponese, greco, inglese, spagnolo, tedesco), si segnalano i recenti volumi Barattieri. Il gioco 
d’azzardo fra economia ed etica. Secoli XIII-XV, Bologna 2012, La pittura infamante: secoli XIII-XVI, Roma 
2015, Gesta vel obitus Domni Petri ducis Venecie, Roma 2016. Tra vari riconoscimenti, il Premio nazionale 
«Imbucci» 2015 per le ricerche di storia della ludicità; il Premio nazionale «Chabod» 2017 dell’Accademia 
dei Lincei (per la migliore opera italiana con oggetto la storia medievale, moderna o contemporanea edita 
nel quinquennio precedente) e il Premio «Osella d’Oro» 2018 per gli studi su Venezia.

Gherardo Ortalli is Professor Emeritus of Medieval History at the Ca’ Foscari University of Venice. 
He has also taught at the Universities of Ferrara and Bologna. He is president of the Istituto Veneto di 
Scienze Lettere ed Arti and member of Italian and foreign academies. Among his writings (translated also 
into Albanian, Chinese, Croatian, French, Japanese, Greek, English, Spanish, German), we note the recent 
volumes published by Barattieri. Il gioco d’azzardo fra economia ed etica. Secoli XIII-XV, Bologna 2012,
La pittura infamante: secoli XIII-XVI, Rome 2015, Gesta vel obitus Domni Petri ducis Venecie, Rome 2016. 
Among various awards, the National “Imbucci” Prize 2015 for research into the history of playfulness; 
the 2017 National “Chabod” Award from the Accademia dei Lincei (for the best Italian work tackling the 
subject of medieval, modern or contemporary history published in the previous five years) and the “Osella 
d’Oro” Award 2018 for studies on Venice.

which, as such, measures its evolution over long pe-
riods of time marked by centuries. 

Ambiguità a vocazione turistica
In questa prospettiva la Venezia di laguna (quella a cui 
istintivamente tuttora pensa chiunque la nomini) di-
veniva un quartiere, sia pur nobile e privilegiato, di un 
più ampio complesso urbano e in quanto tale doveva 
adeguare le sue funzioni specifiche a quella ambigua 
realtà di cui diveniva parte. Naturalmente con ruoli di 
carattere direzionale, finanziario, culturale e turistico 
rappresentava il prestigioso cuore del nuovo sistema 
urbano. Tuttavia i progetti studiati a tavolino non sem-
pre reggono, così la trasformazione della plurisecolare 
città d’acqua vedeva gradualmente crescere la dimen-
sione turistica, mettendo sempre più in ombra tutte 
le restanti funzioni, destinate a migrare in terraferma. 
Ogni quartiere ha una sua connotazione e quella di 
Venezia si avviava a essere specificamente turistica.

Ambiguity with a tourist vocation
From this point of view the Venice of the lagoon (the 
one that immediately comes to mind when the name 
is mentioned) became a neighbourhood, albeit a no-
ble and privileged one, of a larger urban complex and 
as such had to adapt its specific functions to that am-

gravitazione diventava paradossalmente non l’acqua 
(intesa come una fastidiosa separazione) né la terra 
(che non c’è), ma il ponte translagunare Mestre-Vene-
zia: motivo unificante del sistema. Furono interventi 
funzionali alle vecchie congiunture, ma traumatici 
per un antico centro che, in quanto tale, misura la 
sua evoluzione su tempi lunghi se non secolari. 

From a lagoon city to a bipolar city
In fact, historic Venice, with all its heritage of art and 
culture, has always been a specific urban entity at 
the heart of the lagoon alongside other autonomous 
administrative entities, but then the twentieth cen-
tury saw the implementation of a new organisation 
that might function in changed times. The nineteen-
th-century decrees that joined the Lido and Malamoc-
co to Venice in the lagoon had caused little change 
as was the case with the addition of Pellestrina, Mu-
rano and Burano. A radical change took place with 
the decree of 1926, which associated several locations 
on the mainland with Venice, starting with Mestre 
and Marghera. The lagoon city was transformed into 
“greater Venice”, which was functional to the situa-
tion of the time. The years pass and what then was 
reasonable has over time led to serious imbalances 
in the urban system, as demonstrated by the difficul-
ties encountered by urban planners called to draw 
up regulatory plans with a unifying principle, a task 
that appeared to be a sort of “mission impossible”. 
The last attempts were made in the name of a “bipo-
lar city”, marked by the two poles of Venice lagoon 
and Terraferma (Mainland), whose centre of gravity 
was paradoxically not water (seen as a tiresome se-
parator) nor land (of which there was none), but the 
Mestre-Venice bridge: the unifying motive for the sy-
stem. These were interventions that were functional 
for old situations, but traumatic for an ancient centre 



biguous reality of which it  became part. Naturally, 
with roles of a managerial, financial, cultural and tou-
rist nature, it represented the prestigious core of the 
new urban system. However, plans drawn up at a table 
do not always turn out as wished, so the transforma-
tion of the centuries-old water city gradually saw the 
growth of the tourist sector, with all the remaining 
functions ended up more and more in the shade with 
the result that they tended to migrate to the main-
land. Each neighbourhood has its own connotation 
and Venice was heading increasingly towards tourism.

A Venezia come a Disneyland
Un passaggio molto significativo nel continuo dibattito 
su Venezia lo si ebbe partendo da un articolo apparso 
sul «Times» di Londra nel marzo 2008, scritto da uno dei 
massimi economisti europei: John Kay. Fin dal titolo si 
rileggeva Venezia come un «theme park», un parco te-
matico, privo della sua antica anima, mal gestito e pie-
no di attrazioni, da amministrare come città turistica 
con biglietto d’ingresso, con prezzi ben calcolati e un 
adeguato management sul modello della Walt Disney 
Company. La provocazione era meditata e durissima 
e il suo rilievo fu accentuato dal premio giornalistico 
assegnatole dalla maggiore accademia culturale delle 
Venezie. Così quell’articolo divenne subito il bersaglio 
di un tiro a segno incrociato da parte di istituzioni, am-
ministratori, operatori economici e politici che difen-
devano i contestati modi della gestione delle città.

In Venice as in Disneyland
A significant step in the continuous debate over Veni-
ce resulted from an article published in the London 
“Times” in March 2008, written by a leading Europe-
an economist: John Kay. From the title on, Venice was 
reinterpreted as a theme park devoid of its ancient 
soul, poorly managed and full of attractions, to be ad-
ministered as a tourist city with admission ticket, with 
carefully calculated prices and appropriate manage-
ment along the lines of the Walt Disney Company. 
The provocation was thoughtful and hard-hitting and 
its importance was accentuated by the journalistic 
award given it by the major cultural academy of Ve-
nice. Thus the article immediately became the target 
of cross-fire by institutions, administrators, economic 
operators and politicians who defended the contested 
ways of managing cities.

Un abitante ogni 358 turisti
Un solo decennio è passato da quando John Kay (voluta-
mente prescindendo dagli scontati valori immateriali 

e culturali che segnano il gioiello Venezia) denunciava 
il paradosso di circa 70mila residenti a fronte di 19 mi-
lioni di visitatori l’anno senza una funzionale gestio-
ne, con tutte le ricadute negative. Le criticità segnalate 
intanto sono cresciute. Rispetto ad allora, il 2018 ha 
registrato soltanto 53mila residenti circa. La misura 
dello svuotamento e dell’invecchiamento la fornisce 
meglio il numero delle nascite: 276 nel 2018 rispetto 
alle 456 di un decennio fa. E intanto si moltiplicano 
i bed and breakfast, che spengono le residenze. Sono 
numeri aridi ma non inutili se, tornando ai valori im-
materiali e culturali di cui Venezia è lo straordinario 
scrigno, prendiamo atto di come la sua quotidiana di-
fesa gravi anzitutto sulle spalle di una residenza sem-
pre più ridotta, vecchia e stanca: quella che ancora 
vive nella città-quartiere Venezia, di cui deve essere 
l’anima e la prima custode. E per restare ai numeri di 
dieci anni fa, se a John Kay parevano tantissimi i 19 mi-
lioni di visitatori annui, oggi il Ciset dell’Università di 
Ca’ Foscari ne stima 23-25 milioni, sempre in crescita.

One resident per 358 tourists
Just a single decade has passed since John Kay (deli-
berately disregarding the obvious intangible and cul-
tural values   characteristic of the jewel that is Venice) 
denounced the paradox of about 70,000 residents to 19 
million visitors a year without a functional manage-
ment, with all the negative repercussions. The critical 
points reported have meanwhile worsened. Compared 
to that year, 2018 counted only about 53,000 residents. 
The number of births gives the best measure of the rate 
of depletion and ageing: 276 in 2018 compared to 456 
a decade before. And meanwhile bed and breakfasts 
are multiplying, which sound the death toll for homes. 
These are arid but not useless numbers if, to return to 
the immaterial and cultural values   of which Venice is 
such an extraordinary treasure chest, we note how its 
daily defence now bears down on the shoulders of an 
increasingly smaller, older and tired core of residents: 
those that still live in Venice itself, and must constitute 
its soul and first custodian. And to go back to the num-
bers of ten years ago, if John Kay considered 19 million 
visitors a year to be such a large number, consider that 
today the Ciset of the Università di Ca’ Foscari estima-
tes that they are 23-25   million, and still increasing.

Vita quotidiana  
a rischio estinzione
Città o quartiere che sia, Venezia rimane straordina-
ria, universale, delicatissima e tuttavia sconta le scel-
te passate. Il miracolo di un centro che viveva di vita 

propria diventa sempre più oggetto di trasformazio-
ne: il museo vivente si muta in un palcoscenico adatto 
a tutto, costoso e quindi da gustare in fretta, da gode-
re in una logica di rapido consumo. La fascia alta dei 
conoscitori ancora rimane. Un turismo raffinato in 
cerca del vero e del bello a Venezia non potrà toglierlo 
nessuno. Rimangono preziosi i complessi monumen-
tali, gli infiniti tesori d’arte; i musei straordinari, le 
presenze di altissimo livello culturale e scientifico: gli 
istituti universitari, le importanti fondazioni, i centri 
dedicati alle arti, scuole, biblioteche e archivi di indi-
scussa qualità e molto altro ancora. Sono le eccellenze 
di forte reputazione e prestigio internazionale. Ma ciò 
che sempre più rischia di ridursi fin quasi a sparire è 
quello sfondo di normalità della vita quotidiana che 
fa di Venezia ben più che uno straordinario museo 
con i tornelli, le prenotazioni e i biglietti d’ingres-
so. Per chi amministra e guida Venezia è davvero un 
bell’impegno salvarne oggi e in futuro quel caratte-
re di straordinaria città-museo vivente, rimediando a 
quanto non si è saputo fare in passato. 

Everyday life at risk of extinction
Whether a city or a neighbourhood, Venice remains 
extraordinary, universal, extremely delicate and yet 
it is still paying for past decisions. The miracle of a 
centre living its own life becomes more and more the 
object of transformation: the living museum changes 
into a stage suitable for anything, expensive and the-
refore to be savoured quickly, to be enjoyed within 
a framework of rapid consumption. The high end 
of the market, that of connoisseurs, still remains. 
A refined tourism in search of the true and the be-
autiful in Venice will never be torn away from the 
city. The monumental complexes and the infinite art 
treasures remain precious; extraordinary museums, 
presences of the highest cultural and scientific level: 
universities, important foundations, centres dedica-
ted to the arts, schools, libraries and archives of un-
questionable quality and much more. They are points 
of excellence boasting a strong reputation and inter-
national prestige. But what increasingly threatens to 
shrink almost to the point of disappearance is that 
background of everyday life that makes Venice much 
more than an extraordinary museum with turnstiles, 
reservations and entrance tickets. Those who admi-
nister and guide Venice have an intractable task in 
trying to save – for today and for the future – that 
character of an extraordinary living museum-city, 
remedying what others in the past have not known 
how to resolve.

«Acqua alta in Piazzetta San Marco» di Fulvio Roiter, 2002 © Fondazione Fulvio Roiter
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La biblioteca dell’artista scrittore
The library of the writer artist
Un progetto di Edmund de Waal in due luoghi emblematici

A project by Edmund de Waal in two emblematic venues

Edmund de Waal 
(Nottingham, 1964), scrittore e 
artista britannico, è noto per i 
romanzi Un’eredità di avorio ed 
ambra e La strada bianca (Bollati 
Boringhieri). Nel primo, la storia 
della sua famiglia è ripercorsa 
attraverso le tracce della 
passione collezionistica per i 
netsuke giapponesi. Nel secondo 
emerge invece la predilezione 
dell’autore per la ceramica, 
da lui definita «materiale dalla 
bellezza incomparabile», descritta 
nel volume attraverso un 
percorso da Oriente all’Europa. 
De Waal appartiene a una 
famiglia di origine ebraica e in 
occasione della 58ma Biennale 
veneziana ha scelto due 
luoghi emblematici della città 
per presentare il suo ultimo 
progetto, intitolato «psalm». 
Il primo luogo è il Museo 
Ebraico, nel Ghetto nuovo. Qui 
de Waal ha allestito la mostra 
in diversi ambienti (nella parte 
dello stabile in cui si trova 
la cinquecentesca sinagoga 
Canton, una delle sinagoghe 
del circuito di visita del museo; 
museoebraico.it).  L’allestimento 
coinvolge anche un ambiente 

adiacente l’antico matroneo, 
che per la prima volta ospita un 
progetto di arte contemporanea. 
Si tratta di un’installazione site 
specific con sette piccole vetrine 
profilate di bianco, collocate 
sopra un tavolo e contenenti 
vasi di porcellana bianca. 
Altri vasi di porcellana bianca 
sono posizionati all’interno 
di nicchie e in piccole teche 
lungo le pareti in prossimità di 
questo ambiente. La seconda 
parte del progetto espositivo è 
invece all’interno dell’Ateneo 
Veneto, dove l’artista ha creato 
un padiglione: una libreria con 
2.000 testi di scrittori esiliati, da 
Ovidio (confinato da Ottaviano 
Augusto sul Mar Nero) ai giorni 
nostri. In questo spazio pensato 
come luogo di contemplazione 
e dialogo i testi sono in varie 
lingue. Alle pareti spicca un 
altro riferimento alla cultura 
ebraica: entro le vetrine la 
disposizione dei vasetti di 
porcellana s’ispira al Talmud  
(testo sacro dell’Ebraismo). 
Sui muri esterni della libreria, 
rivestiti di ceramica bianca, de 
Waal riporta infine l’elenco delle 
biblioteche perdute: da Ninive 

La biblioteca all’Ateneo Veneto © Edmund de Waal Courtesy l’artista

ad Alessandria, da Timbuktu 
ad Aleppo, Mosul e molte altre. 
Dichiara l’artista: «Questo è il 
progetto che ho sempre sognato 
di fare. Riguarda l’esilio, che cosa 
significa doversi spostare in un 
altro Paese, parlare un’altra lingua. 
Comprende nuove installazioni basate 
sui Salmi e sulla poesia dell’esilio e 
allestite in alcuni degli spazi più belli 
del Ghetto. La biblioteca per l’Ateneo 
è la scultura più significativa della 
mia vita. Sarà una nuova biblioteca 
che riflette la storia millenaria di 
Venezia» da sempre crocevia di 
lingue, culture, tradizioni. A 
fare da corredo all’esposizione 
è un nutrito programma di 
letture, dibattiti e conversazioni 
focalizzati su migrazione, 
confini e diaspora, con lo scopo 
anche di riunire esperienze di 
scrittori contemporanei in esilio 
e promuovere la conoscenza 
della traduzione delle loro opere.

Edmund de Waal (Nottingham, 
1964), a British writer and artist, 
is known for The Hare with Amber 
Eyes and The White Road. In the 
first, the story of his family is 
traced through a passion for 
collecting Japanese netsuke. 

In the second one the author’s 
predilection for ceramics 
emerges, defined by him as 
a “material of incomparable 
beauty”, described in the book 
through a journey from the 
Far East to Europe. De Waal 
belongs to a family of Jewish 
origin and on the occasion of 
the 58th Venice Biennale he 
has chosen two emblematic 
locations in the city to present 
his latest project, entitled 
“psalm”. The first is the Jewish 
Museum, in the Ghetto Nuovo. 
Here de Waal has set up the 
exhibition in different spaces 
(in the part of the building 
housing the sixteenth-century 
Canton synagogue, one of the 
synagogues on the museum 
visit circuit, museoebraico.it). 
The exhibition also involves a 
space adjacent to the old gallery 
for women, which for the first 
time is hosting a contemporary 
art project. It is a site-specific 
installation with seven small 
vitrines edged in white, placed 
on a table and containing 
porcelain vessels, steel brackets 
and gilded shims. Below this 
space, on the threshold of 
the Canton Scuola, is another 
installation; a group of white 
cabinets holding thin sheets 
of gilded porcelain and marble 
blocks. The second part of the 
exhibition project is inside the 
Ateneo Veneto, where the artist 
has created a pavilion: a library 
with 2,000 books by exiled 
writers, from Ovid (exiled by 

VENEZIA. Museo Ebraico, Cannaregio 2902/b, dall’8 al 31 maggio 
(from May 8 until May 31) lun-dom (mon-sun) 10 am- 6 pm, dall’1 giugno 
al 30 settembre (from June 1 until Septembre 30) lun-dom 10 am-7 
pm, tel. 041/715359; Ateneo Veneto, San Marco, 1897, Campo San 
Fantin, tel. 041/5224459-5209562, ateneoveneto.org «Edmund de Waal 
“psalm”» dall’8 maggio al 29 settembre (from May 8 to September 29)

Octavian Augustus to the Black 
Sea) to the present day. Within 
this space designed as a place for 
contemplation and dialogue, the 
books are presented in various 
languages. On the walls there 
is another reference to Jewish 
culture: within the library are 
four large vitrines inspired by 
Daniel Bomberg’s sixteenth-
century edition of the Talmud 
(a sacred text of Judaism). On 
the outer walls of the library, 
covered with white ceramic, 
de Waal finally presents a list 
of lost libraries: from Nineveh 
to Alexandria, from Timbuktu 
to Aleppo, Mosul and many 
others. The artist declares: “This 
is the project I have always dreamed 
of doing. It is about exile; what it 
means to have to move to another 
country, to speak another language. 
It brings new installations based on 
the Psalms, the poetry of exile, into 
some of the most beautiful spaces of 
the Ghetto. The library for the Ateneo 
is the most significant sculpture 
of my life. It will be a new library 
that reflects the millennial history 
of Venice” which has always 
been a crossroads of languages, 
cultures and traditions. To 
accompany the exhibition, 
there will be a substantial 
programme of readings, debates 
and conversations focusing 
on migration, borders and 
diaspora, with the aim also of 
bringing together experiences 
of contemporary writers in exile 
and promoting knowledge of the 
translation of their works. 
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Ocean Space è il nome con cui il 24 
marzo, nella Chiesa di San Lorenzo a 
Castello, è stata inaugurata la nuova 
piattaforma della Thyssen-Bornemisza 
Art Contemporary (TBA21) fondata 
da Francesca Thyssen-Bornemisza. Un 
punto di riferimento nel cuore di Venezia 
come luogo di cooperazione e scambio 
per il progetto di ricerca transdisciplinare 
TBA21-Academy, dedicato agli oceani 
e al loro delicato ecosistema attraverso 
installazioni, workshop e performance. 
Fino al 29 settembre Ocean Space ospita 
«Moving Off the Land II», personale 
della statunitense Joan Jonas (presente 
in mostra il 7 maggio), curata da 
Stefanie Hessler. Video girati in acquari 
e nelle acque della Giamaica (con la 
collaborazione del biologo David Gruber) 
si alternano a filmati di performance 
dell’artista e installazioni sonore. 
Sospesi sulle impalcature perimetrali 
per la messa in sicurezza dello spazio 
sconsacrato, invece, campeggiano 
disegni della Jonas con creature marine 
tra cui razze e balene. Dello spazio e 
della mostra parla Markus Reymann, 
direttore delle TBA21-Academy.
Dopo «Prospecting Ocean» di Armin 
Linke (organizzata da TBA21-Academy 
nell’Istituto di Scienze Marine in 
occasione della 16ma Biennale di 
Architettura), Joan Jonas. Come si 
traduce in una mostra un progetto 
di ricerca multidisciplinare e 
pluriennale? 
Entrambi i lavori di Jonas e Linke abbracciano 
la complessità e la natura itinerante di un 
processo di ricerca e hanno incluso una 
programmazione con partner istituzionali, 
esperti in differenti campi di conoscenza, 
includendo conversazioni, lecture, performance, 
workshop e molto altro. Al di là di questo, 
stiamo lavorando a un’altra pubblicazione con 
MIT Press, dopo Tidalectis, per Armin Linke e 
intendiamo rendere tracciabile anche il processo 
di ricerca di Joan Jonas in un libro dopo la 
mostra. 
Qual è il messaggio della mostra?
«Moving Off the Land II» è una mostra unica e 
non ho dubbi che il pubblico la apprezzerà. Joan 
è riuscita a catturare qualcosa di speciale nel 
modo in cui comunica lo stato dei nostri oceani 
e l’impatto che ciò ha su di noi come specie. 
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Penso che tutti saranno influenzati in modo 
leggermente diverso e spero che si avvicineranno 
al tema e comprenderanno meglio che cosa 
sta accadendo. Si spera che lo spettatore sia 
stimolato a mettere in atto qualche tipo di 
azione che aiuti a fermare o ancor meglio a 
risolvere il veloce declino degli oceani. 
Progetti futuri? 
In San Lorenzo miriamo a creare uno spazio 
per immaginare gli oceani e favorire l’azione 
su di essi. Entrambi gli obiettivi saranno 
temi chiave di tutte le mostre. Ocean Space si 
presta a essere molto più di un semplice spazio 
espositivo. Durante tutto l’anno ci sarà una 
programmazione di attività per le famiglie, talk 
didattici, tavole rotonde. Il programma per il 
resto del 2019 sarà disponibile sul nostro sito 
nelle prossime settimane. Per il 2020 abbiamo 
commissionato all’Agenzia territoriale Oceans 
in Transformation un’installazione digitale 
(da marzo). Nel 2021 sarà la volta del collettivo 
danese SUPERFLEX. 
Venezia ha una complessa relazione 
con l’acqua ed è un palcosecnico 
internazionale per l’arte. È un luogo 
altrettanto strategico per lanciare 
il dibattito internazionale sulle 
problematiche ambientali? 
In tutto il mondo le comunità stanno 
affrontando problematiche che Venezia ha 
vissuto per centinaia di anni. Venezia oltre a 
essere un centro culturale è un patrimonio. 
Ora affrontiamo un futuro dove il livello del 
mare aumenterà in modo drammatico e 
l’intera composizione dell’oceano cambierà 
radicalmente. Vogliamo applicare a una nuova 
visione globale per uno spazio culturale la 
tradizione veneziana dell’abbracciare nuove 
strategie nell’arte, nella cultura e persino 
nelle strutture di vita. Ocean Space è una 
piattaforma che abbraccia l’esperienza e la 
cultura del popolo veneziano, permettendo 
di essere incluso in una visione globale per il 
cambiamento. q V.R.

Ocean Space is the name given to 
the new platform of the Thyssen-
Bornemisza Art Contemporary 
(TBA21) founded by Francesca Thyssen 
Bornemisza, inaugurated on 24 March 
in the church of San Lorenzo in Castello. 
It constitutes a reference point in the 
heart of Venice as a place for cooperation 
and exchange for the TBA21-Academy 
transdisciplinary research project, 
dedicated to the oceans and their 
delicate ecosystem, through installations, 
workshops and performances. Until 29 
September Ocean Space hosts “Moving 
Off the Land II”, a solo show by the 
American Joan Jonas (he will be present 
at the exhibition on 7 May), curated 
by Stefanie Hessler. Videos shot in 
aquariums and in the waters of Jamaica 
(with the collaboration of biologist David 
Gruber) alternate with films of the artist’s 
performances and sound installations. 
Suspended on the perimeter scaffolding 
making the deconsecrated space safe, 
instead, there are drawings by Jonas 
showing sea creatures such as rays and 
whales. Markus Reymann, director of 
the TBA21-Academy, speaks of the space 
and the exhibition.
After “Prospecting Ocean” by Armin 
Linke (organised by the TBA21-
Academy in the Institute of Marine 
Sciences on the occasion of the 16the 
Architecture Biennale), we have Joan 
Jonas. How does a multidisciplinary 
and multi-year research project 
translate into an exhibition?
Both the works of Jonas and Linke embrace 
the complexity and the itinerant nature of a 
research process and included programming 
with institutional partners, experts in different 
fields of knowledge, including conversations, 
lectures, performances, workshops and much 
more. Beyond this, we are working on another 

publication with MIT Press, after Tidalectis, 
for Armin Linke and we intend to make the 
research process of Joan Jonas traceable in a 
book after the exhibition.
What is the message of the 
exhibition?
“Moving Off the Land II” is a unique exhibition 
and I have no doubt that the public will 
appreciate it. Joan has managed to capture 
something special in the way she communicates 
the state of our oceans and the impact this 
has on us as a species. I think everyone will 
be affected in a slightly different way and I 
hope they will come closer to the subject and 
understand better what is happening. It is 
hoped that the spectator will be stimulated to 
implement some kind of action that helps to 
stop, or even better to resolve, the rapid decline 
of the oceans.
Future projects?
In San Lorenzo we aim to create a space to 
imagine the oceans and encourage action on 
them. Both goals will be key themes of all our 
exhibitions. Ocean Space lends itself to be much 
more than just an exhibition space. Throughout 
the year there will be a schedule of activities for 
families, educational talks, and round tables. 
The programme for the rest of 2019 will be 
available on our website in the coming weeks. 
For 2020, we have commissioned a digital 
installation (from March) from the Territorial 
Agency called Oceans in Transformation. In 
2021 it will be the turn of the Danish collective 
SUPERFLEX.
Venice has a complex relationship 
with water and is an international 
stage for art. Is it an equally 
strategic place in which to launch 
an international debate on 
environmental issues?
Throughout the world, communities are 
facing problems that Venice has experienced 
for hundreds of years. Venice is not only a 
cultural centre but also a heritage. Now we 
face a future where sea levels will increase 
dramatically and the entire composition of 
the ocean will change radically. We want to 
apply the Venetian tradition of embracing new 
strategies in art, culture and even structures 
of life to a new global vision for a cultural 
space. Ocean Space is a platform that embraces 
the experience and culture of the Venetian 
population, enabling it to be included in a 
global vision for change. q V.R.

Razze e balene
Rays and whales
Joan Jonas inaugura Ocean Space a Castello

Joan Jonas inaugurates Ocean Space in Castello

VENEZIA. Ocean 
Space - Chiesa di San 
Lorenzo, Castello 5069, 
mar-dom (tue-sun) 11 
am-7 pm, tba21.org/
academy, ocean-space.
org, «Joan Jonas. Moving 
Off the Land II» fino 
al 29 settembre (until 
September 29)

Markus Reymann 
e Moving Off the Land II» 
di Joan Jonas, 2019 
Courtesy l’artista



Fino al 28 luglio Le Stanze del Vetro 
ospitano la prima retrospettiva italiana 
di Maurice Marinot (1882-1960), 
artista e pittore di vetro francese 
che aveva ricevuto una formazione 
canonica, all’Ecole des Beaux-Arts 
di Parigi e iniziato una carriera di 
pittore con prove vicine ai Fauves e ai 
Nabis, spiegano i due curatori Jean-
Luc Olivié e Cristina Beltrami. Poi 
l’incontro con la produzione vetraria, 
per caso, nel 1911, in occasione di una 
visita presso la vetreria dei fratelli 
Viard (a Bar-sur-Seine), amici d’infanzia 
e in Marinot sorge quello che lui 
stesso definisce il desiderio violento 
d’un nuovo gioco. Un desiderio a cui 
si dedicherà sino al 1934. «Dal 1911, 
mantenendo quella stessa sensibilità per il 
colore che gli derivava dalla sua formazione 
pittorica, sperimenta la decorazione a 
smalto su vetro con risultati da subito 
estremamente originali: oggetti liberi anche 
di presentare difetti di lavorazione che 
venivano coinvolti dal motivo del disegno 
stesso», spiegano i due curatori, che 
abbiamo intervistato. 
Quali sono le tappe della sua 
evoluzione artistica e tecnica? 
Un passaggio fondamentale avviene nel 1923, 
quando comincia a soffiare autonomamente 
i propri pezzi. Allo stesso tempo utilizza 
l’acido come nessuno in precedenza, 
arrivando talvolta (dopo decine di passaggi 
chimici) a incidere profondamente la 
materia. Tramite una tecnica complessa 
raggiunge effetti cromatici assai ricercati 
e trattiene le bolle in sospensione 
trasformandole in ulteriore dettaglio 
decorativo. Inventa strumenti che possono 
punzonare l’oggetto quando è ancora caldo. 
Per usare un’immagine efficace: accarezza il 
vetro con lo smalto, lo graffia con l’acido e lo 
penetra a fondo con i ferri a caldo.
Quale fu il rapporto con la Galerie 
Hébrard? 
La Galerie Hébrard, che era principalmente 
un fonditore e rappresentava Degas, 
Bourdelle, Pompon e, tra gli altri, anche 
i Bugatti, segue Marinot dal 1913, 
confermando la natura scultorea dei sui 
vetri: pezzi unici destinati a un mercato 
internazionale estremamente sofisticato. 
La collaborazione con Hébrard assicurò a 

Marinot una tranquillità economica che gli 
permise di portare avanti liberamente la sua 
sperimentazione tecnica spostandosi il meno 
possibile da Troyes, sua città natale.
Qual è l’influenza dei vetri di 
Marinot? 
Marinot dà vita a una materia spessa e 
carnosa che in mille anni di produzione 
vetraria non era mai emersa e che cambia 
letteralmente l’estetica del vetro. Lavora in 
parallelo a Lalique, ma la sua ricerca va in 
senso opposto: egli accetta il possibile difetto 
del vetro (la presenza di bolle d’aria ad 
esempio) che impiega anzi secondo le proprie 
esigenze decorative, accentuando l’unicità 
dell’oggetto. Sarà di lezione per i grandi 
vetrai a venire, inclusi i muranesi come Paolo 
Venini o Ercole Barovier. 
In mostra ci sono 220 pezzi e 115 
disegni, frutto di prestiti internazionali 
(Musée des Arts Décoratifs di Parigi; 
Musées Royaux d’Art et d’Histoire di 
Bruxelles; Metropolitan di New York 
per citarne alcuni) che ci conducono 
dall’apprendistato alla lavorazione 
autonoma. Il risultato: oggetti 
fortemente materici, quasi «carnosi», 
pervasi da fitte impurità o sfaccettati 
«come selci preistoriche». Coppe, 

vasi e flaconi cui è dedicata anche 
l’ultima selezione in mostra, insieme 
a un cabinet di disegni e a un filmato 
con Marinot al lavoro, indispensabili 
passaggi per comprenderne capacità 
inventiva e padronanza tecnica. 
q V.R.

Until 28 July Le Stanze del Vetro 
host the first Italian retrospective 
of Maurice Marinot (1882-1960), a 
French artist and painter on glass 
who received a canonical education at 
the École des Beaux-Arts in Paris and 
began a career as a painter in a style 
close to the Fauves and the Nabis, 
explain the two curators Jean-Luc 
Olivié and Cristina Beltrami. Then 
came his chance encounter with glass 
production, in 1911, on the occasion 
of a visit to the glassworks (in Bar-sur-
Seine) of the Viard brothers, childhood 
friends. In Marinot arose what he 
himself defined as a violent desire 
for a new game. A desire to which he 
dedicated himself until 1934. “From 
1911, while maintaining that same sensitivity 
for colour that he had gleaned from his 
pictorial training, he experimented with 

enamel decoration on glass with results that 
were extremely original from the outset: he 
made objects that were also free to present 
defects in production and that were involved 
in the design itself”, explain the two 
curators, whom we have interviewed.
What are the stages of his artistic 
and technical evolution?
A fundamental step occurred in 1923, when 
he began to blow his own pieces. At the same 
time he used acid as no-one had before, 
sometimes (after dozens of phases using 
chemicals) deeply cutting into the material. 
Through a complex technique he achieved 
highly subtle chromatic effects and held the 
bubbles in suspension, transforming them 
into further decorative detail. He invented 
tools that could punch the object while 
still hot. To borrow an effective image: he 
caressed the glass with enamel, scratched 
it with acid and cut deeply into it with hot 
irons.
What was his relationship with the 
Galerie Hébrard?
The Galerie Hébrard, which was mainly a 
founder and represented Degas, Bourdelle, 
Pompon and, among others, also the Italian 
Carlo Bugatti, followed Marinot from 
1913, confirming the sculptural nature of 
his glasses: unique pieces destined for an 
extremely international and sophisticated 
market. The collaboration with Hébrard 
assured Marinot a financial peace of mind 
that allowed him to carry on his technical 
experimentation freely while moving as little 
as possible from Troyes, his hometown.
What is the influence of Marinot’s 
glass?
Marinot gave life to a thick and fleshy 
material that had never emerged before in 
a thousand years of glass production and 
that literally changed the aesthetics of glass. 
He worked in parallel with Lalique, but his 
research went in the opposite direction: he 
accepted the possible defects of the glass (the 
presence of air bubbles for example) which he 
used in conformity with his own decorative 
requirements, accentuating the uniqueness 
of the object. This would be a lesson for the 
great glassmakers to come, including those 
of Murano, such as Paolo Venini or Ercole 
Barovier.
On display there are 220 pieces and 115 
drawings, the result of international 
loans (Musée des Arts Decoratifs of 
Paris; Musées royaux d’Art et d’Histoire 
in Brussels; the Metropolitan Museum 
of Art of New York, to name a few) 
that lead us from his apprenticeship 
to his independent work. The result: 
highly material, almost “fleshy” 
objects, pervaded by thick impurities 
or faceted “like prehistoric flints”. 
Cups, vases and flacons to which the 
last selection in the exhibition is also 
dedicated, together with a cabinet of 
drawings and a film showing Marinot 
at work; all these are essential steps 
to understand his inventiveness and 
technical mastery. q V.R.

Maurice fa le bolle 
Maurice makes bubbles 
La prima mostra italiana di Marinot,  
che amava il vetro e tutti i suoi difetti

The first Italian exhibition of Marinot, 
who loved glass and all its flaws 

Jean-Luc Olivié e Cristina Beltrami
Un’opera di Maurice Marinot a Le Stanze del Vetro © Enrico Fiorese

VENEZIA. Le Stanze del Vetro Isola di San 
Giorgio Maggiore, lun-mar/gio-dom (mon-tue/
thu-sun) 10 am -19 pm, tel. 041/5229138, 
lestanzedelvetro.org,«Maurice Marinot.  
Il vetro, 1911-34» fino al 28 luglio   
(until July 28)
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Opalka
5.607.249 volte
5.607.249 times
L’artista franco-polacco  
a Milano e Venezia

The Franco-Polish artist 
in Milan and Venice

La produzione di Roman Opalka (1931-2011) è scandita 
da una progressione numerica da 1 a infinito e da una 
progressione cromatica dal nero al bianco attraverso 
un’imponente gamma di sfumature di grigio progres-
sivamente schiarito dagli anni Settanta. È il progetto 
«OPALKA 1965-∞» a cui si è dedicato per 45 anni: dal 
1965 alla morte. È composto da 237 dipinti denominati 
«Détail», tutti dello stesso formato (196x135 cm), cia-
scuno contrassegnato da un numero (crescente). Preve-
dendo che prima o poi l’eccessivo candore non avrebbe 
più permesso di leggere le serie, dal 1968 cominciò a 
scandire la progressione registrando la propria voce in 
polacco e dal 1972 associando al lavoro pittorico gli scat-
ti in bianco e nero dei suoi autoritratti. Il suo conteggio 
si fermerà a 5.607.249. 
Al lavoro di Opalka è dedicata una duplice mostra a 
Milano e a Venezia, organizzata dalla galleria milanese 
BUILDING in collaborazione con la Fondazione Que-
rini Stampalia, curata da Chiara Bertola e intitolata 
«Dire il tempo». 
Nella galleria milanese (via Monte di Pietà 23, Milano, 
mar-sab 10-19, building-gallery.com) dal 4 maggio al 20 
luglio sono esposti lavori di «OPALKA 1965-∞» (una sele-
zione di «Détails», 7 «Cartes de Voyages» e 35 autoritrat-
ti insieme alle registrazioni vocali) e opere antecedenti. 
Tra queste «Les Nuages», «Chronome» (1963), «Alphabet 
grec» (1965), «Fonemats» (1964) e non mancano le acqueforti della «Description du 
monde» (1968-70). Nella Fondazione veneziana, invece, dal 7 maggio si possono 
ammirare il primo (dal Muzeum Sztuki di Łódź) e l’ultimo (da collezione privata, 
mai esposto) «Détail», più una serie di autoritratti fotografici con le registrazioni 
vocali. A dialogare con i lavori di Opalka esposti in fondazione vi sono opere della 
collega e amica Mari Teresa Sartori (Venezia, 1961). Spiega la curatrice Chiara 
Bertola: «Il primo e l’ultimo “Détail” troveranno collocazione nella stanza di Palma il Vecchio. 
Gli autoritratti di Roman, invece, ricomposti nella stessa sequenza da lui predisposta nel suo 
studio alle porte di Parigi, sono allestiti nel lungo corridoio che porta alla stanza dove si trova 
“Il Tempo del suono. Onde” di Maria Teresa Sartori. In questo lavoro l’artista traccia su fogli 
pentagrammati l’andamento del suono delle onde che s’infrangono sulla spiaggia del Lido. 
Della Sartori non mancano inoltre interventi site specific». 

The production of Roman Opalka (1931-2011) is marked by a numer-
ical progression from 1 to infinity and by a chromatic progression 
from black to white through an impressive range of shades of grey 
that grew progressively lighter from the seventies. This is the “OPAL-
KA 1965-∞” project to which he dedicated 45 years: from 1965 to his 
death. It is composed of 237 paintings called “Détail”, all of the same 
format (196x135 cm), each marked with an (increasing) number. Ex-
pecting that sooner or later the excessive lightness would no longer 
enable a reading of the series, from 1968 he began to accompany the 
progression with a recording of his own voice in Polish and from 1972 
by associating the pictorial work with the black and white shots of 
his self-portraits. His count will stop at 5,607,249.
A double exhibition is dedicated to Opalka’s work, in Milan and Ven-
ice, organised by the Milanese gallery BUILDING in collaboration 
with the Fondazione Querini Stampalia, curated by Chiara Ber-
tola and entitled “Saying the time”. In the Milan gallery (via Monte 
di Pietà 23, Tue-Sat 10 a.m.-7 p.m., building-gallery.com) from 4 May 
to 20 July, there will be works from “OPALKA 1965-∞” (a selection of 
“Détails”, 7 “Cartes de Voyages” and 35 self-portraits together with 
voice recordings) and previous works. These include “Les Nuages”, 
“Chronome” (1963), “Alphabet grec” (1965), “Fonemats” (1964) and 

the “Descriptions du monde” etchings (1968-70). At the Venetian Foundation, on 
the other hand, from 7 May it will be possible to examine the first (from Muze-
um Sztuki in Łódź) and the last (from a private collection, never before exhibited) 
“Détail”, together with a series of photographic self-portraits with voice recordings. 
To dialogue with the works of Opalka displayed in the Foundation there are works 
by his colleague and friend Maria Teresa Sartori (Venice, 1961). The curator Chiara 
Bertola explains: “The first and last “Détail” will be placed in the room of Palma 
il Vecchio. Roman’s self-portraits, instead, reassembled in the same sequence as 
he prepared in his studio on the outskirts of Paris, are set up in the long corridor 
that leads to the room where “Il tempo del suono. Onde” by Maria Teresa Sartori is 
located. In this work, the artist traces the sound of the waves breaking on the Lido 
beach on stave sheets. There are also some site-specific interventions by Sartori”.

VENEZIA. Fondazione Querini Stampalia, Santa Maria Formosa, Castello 5252, mar-dom (tue-sun) 10 am-6 pm, tel. 041/2711411, querinistampalia.org, 
«Roman Opalka. Dire il tempo. Roman Opalka e Maria Teresa Sartori» dal 7 maggio al 24 novembre (from May 7 until November 24); 
«L’ultima crociata. Francesco Morosini nella storiografia della Serenissima» fino al 16 giugno (until June 16), 
«Luigi Pericle, 1916-2001. Beyond the visible» dall’11 maggio al 24 novembre (from May 11 until November 24) e «Jörg Immendorff: Ichich, Ichihr, Ichwir / We All Have to Die» dall’8 maggio 
al 24 novembre (from May 8 until November 24) 

Da sopra: un’opera di Roman Opałka 
Courtesy BUILDING
Roman Opałka al lavoro su un dipinto 
della serie «Détail» nel suo studio, Bazérac, 
1992 Courtesy BUILDING
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Venezia, 1983. Alberto Burri (1915-95) ap-
proda sull’Isola della Giudecca con la serie 
«Sestante». Diciotto opere ideate per gli ex 
Cantieri Navali della città lagunare. Oggi, 
trentasei anni dopo, la Fondazione Cini 
sull’Isola di San Giorgio Maggiore pro-
pone la retrospettiva «Burri la pittura, 
irriducibile presenza», dal 10 maggio 
al 28 luglio. «Muffe» e «Catrami» (1948), 
«Sacchi», «Gobbi», «Combustioni», «Legni», 
«Ferri», «Plastiche», «Cretti» e «Cellotex» 
(1994). Cinquanta opere ripercorrono il 
cammino dell’artista umbro in un per-
corso curato da Bruno Corà (presidente 
della Fondazione Burri), realizzato insie-
me a Fondazione Burri, Tornabuoni Art 
e Paola Sapone MCIA in partnership con 
Intesa Sanpaolo - Gallerie d’Italia e con 
importanti prestiti internazionali. Sotto-
linea Luca Massimo Barbero (direttore 
dell’Istituto di Storia dell’Arte della Fonda-
zione Cini): «L’idea non è solo quella di una 
mostra antologica bensì quella di restituire la 
ricerca dell’artista nel cuore della materia, così 
come egli la costruisce e la impagina, la incide 
o giunge a spellarne letteralmente il corpo. Un 
percorso sulla storia delle sua pittura ch’egli de-

finisce irriducibile presenza (come recita il tito-
lo della mostra). Una proposta che offrirà uno 
sguardo raro sui primissimi mezzi alchemici con 
cui avvierà questa indagine inventiva: mi riferi-
sco ai “Catrami” e alle “Muffe” che apriranno 
il percorso. Ma verranno riuniti anche lavori 
meno noti come un grande “Gobbo” (che anti-
cipa l’estroflessione), sino alle ricerche degli anni 
Sessanta, Settanta, Ottanta e Novanta. È forse 
la prima volta in cui si vedono riuniti i grandi 
“Sacchi” di oltre due metri provenienti dalla 
Fondazione umbra e dal Pompidou. Abbiamo 
opere fondamentali che viaggiano raramente, 
come alcuni “Cellotex” (1979) di oltre tre me-
tri». Correda la mostra un’appendice con 
video, documenti, filmati e materiali ine-
diti. «La mostra pone in evidenza la trasforma-
zione recata da Burri nell’arte del XX secolo. Lo 
shock prodotto dall’artista negli anni dell’imme-
diato dopoguerra si può misurare solo con l’ef-
fetto ottenuto in tutte le esperienze artistiche da 
lui influenzate: dal New Dada di Rauschenberg, 
Johns e Dine, al Nouveau Réalisme di Klein, Cés-
ar, Arman e Rotella, dall’Arte povera di Pistolet-
to, Kounellis, Pascali e Calzolari all’Arte proces-
suale, al Neominimalismo a base monocroma», 
conclude Bruno Corà. q V.R. 

Venice, 1983. Alberto Burri (1915-95) lands 
on the Giudecca Island with the “Sestan-
te” series. Eighteen works designed for 
the former shipyards of the lagoon city. 
Today, thirty-six years later, the Fonda-
zione Cini on the Island of San Giorgio 
Maggiore proposes a retrospective: “Burri 
la pittura, irriducibile presenza”, from 
10 May to 28 July. “Muffe” and “Catrami” 
(1948), “Sacchi”, “Gobbi”, “Combustioni”, 
“Legni”, “Ferri”, “Plastiche”, “Cretti” and 
“Cellotex” (1994): fifty works retracing the 
development of the Umbrian artist in a 
journey curated by Bruno Corà (president 
of the Fondazione Burri), created togeth-
er with Fondazione Burri, Tornabuoni Art 
and Paola Sapone MCIA in partnership 
with Intesa Sanpaolo - Gallerie d’Italia and 
with important international loans. Luca 
Massimo Barbero (director of the Istituto 
di Storia dell’Arte of the Fondazione  Cini 
states: “The idea is not only that of an antholog-
ical exhibition but one of returning the artist’s re-
search to the heart of the matter, as he builds and 
sets it out, engraves it or comes to peel the body 
out. A journey into the history of his painting 
which he describes as an irreducible presence (as 

the title of the exhibition declares). The exhibition 
will offer a rare glimpse into the very first alchem-
ical media with which he launched this inventive 
investigation: I refer here to the “Catrami” and 
the “Muffe” that would open the way forward. 
But lesser-known works will also be brought in, 
such as a large “Gobbo” (which anticipates his ex-
troflections) and works from the 1960s, ’70s, ’80s 
and ’90s. this is perhaps the first time that the 
great “Sacchi” measuring over two metres from 
the Foundation in Umbria and the Pompidou 
are reunited. We have fundamental works that 
rarely travel, like some “Cellotex” (1979) measur-
ing more than three metres”. The exhibition is 
accompanied by an appendix with videos, 
documents, films and unpublished mate-
rials. “The exhibition highlights the transforma-
tion carried out by Burri in twentieth-century art. 
The shock produced by the artist during the im-
mediate post-war years can be measured only by 
the effect he had in all the artistic experiences he 
influenced: from the New Dada of Rauschenberg, 
Johns and Dine, to the Nouveau Réalisme of Klein, 
César, Arman and Rotella, from the Arte povera 
of Pistoletto, Kounellis, Pascali and Calzolari to 
Process art and monochrome Neominimalism”, 
concludes Bruno Corà. q V.R.

Shock  
sull’Isola di San Giorgio
On the Island of  
San Giorgio
Cinquanta opere di Burri che hanno scosso  
il XX secolo. Più video, documenti e materiali inediti

Fifty works by Burri that shook the 20th century. 
Plus videos, documents and unpublished materials

VENEZIA. Fondazione Cini, Isola di San Giorgio Maggiore, tel. 041/2710229, cini.it, lun-dom (mon-sun) 11 am-7 pm, «Burri la pittura, irriducibile presenza» dal 10 maggio al 28 luglio 
(from May 10 until July 28) 

«Rosso Plastica M3» di Alberto Burri, 1961 Courtesy Fondazione Palazzo Albizzini Collezione Burri

La mostra di Jannis Kounellis (1936-2017) curata da Germano Celant 
per la Fondazione Prada, a Ca’ Corner della Regina dall’11 maggio al 
24 novembre, è la prima retrospettiva dedicata all’artista greco (natu-
ralizzato italiano) dopo la scomparsa. Realizzata in collaborazione con 
l’Archivio Kounellis, la rassegna mette in evidenza l’evoluzione dalla 
scrittura e pittura al linguaggio fisico e ambientale, nonché l’adesio-
ne all’Arte povera. Figurano una settantina di lavori datati dal 1958 al 
2016, provenienti da importanti collezioni private italiane e internazionali 
e da musei tra cui Tate Modern di Londra, Centre Pompidou di Parigi 
e Walker Art Center di Minneapolis. Kounellis utilizza materiali natura-
li e citazioni storiche, elementi corporali e simbolici per esprimere la 
relazione con il proprio tempo e con il passato. Nei suoi lavori si mani-
festano il potenziale trasformante del fuoco (nella foto «Senza titolo», 
1967 © Giorgio Colombo, Milano), la sacralità della musica, l’eredità 
greco-romana. In mostra al primo piano vi è una serie di installazioni 
monumentali degli anni Novanta e Duemila. Di imponenti dimensioni 
è anche l’opera del 1992 allestita nella corte interna del palazzo ve-
neziano e nata per lo spazio esterno. Una sezione è riservata a ma-
teriali d’archivio: cataloghi, inviti, manifesti, film e fotografie. E non 
manca un focus sui progetti realizzati da Kounellis in ambito teatrale.  
q Ma.R.

The Jannis Kounellis (1936-2017) exhibition curated by Germano Celant 
for the Fondazione Prada at Ca’ Corner della Regina from 11 May to 24 
November, is the first retrospective dedicated to the Greek artist (a natu-
ralised Italian) since his death. Created in collaboration with the Kounel-
lis Archive, the review highlights the evolution from writing and painting to 
his physical and environmental forms of expression, as well as his adhe-
rence to Arte Povera. There are about seventy works dated from 1958 to 
2016 loaned from important Italian and international private collections 
and from museums including Tate Modern in London, the Centre Pompi-
dou in Paris and the Walker Art Center in Minneapolis. Kounellis used na-
tural materials and historical quotations, corporal and symbolic elements 
to express the relationship with one’s time and with the past. In his works 
the transforming potential of fire is made manifest (ill.: “Untitled”, 1967 
© Giorgio Colombo, Milan), along with the sacredness of music and the 
Greco-Roman heritage. On the first floor there is a series of monumen-
tal installations from the 1990s and 2000s. The 1992 work displayed 
in the inner courtyard of the Venetian palace and created for the outdo-
ors is also impressive in size. Another section is set aside for archive 
materials: catalogues, invitations, posters, films and photographs. Plus 
there is a focus on projects realised by Kounellis in the field of theatre.  
q Ma.R.

Kounellis monumentale | monumental

VENEZIA. Fondazione Prada, 
Ca’ Corner della Regina, Calle de 
Ca’ Corner, Santa Croce 2215, 
fondazioneprada.org, «Jannis 
Kounellis» dall’11 maggio al 24 
novembre (from May 11 until 
November 24)
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Fino al 3 novembre nel Museo Nazionale di Villa Pisani a Stra sono esposti quaranta 
scatti d’archivio dell’agenzia fotografica Cameraphoto. Intitolata «Intramontabili elegan-
ze. Dior a Venezia», la mostra è curata da Vittorio Pavan (conservatore dell’archivio), Da-
niele Ferrara (direttore del Polo Museale Veneto) e Luca Del Prete. Un tuffo nella Venezia 
degli anni Cinquanta scelta dal celebre stilista francese per la campagna fotografica di 
una collezione d’allora. Scorci più e meno noti, dal Canal Grande al Bacino di San Marco, 
fanno da sfondo scenografico alle modelle immerse in un’atmosfera da «Dolce Vita». 
Ma ciò che più colpisce è la cura nei dettagli: le maniche a raglan, gli originali e indispen-
sabili copricapi frutto di una qualità e di una ricerca artigianale e sartoriale di cui oggi 
si avverte il nostalgico rimpianto. Una sezione della mostra è dedicata al grande evento 
mondano «Le Bal oriental», organizzato il 3 settembre 1951 a Palazzo Labia dall’eccen-
trico proprietario di allora, il francese d’origine ispanica Carlos de Beistegui. Il palazzo 
affrescato dal Tiepolo (oggi sede della Rai del Veneto) fu la cornice di un ballo in masche-
ra ispirato al Settecento di Casanova e di Goldoni. Dior, insieme a una schiera di giovani 
sarti, fu  l’autore di tutti i costumi. Vestì mille ospiti illustri, tra cui i duchi di Windsor, l’Aga 

Khan III, il re Faruq d’Egitto, Winston Chur-
chill e molte altre teste coronate, schiere 
di milionari, ma anche artisti, come Fabrizio 
Clerici e Leonor Fini, stilisti, come Balencia-
ga ed Elsa Schiaparelli, protagonisti del jet 
set, come Barbara Hutton, Diana Cooper, 
Orson Welles, Daisy Fellowes, Cecil Beaton 
(le cui immagini pubblicate da «Life» fecero 
sognare il mondo), i Polignac e i Rothschild. 
Il padrone di casa, tra ballerine e arlecchini, 
si presentò negli abiti del re Sole (nella foto 
«Jacques e Geneviève Fath» Cameraphoto 
© Vittorio Pavan). 

Forty archive shots from the Cameraphoto 
photo agency are on display in the Museo 
Nazionale di Villa Pisani in Stra until 3 No-
vember. Entitled “Timeless Elegance. Dior 
in Venice”, the exhibition is curated by Vitto-
rio Pavan (archive curator), Daniele Ferrara 
(director of the Polo Museale Veneto) and 
Luca Del Prete. It provides a dip into the 
Venice of the Fifties, chosen by the famous 
French designer for the photographic cam-

paign of a collection of the time. More and lesser-known views, from the Grand Canal 
to the San Marco Basin, are the scenographic backdrop to the models immersed in an 
atmosphere of “Dolce Vita”. But what is most striking is the attention to detail: raglan sle-
eves, the original and indispensable hats that are the result of a sartorial and handmade 
quality for which today we can only feel a nostalgic regret. One section of the exhibition is 
dedicated to the great social event “Le Bal oriental”, organised on 3 September 1951 at 
Palazzo Labia by its eccentric owner of the time, the Frenchman of Hispanic origin Carlos 
de Beistegui. The palazzo frescoed by Tiepolo (now the headquarters of the Rai del Ve-
neto) was the setting for a masked ball inspired by the eighteenth century, Casanova and 
Goldoni. Dior, along with a host of young tailors, was the author of all the costumes. He 
dressed a thousand illustrious guests, including the Duke and Duchess of Windsor, the 
Aga Khan III, King Faruq of Egypt, Winston Churchill and many other crowned heads, ranks 
of millionaires, but also artists, such as Fabrizio Clerici and Leonor Fini, fashion designers 
like Balenciaga and Elsa Schiapparelli, protagonists of the jet set, such as Barbara Hut-
ton, Diana Cooper, Orson Welles, Daisy Fellowes, Cecil Beaton (whose images published 
by “Life” made the world dream), the Polignacs and the Rothschilds. The master of the 
house presented himself in the garb of the Sun King amid  dancers and harlequins (ill.: 
“Jacques and Geneviève Fath” Cameraphoto © Vittorio Pavan). 

Una boscaglia 
e una tenda di perline rosse
Woodland 
and a curtain of red beads
La prima personale di Luc Tuymans  
e una collettiva con 36 artisti

Luc Tuymans’ first solo show  
and a group show with 36 artists

STRA (VE). Museo Nazionale di Villa 
Pisani, via Doge Pisani 7,  mar-dom 
(tue-sun) 9 am-8 pm (until September 30), 
9 am-5 pm (from October 1 until September 
29), tel. 049/502074, villapisani.
beniculturali.it, «Intramontabili eleganze. 
Dior a Venezia nell’archivio Cameraphoto» 
fino al 3 novembre (until November 3)

Bianche tessere marmoree alternate ad altre scure che compongono i pini d’una bo-
scaglia costituiscono il pavimento dell’atrio di Palazzo Grassi. È il mosaico «Schwar-
zheide», opera site specific che introduce la prima personale italiana di Luc Tuymans 
(1958), intitolata «La Pelle» e curata dall’artista insieme a Caroline Bourgeois. Schwar-
zheide è il nome di un campo di lavoro nazista tedesco. L’immagine del bosco che lo 
circondava riprodotta nel mosaico è ripresa da un disegno dell’internato Alfred Kan-
tor, che Tuymans aveva già elaborato in un olio su tela del 1986. Ciascuno degli ottan-
ta dipinti in mostra cela nel soggetto una storia sottesa, puntualmente raccontata da  
una guida cartacea che sostituisce i pannelli. Tra le opere esposte, il ritratto di Albert 
Speer («Secrets», 1990), con un’inquadratura quasi da fototessera, Issei Sagasawa (il 
giapponese che nel 1981 uccise e cannibalizzò una compagna di studi a Parigi), la «Dirt 
Road» (2003) e poi, ancora, i dettagli anatomici di «Bend Over» (2001) e della serie «Der 
diagnostische Blick» (1992). Su tutti c’è l’impronta di «quel teppista filosofo della pittura 
contemporanea, come lo definisce Jarrett Earnest, che ha preso l’immagine e le ha spezzato 
il collo rendendola silenziosa e immobile, un corpo disteso come su un tavolo autoptico». Sull’al-
tra sponda del Canal Grande, a Punta della Dogana, la collettiva «Luogo e segni» 
(dall’omonima opera di Carol Rama del 1975 di proprietà della Pinault Collection) 
pone in dialogo un centinaio di opere di 36 artisti scelti da Mouna Mekouar e Martin 
Bethenod. Fra questi c’è Félix González Torres con «Untitled (Blood)» del 1992, una ros-
sa tenda di perline che apre il percorso, già esposta all’inaugurazione di Punta della 
Dogana 10 anni fa e poi in «Slip of The Tongue» nel 2015 e in «Dancing with Myself» 
nel 2018. In mostra anche opere, tra gli altri, di Roni Horn, Tatiana Trouvé, Rudolf 
Stingel, Wu Tsang, Robert Wilson e Sturtevant, con l’insallazione luminosa «Félix 
González-Torres America America» (2004). q V.R. 

White marble tesserae alternating with other dark ones make up the pines of a wood-
land and constitute the floor of the atrium of Palazzo Grassi. This is the “Schwar-
zheide” mosaic, a site-specific work that introduces Luc Tuymans’ first solo exhibi-
tion (1958), entitled “La Pelle”, curated by the artist together with Caroline Bourgeois. 
Schwarzheide is the name of a Nazi labour camp. The image of the forest surrounding 
it reproduced in the mosaic is taken from a drawing by a prisoner, Alfred Kantor, 
which Tuymans had already elaborated in an oil on canvas of 1986. Each of the eighty 
paintings on display conceals an underlying story in its subject, carefully recounted 
by a printed guide that replaces the usual panels. Among the exhibited works are a 
portrait of Albert Speer (“Secrets”, 1990), cropped almost like for an ID card, another 
of Issei Sagasawa (the Japanese man who killed and ate a study companion in Paris in 
1981), the “Dirt Road” (2003), and the anatomical details of “Bend Over” (2001) and the 

VENEZIA. Fondazione Pinault. 
Palazzo Grassi, Campo San Samuele 
3231, lun/mer-dom (mon/wed-sun) 
10 am-7 pm, tel. 041/2001057, 
palazzograssi.it, 
«La Pelle» fino al 6 gennaio (until 
January 6); Punta della Dogana, 
Dorsoduro 2, «Luogo e segni» 
fino al 15 dicembre (until 
 December 15)

«Félix González-Torres America 
America» di Sturtevant, 2004  
© Palazzo Grassi, Foto di Delfino Sisto 
Legnani e Marco Cappelletti

Festa in maschera con Dior e il re Sole  
Masked ball with Dior and the Sun King
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“Der diagnostische Blick” series (1992). In all there is the imprint of “that philosopher 
hooligan of contemporary painting, as Jarrett Earnest defines him, who has taken the image 
and broken its neck making it silent and immobile, a body lying as though on an autopsic table”. 
On the other side of the Grand Canal, at Punta della Dogana, the collective “Luogo 
e segni” exhibition (from the homonymous work by Carol Rama of 1975 owned by 
the Pinault Collection) fixes a dialogue between a hundred works by 36 artists chosen 
by Mouna Mekouar and Martin Bethenod. Among these is Félix González-Torres with 
“Untitled (Blood)” of 1992, a red beaded curtain that opens the exhibition and was 
already exhibited at the inauguration of Punta della Dogana 10 years ago and then 
in “Slip of The Tongue” in 2015 and in “Dancing with Myself” in 2018. The exhibition 
also includes works by Roni Horn, Tatiana Trouvé, Rudolf Stingel, Wu Tsang, Rob-
ert Wilson and Sturtevant, with the light installation “Félix González-Torres America 
America” (2004). q V.R. 



Zuecca Projects è un’organizzazione culturale vene-
ziana creata nel 2011 da Alessandro Possati per lo 
sviluppo di progetti internazionali di arte contempo-
ranea, architettura e design. Vari quelli organizzati in 
concomitanza con la Biennale. L’8 maggio negli spazi 
in Calle del Ridotto s’inaugura la mostra «The Pa-
rents’ Bedroom Show», dedicata all’artista austria-
ca Elisabeth von Samsonow e al fotografo Juergen 
Teller (a cura di Christian Bauer, direttore artistico 
della Landesgalerie Niederösterreich). Nato da una 
performance eseguita dalla Samsonow in Maximilian 
Strasse a Monaco nel 2018 e ritratta dagli scatti foto-
grafici di Teller, il percorso analizza le peculiarità che 
riguardano l’architettura temporale degli atti perfor-
mativi e la loro archiviazione, considerando la came-
ra matrimoniale come crocevia di storie individuali 
e collettive. Il ruolo di Teller, noto per le collabora-
zioni tra arte e moda (Marc Jacobs, Yves Saint Lau-
rent, Louis Vuitton e Vivienne Westwood), non è solo 
di documentare l’atto performativo, ma di fissare la 
performance per riproporla in un contesto diverso ri-
spetto a quello in cui si è svolta. L’8 maggio alle 18 si 
svolgerà un’altra performance: «The Psychopolitical 
Souvenir Shop». Per l’occasione Elisabeth von Samso-
now si presenterà con oggetti di uso personale cuciti 
addosso e li offrirà agli spettatori, invitandoli a riflet-
tere sulla dimensione affettivo-commerciale.
Nello Zuecca Project SPACE, sull’Isola della Giu-
decca, è invece allestita dal 9 maggio la personale 
«Rumor to Delusion» dell’artista americano War-
ren Neidich (a cura di Lauri Firstenberg e Antonia 
Alampi). 
Tra le opere esposte, tutte dedicate alle fake news e 
al concetto di postverità, campeggia nella sala centra-
le la monumentale installazione al neon «Pizza Gate 
Neon 2017», con testi multicolore che rimandano al 
Pizzagate, la fake story circolata durante la campagna 
elettorale per le presidenziali americane del 2016, se-
condo cui la candidata Hillary Clinton, John Podesta 
e i vertici del Partito Democratico sarebbero stati al 
centro di un giro di prostituzione a sfondo pedofilo 
nel seminterrato della pizzeria Comet Ping Pong a 
Washington DC. L’artista s’interroga sul: «Potere delle 
notizie fittizie e sensazionalistiche, sul grado che hanno di 
influenzare e pilotare l’attenzione e il comportamento col-
lettivo, nonché sul ruolo dell’arte nel trovare risposte». Il 9 
maggio dalle 19 alle 20 e l’11 maggio nel pomeriggio, 
Warren Neidich svolgerà la performance «Scoring 
the Tweets». 
Il 9 maggio nell’ex Cinema Teatro Italia, dal 2016 
sede di un supermercato Despar, s’inaugura infine la 
personale «HILLARY. The Hillary Clinton Emails» 
di Kenneth Goldsmith (a cura del team Francesco 
Urbano Ragazzi realizzata da Zuecca Projects in colla-
borazione con The Internet Saga).
q Veronica Rodenigo

Zuecca Projects is a Venetian cultural organisation 
created in 2011 by Alessandro Possati for the develop-
ment of international projects of contemporary art, ar-
chitecture and design; a number of these have been or-
ganised in conjunction with the Biennale. On 8 May, the 
exhibition “The Parents Bedroom Show” dedicated 
to the Austrian artist Elisabeth von Samsonow and to 
the photographer Juergen Teller (curated by Christian 
Bauer, artistic director of the State Gallery of Lower Au-
stria) will be held in the spaces in Calle del Ridotto. 
Arising from a performance by Samsonow in Maximi-
lian Strasse in Munich in 2018 portrayed by Teller’s pho-
to shoots, the show analyses the peculiarities regarding 
the temporal structure of performative acts and their 

recording in archival terms, considering the bedroom 
as a crossroads of individual and collective stories. The 
role of Teller, known for his work in art and fashion 
(Marc Jacobs, Yves Saint Laurent, Louis Vuitton and Vi-
vienne Westwood), is not only that of documenting the 
performance itself, but of fixing the performance in or-
der to propose it again in a different context than the 
one in which it originally took place. At 6 p.m. on 8 May 
another performance will be held: “THE PSYCHOPOLI-
TICAL SOUVENIR SHOP”. For the occasion Elisabeth von 
Samsonow will present herself with objects of personal 
use sewn on and offer them to the spectators, inviting 
them to reflect on the dimension of affection and com-

merce. In the Zuecca Project SPACE, on the Island of 
Giudecca, the personal “Rumor to Delusion” show by 
the American artist Warren Neidich (curated by Lau-
ri Firstenberg and Antonia Alampi) runs from 9 May. 
Among the works exhibited, all dedicated to fake news 
and the concept of post-truth, is the monumental neon 
installation “Pizza Gate Neon, 2017”, which dominates 
the central room, with multicoloured texts that refer to 
Pizzagate, the fake story circulated during the electoral 
campaign for the 2016 US presidential elections, whi-
ch alleged that candidate Hillary Clinton, John Podesta 
and the leaders of the Democratic Party were at the cen-
tre of a paedophile prostitution ring in the basement of 
the Comet Ping Pong pizzeria in Washington DC. The 
artist questions: “The power of fake and sensationalist news, 
the degree to which they influence and drive attention and col-
lective behaviour, as well as the role of art in finding answers”. 
From 7 p.m. to 8 p.m. on 9 May and on 11 May in the afternoon, 
Warren Neidich will perform “Scoring the Tweets”.
On 9 May, the former Cinema Teatro Italia, a Despar 
supermarket since 2016, will see the inauguration of 
the personal exhibition “HILLARY. The Hillary Clin-
ton Emails” by Kenneth Goldsmith (curated by the 
Francesco Urbano Ragazzi team and realised by Zuecca 
Projects in collaboration with The Internet saga).
q Veronica Rodenigo

Nell’era delle fake news
In the era of fake news
Performance e mostre di Elisabeth von Samsonow,  
Juergen Teller, Warren Neidich e Kenneth Goldsmith 

Performances and exhibitions by Elisabeth von Samsonow, 
Juergen Teller, Warren Neidich and Kenneth Goldsmith 

VENEZIA. Spazio Ridotto, Calle del Ridotto 1388 
San Marco, lun-dom (mon-sun) 10 am-6 pm, zueccaprojects.
org, «The Parents’ Bedroom Show» dal 9 maggio 
al 31 luglio (from May 9 until July 31); Zuecca Project 
SPACE, Giudecca 33, mar-dom (tue-sun) 10 am-6 pm, 
zueccaprojects.org, «Rumor to Delusion» dal 9 maggio 
al 31 luglio (from May 10 until July 31); Despar Teatro Italia, 
Campiello de l’Anconeta 1944, internetsaga.com 
«HILLARY. The Hillary Clinton Emails» dal 9 Maggio 
al 24 Novembre (from May 9 until November 24)

Dall’alto:  
«Pizza Gate From Rumor to Delusion» di Warren Neidich, 
2019 Courtesy l’artista e Kenneth Goldsmith © Jerónimo Álvarez
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RECURSIONS & MUTATIONS
da un’idea di Jacob Hashimoto
a cura di Hélène de Franchis
catalogo con saggio di Daniele Capra

8 maggio > 28 luglio 2019

GAD - Giudecca Art District
Fondamenta San Giacomo 211/B
Isola della Giudecca - Venezia

Lungadige Galtarossa 21
37133 Verona - Italy

Ph. +39.045.597549
mob. +39 349 3828873
gallery@studiolacitta.it

studiolacitta.it
artsy.net/studio-la-citta
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VENEZIA
1 Arsenale
2 Giardini
labiennale.org
58ma Esposizione Internazionale 
d’Arte. May You Live in Interesting 
Times 11 maggio ➤ 24 novembre
1 Arsenale
Castello 2126/A, Campo della Tana, 
mam.gov.mo
Heidi Lau: Apparition
11 maggio ➤ 10 novembre 
Shirley Tse: Stakeholders, Hong 
Kong in Venice
11 maggio ➤ 24 novembre 
3 Arsenale Docks
Castello 40, scotlandandvenice.com
Scotland + Venice presents 
Charlotte Prodger, SaF05
11 maggio ➤ 24 novembre 
4 Arsenale Nord
Tesa 94, indante.com
In Dante Veritas
8 maggio ➤ 24 novembre 
5 Ateneo Veneto
Campo San Fantin, San Marco 
1897, ateneoveneto.org
Edmund de Waal. Psalm
8 maggio ➤ 29 settembre 
6 Ca’ Faccanon
San Marco 5016, Poste Centrali
bardoLa.org
AFRICOBRA: Nation Time
11 maggio ➤ 24 novembre 
7 Ca’ Foscari Esposizioni
Dorsoduro 3246, unive.it
Gely Korzhev. Back To Venice
10 maggio ➤ 3 novembre 
8 Ca’ Pesaro
Santa Croce 2076  
capesaro.visitmuve.it
Arshile Gorky: 1904-48
8 maggio ➤ 22 settembre 
Barry X Ball. Medardo Rosso 
Project, Catalogue Raisonné
9 maggio ➤ 22 settembre 
London Bridge. Arte 
contemporanea in Gran Bretagna
19 ottobre ➤ 30 marzo 2020 
Umberto Moggioli (1886-1919)
16 novembre ➤ 15 marzo 2020 
Bizhan Bassiri. Meteorite Narvalo
9 maggio ➤ 22 settembre
9 Ca’ Pisani Hotel
Ca’ Pisani. Il Novecento ritrovato
➤ 27 agosto 
10 Ca’ Rezzonico
Dorsoduro 3136, carezzonico.it
Flavio Favelli. Il bello inverso
9 maggio ➤ 15 settembre 
11 Cantieri Navali
Castello 40, Calle Quintavalle
llull.cat, toloseyourhead.llull.cat
Catalonia in Venice. Perdere la 
testa (idoli) 
11 maggio ➤ 24 novembre 
12 Casa dei Tre Oci 
Isola della Giudecca, Fondamenta 
delle Zitelle 43, treoci.org
Letizia Battaglia. Fotografia come 
scelta di vita ➤ 18 agosto 
13 Casa di Carlo Goldoni
San Polo 2794
carlogoldoni.visitmuve.it
Antiche marionette ➤ 30 giugno 
14 Chiesa di San Fantin
Campo San Fantin, San Marco 
1390/a 
There is a beginning in the end. 
The secret Tintoretto fraternity
11 maggio ➤ 11 settembre 
15 Chiesa di San Lorenzo
Castello, tba21.org
Ocean Space ➤ 29 settembre 
Moving Off the Land II
➤ 29 settembre 

16 Chiesa di San Samuele
Campo San Samuele
vanderkoelen.de
Illumination: ways to Eureka
7 maggio ➤ 24 novembre 
17 Chiesa di Santa Maria della 
Presentazione o delle Zitelle
Fondamenta Zitelle, Giudecca 33 
Lidia Leon. Te Veo, Me Veo
9 maggio ➤ 30 settembre 
18 Chiesa di Santa Maria della 
Visitazione
Fondamenta Zattere ai Gesuati
vanhaerentsartcollection.com
The Death of James Lee Byars
11 maggio ➤ 24 novembre 
19 Chiesa Santa Maria Ausiliatrice
Castello 450, Fondamenta San 
Gioacchin, arts.wales
Wales in Venice: Sean Edwards
11 maggio ➤ 24 novembre 
20 Chiesa Santa Maria della Pietà
Castello 3701, Riva degli Schiavoni
makcenter.org
Processional
8 maggio ➤ 24 novembre 
21 Chiesa Santa Maria delle 
Penitenti
Fondamenta di Cannaregio 910 
brooklynrail.org 
Mare Nostrum
8 maggio ➤ 24 novembre 
22 Collezione Peggy Guggenheim
Dorsoduro 701, guggenheim-venice.it
La Natura di Arp ➤ 2 settembre 
Peggy Guggenheim. L’ultima 
Dogaressa
21 settembre ➤ 27 gennaio 2020 
23 Combo Venezia
Campo dei Gesuiti, Cannaregio 
4878
The Piedmont Pavilion
8 maggio ➤ 20 luglio 
24 Conservatorio Benedetto 
Marcello
Campo Santo Stefano, San Marco 
2810, parasol-unit.org 
The Spark Is You: Parasol Unit in 
Venice 9 maggio ➤ 23 novembre 
25 Despar Teatro Italia
Campiello de l’Anconeta 1944
internetsaga.com  
HILLARY. The Hillary Clinton Emails
9 maggio ➤ 24 novembre 
26 Espace Louis Vuitton Venezia
San Marco 1353, Calle del Ridotto
fondationlouisvuitton.fr
Philippe Parreno. Displacing 
Realities  
11 maggio ➤ 24 novembre  
27 Fondazione Bevilacqua La Masa 
Galleria di piazza San Marco
piazza San Marco 71/c 
bevilacqualamasa.it
Gli Atelier della Bevilacqua La 
Masa 2018-19
➤ 26 maggio 
Never rest. Carla Tolomeo
3 giugno ➤ 28 luglio 
Omar Galliani
22 settembre ➤ 1 dicembre 
28 Fondazione Bevilacqua La Masa 
Palazzetto Tito
Dorsoduro 2826
bevilacqualamasa.it
Stephen Turner. Natura Prima?
9 maggio ➤ 26 luglio 
50 anni di Luna
5 agosto ➤ 30 agosto 
Riflessi di Lume
9 settembre ➤ 25 settembre 
Franco Cimitan
7 ottobre ➤ 28 novembre 
29 Fondazione Vedova 
Magazzini del Sale 266
fondazionevedova.org

Emilio Vedova di/ by Georg 
Baselitz ➤ 3 novembre 
30 Fondazione Giorgio Cini
Isola di San Giorgio Maggiore
cini.it
Alberto Burri. La pittura, 
irriducibile presenza
10 maggio ➤ 28 luglio 
31 Fondazione Prada. Ca’ Corner
calle de Ca’ Corner, Santa Croce 
2215, fondazioneprada.org
Jannis Kounellis
11 maggio ➤ 24 novembre 
32 Fondazione Querini Stampalia
Castello 5252, Santa Maria 
Formosa, querinistampalia.org
Dire il tempo. Roman Opalka e 
Maria Teresa Sartori
7 maggio ➤ 24 novembre 
Jörg Immendorff: Ichich, Ichihr, 
Ichwir / We All Have to Die
8 maggio ➤ 24 novembre 
L’ultima crociata. Francesco 
Morosini nella storiografia della 
Serenissima ➤ 16 giugno 
Luigi Pericle, 1916-2001. Beyond 
the visible
11 maggio ➤ 24 novembre 
33 Fondazione V-A-C
Dorsoduro 1401, v-a-c.ru
Time, Forward!
11 maggio ➤ 20 ottobre 
34 Fondazione Wilmotte
Fondamenta de l’Abazia Cannaregio 
3560, wilmotte.com
Big Venice ➤ 5 maggio 
35 Fontego dei Tedeschi
Calle del Fontego dei Tedeschi, 
Ponte di Rialto, tfondaco.com
La regola del sogno. Barnaba 
Fornasetti e Valeria Manzi
8 maggio ➤ 24 novembre 
36 GAD. Giudecca Art District
Fondamenta San Giacomo 211/B, 
Isola della Giudecca, studiolacitta.it
Recursions and Mutations  
Vincenzo Castella, Lynn Davis, 
Jacob Hashimoto, Roberto Pugliese
8 maggio ➤ 28 luglio 
Hiroyuki Masuyama. After 
J.M.W.Turner 1834-2019
8 maggio ➤ 28 luglio 
37 Galleria Giorgio Franchetti alla 
Ca’ d’Oro
Cannaregio 3933, cadoro.org
Dysfunctional
8 maggio ➤ 24 novembre 
38 Gallerie dell’Accademia
Campo della Carità Dorsoduro 1051
gallerieaccademia.org
Leonardo da Vinci. L’uomo modello 
del mondo ➤ 14 luglio 
Baselitz. Academy
8 maggio ➤ 8 settembre 
39 Giardini della Marinaressa
Riva dei sette Martiri
europeanculturalcentre.eu
Personal Structures – Identities
11 maggio ➤ 24 novembre 
40 Hotel Hilton Molino Stucky
Giudecca 810, nabybyron.com
Play with us
11 maggio ➤ 24 novembre
41 Il Giardino Bianco Art Space
Castello 1814, via Garibaldi
Shen Jingdong
9 maggio ➤ 24 novembre
42 Le Stanze del Vetro
Isola di San Giorgio Maggiore
lestanzedelvetro.org
Maurice Marinot. Il vetro, 1911-34 
➤ 428 luglio 
43 Magazzini del Sale 3
Zattere, Dorsoduro 264
accademiavenezia.it
Peter Halley. Heterotopia

9 maggio ➤ 10 agosto 
44 Magazzino del Sale n. 5
Dorsoduro 262, Fondamenta Zattere 
ai Saloni, artgallery.sa.gov.au 
Living Rocks: A Fragment of 
Universe
8 maggio ➤ 24 novembre 
45 Marina e Susanna Sent
Dorsoduro 681, Campo San Vio
isabeldevos.be 
Isabel Devos. Contemplative 
Landscapes 9 maggio ➤ 27 maggio 
46 Museo Correr
San Marco 52, correr.visitmuve.it
Chiara Dynys. Sabra Beauty 
everywhere  
9 maggio ➤ 15 settembre 
Il capitano generale da mar e doge 
Francesco Morosini
14 giugno ➤ 6 gennaio 2020 
47 Museo di Palazzo Mocenigo e 
Centro Studi di Storia del Tessuto e 
del Costume
Santa Croce 1992
mocenigo.visitmuve.it
Leonardo da Vinci il profumiere
3 maggio ➤ 20 settembre 
Carnet de Voyage. Il profumo 
illustrato 9 maggio ➤ 13 ottobre 
Brigitte Niedermair. Me and 
Fashion 9 maggio ➤ 24 novembre 
48 Museo Ebraico di Venezia. Scuola 
del Canton
Cannaregio 2902b, Calle Orto 1191
museoebraico.it, coopculture.it
Edmund de Waal. Psalm
8 maggio ➤ 29 settembre 
49 Museo Fortuny
San Marco 3958, fortuny.visitmuve.it
I Fortuny. Una storia di famiglia
11 maggio ➤ 24 novembre 
Yun Hyong-keun. Una retrospettiva
11 maggio ➤ 24 novembre
50 Negozio Olivetti
piazza San Marco 101, Procuratie 
Vecchie, negoziolivetti.it
Wunderkammer Olivetti. L’arte dei 
piccoli oggetti dalla Collezione 
Panza 1960-90 
12 giugno ➤ 27 ottobre 
51 Palazzo Bembo
San Marco 4793, Riva del Carbon
europeanculturalcentre.eu
Personal Structures. Identities
11 maggio ➤ 24 novembre 
52 Palazzo Bonvicini. Fondation 
Valmont
Calle Agnello 2161/A, Santa Croce
fondationvalmont.com
Hansel & Gretel. White Traces in 
Search of Your Self
11 maggio ➤ 24 novembre 
53 Palazzo Cavanis
Dorsoduro 920, Fondamenta Zattere 
ai Gesuati, museopinopascali.it
Pino Pascali. Dall’Immagine alla 
Forma 10 maggio ➤ 24 novembre 
54 Palazzo Cini
Campo San Vio, Dorsoduro 864
palazzocini.it
Adrian Ghenie. The Battle between 
Carnival and Feast
➤ 18 novembre 
55 Palazzo Contarini Polignac
Dorsoduro 874, dma.org
Förg in Venice
11 maggio ➤ 23 agosto 
56 Palazzo delle Prigioni
Castello 4209, San Marco
tfam.museum
3x3x6 11 maggio ➤ 24 novembre 
57 Palazzo Ducale
San Marco 1
palazzoducale.visitmuve.it
Canaletto e Venezia ➤ 9 giugno 
I Fiamminghi e Venezia. La nascita 

del Barocco di Anversa
5 settembre ➤ 1 marzo 2020 
58 Palazzo Franchetti
San Marco 2847 
acppalazzofranchetti.com
Jean Dubuffet e Venezia
10 maggio ➤ 20 ottobre 
59 Palazzo Grassi. François Pinault 
Foundation
campo San Samuele 3231
palazzograssi.it
Luc Tuymans. La Pelle
➤ 6 gennaio 2020 
60 Palazzo Grimani
Castello Ramo Grimani 4858
polomusealeveneto.beniculturali.it
Pittura/Panorama. Paintings by 
Helen Frankenthaler 1955-92
7 maggio ➤ 17 novembre 
Domus Grimani 1594-2019
7 maggio ➤ 30 maggio 2021 
61 Palazzo Mora
Strada Nuova 3659, San Felice
europeanculturalcentre.eu  
Personal Structures. Identities
11 maggio ➤ 24 novembre 
62 Palazzo Trevisan degli Ulivi
Dorsoduro 810, Campo Sant’Agnese
prohelvetia.ch, biennials.ch
Salon Suisse: slow
11 maggio ➤ 21 settembre 
63 Palazzo Zaguri
Campo San Maurizio, palazzozaguri.it
Da Kandinsky a Botero. Tutti in un 
filo ➤ 30 settembre 
Anatomy Leonardo 
5 maggio ➤ 31 dicembre 
64 Punta della Dogana. François 
Pinault Collection
Dorsoduro 2, palazzograssi.it
Luogo e Segni
➤ 15 dicembre 
65 Scuola Grande di San Rocco
Campo San Rocco 3052, San Polo
scuolagrandesanrocco.org
Tintoretto, Pombo. Maternità e 
Passione 11 maggio ➤ 20 agosto 
66 Scuola Internazionale di Grafica 
Venezia. SG Gallery
Cannaregio 1798, scuolagrafica.it
Martin Brown. Venezia/Veduta/
Contemporanea ➤ 15 maggio
67 Spazio Ridotto
Calle del Ridotto 1388, San Marco, 
30124, zueccaprojects.org
The Parents’ Bedroom Show
9 maggio ➤ 31 luglio 
68 Spazio Thetis
Arsenale Novissimo, Castello 2737/f 
fondazioneprogettibeverlypepper.com
Beverly Pepper. Art in The Open
11 maggio ➤ 24 novembre 
Friends ➤ 24 novembre 
69 Venice Meeting Point. Circolo 
Ufficiali della Marina Militare
Castello 2167, mmca.go.kr/enge
Tilted Scenes. What do you See?  7 
maggio ➤ 11 maggio
70 Università Iuav
Ca’ Tron, Santa Croce 1957 
pinchukartcentre.org 
Future Generation Art Prize 2019 
@Venice 11 maggio ➤ 18 agosto 
71 Università IUAV c/o Cotonificio, 
spazio espositivo Gino Valle
Dorsoduro 2196 F
Francisco Mangado. L’architettura 
della grande scala
13 maggio ➤ 31 maggio 
72 Zattere
Dorsoduro 417, eriac.org 
FutuRoma 
11 maggio ➤ 24 novembre
73 Zuecca Project Space
Fondamenta delle Zitelle 33, Isola 
della Giudecca, zueccaprojects.org

Warren Neidich. Rumor to Delusion
9 maggio ➤ 31 luglio 
74 A plus A
San Marco 3073, aplusa.it
Exercises in Style
5 maggio ➤ 5 agosto 
Handle With Care ➤ 15 giugno 
75 Alma Zevi
San Marco 3357, Salizzada San 
Samuele, almazevi.com
Frank Auerbach: From Drawing to 
Painting 1 maggio ➤ 3 agosto 
76 Arte Spazio Tempo
Campo del Ghetto Nuovo 
Cannaregio 2877 
artespaziotempo.it
Collettiva della Saphira & Ventura 
Gallery 5 maggio ➤ 28 luglio 
Size II. Is man measure of all 
things? 6 settembre ➤ 6 ottobre 
77 Bordas Galerie
San Marco 1994/B
galerie-bordas.com
Infiniti tra finiti 9 ➤ 22 maggio 
Ceci n’est pas un livre
1 giugno ➤ 24 luglio  
78 Caterina Tognon
Ala Palazzo Treves, Corte Barozzi 
San Marco 1258
caterinatognon.com
Brian Rochefort. Collapse
8 maggio ➤ 27 luglio 
Václav Cigler con Michal Motycka
8 settembre ➤ 24 novembre 
79 Galleria Alberta Pane
Dorsoduro 2403/h, albertapane.com
Island Ark  
9 maggio ➤ 14 settembre 
La collezione del Signor X
28 settembre ➤ 21 dicembre 
80 Galleria Arkè
San Samuele 3211, San Marco 
30124, artearke.it
Adriana Carambia
10 maggio ➤ 29 giugno 
Lione Mirelle
14 settembre ➤ 30 novembre 
81 Galleria Michela Rizzo 
ex Birrificio Giudecca, Isola della 
Giudecca, galleriamichelarizzo.net
Mauri, Muntadas
8 maggio ➤ 31 agosto 
82 Giudecca 795 Art Gallery
Fondamenta di San Biagio 795, 
Giudecca, giudecca795.com
Piste di Atterraggio per 
Extraterrestri Piccoli
maggio ➤ novembre 
Paola Grizi. Terra cotta
maggio ➤ novembre 
Jaroslav Mares
maggio ➤ novembre 
Collettiva finalisti concorso One 
Day In Venezia 2018
maggio ➤ novembre 
83 Ikona Gallery
Campo del Ghetto Nuovo, 
Cannaregio 2909, ikonavenezia.com
The Villa of Dubrovnik photography 
Damir Fabijanic
3 maggio ➤ 29 settembre 
Nude drawing Ljubo Ivancic
3 maggio ➤ 29 settembre 
Memory for the Future. Ikona 
Venezia 1979-2019
4 ottobre ➤ 24 novembre 
84 La Galleria s.r.l
San Marco 2566, Calle Calegheri
vanderkoelen.de
Was, is, will be
7 maggio ➤ 24 novembre 
85 Marignana Arte
Dorsoduro 141, marignanaarte.it
Ideal Types (Chapter 2)
7 maggio ➤ 7 settembre 
Trauma 15 settembre ➤ 9 novembre 

Silvia Infranco. Project Room
15 settembre ➤ 9 novembre  
86 Ravagnan Gallery
piazza San Marco 50/A
ravagnangallery.com
Bruno Catalano. Set that baggage 
down 7 maggio ➤ 24 novembre 
87 Ravagnan Gallery
Dorsoduro 686, 
ravagnangallery.com
Alex Face 22 maggio ➤ 5 giugno  
88 Victoria Miro Venice
San Marco 1994, victoria-miro.com
Njideka Akunyili Crosby: The 
Beautyful Ones 
8 maggio ➤ 13 luglio 

MESTRE
Centro Culturale Candiani
piazzale Candiani 7
candiani.comune.venezia.it
Jean-Pierre Laffont. Turbulent 
America ➤ 30 maggio 
Premio Mestre pittura 2019
20 settembre ➤ 30 ottobre 2020 
MUVE Mestre. La pesca in laguna
15 giugno ➤ 15 febbraio 2020 
M9 - Museo del Novecento
via Giovanni Pascoli 11, 
m9digital.it
L’Italia dei fotografi. 24 storie 
d’autore ➤ 16 giugno 
Muve - Forte Marghera
via Forte Marghera 30, visitmuve.it
MUVE Mestre. Mare blu
14 giugno ➤ 24 novembre 
Progetto Speciale Forte Marghera 
58ma Biennale Arte
11 maggio ➤ 24 novembre  
Massimodeluca
Corte dell’Albero, via Pascoli 9C
massimodeluca.it 
Agostino Bergamaschi e Paolo 
Brambilla➤ 11 maggio
BURANO
Museo del Merletto
piazza Galuppi 18 
museomerletto.visitmuve.it
Pittura di Luce.   
Burano e i suoi pittori 
➤ 8 gennaio
MURANO
Fondazione Berengo Art Space
Campiello della Pescheria 
glasstress.org
Glasstress 2019
9 maggio ➤ 24 novembre
Museo del Vetro
Fondamenta Giustinian 8
museovetro.visit-muve.it
Tapio Wirkkala
7 maggio ➤ 29 settembre 
Matthias Schaller. Leiermann
7 maggio ➤ 29 settembre 
Livio Seguso 
15 ottobre ➤ 12 aprile 2020 
Marina e Susanna Sent
Fondamenta Serenella 20
isabeldevos.be
Isabel Devos. Contemplative 
Landscapes 9 maggio ➤ 27 maggio 
PORTOGRUARO
Galleria Comunale «Ai Molini»
via Roma, comune.portogruaro.ve.it, 
facebook.com/galleriaimolini;
Biagio Pancino e Pascal Quignard. 
Performance il 24 agosto
STRA
Museo Nazionale di Villa Pisani
via Doge Pisani 7
villapisani.beniculturali.it
Intramontabili eleganze. Dior a 
Venezia nell’archivio Cameraphoto
➤ 3 novembre 

ARTVERONA15
11—13.10.2019

WWW.ARTVERONA.IT
@ARTVERONA
#ARTVERONA15
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Il bronzo di Arp che stregò Peggy
The Arp bronze that bewitched Peggy
Settanta opere da Dallas a Venezia

Seventy works from Dallas to Venice

VENEZIA. Collezione Peggy 
Guggenheim, Palazzo Venier 
dei Leoni, 701 Dorsoduro, 
lun/mer-dom (mon/wed-sun) 
10 am-6 pm, 
tel. 041/2405415, 
guggenheim-venice.it, 
«La natura di Arp» fino al 
2 settembre (until September 
2); «Peggy Guggenheim. 
L’ultima Dogaressa» dal 21 
settembre al 27 gennaio 
(from September 21 
until January 27)

In alto: Jean (Hans) Arp, 1926 ca Courtesy Stiftung Arp e.V., Berlin-Rolandswerth
Sotto: «Tête et coquille» di Jean (Hans) Arp, 1933 ca © 2018 Artists Rights Society 

(ARS), New York/VG Bild-Kunst, Bonn

La scultura in bronzo «Tête et coquille», realizzata da Jean (Hans) Arp nel 1933, fu la prima opera acquistata dalla mecenate americana 
Peggy Guggenheim (1898-1979), che nella sua autobiografia Una vita per l’arte (Rizzoli, Milano, 1998) scrive: «La prima cosa che comprai 

per la mia collezione fu un bronzo di Jean Arp. Mi portò alla fonderia dove era stato fuso e me ne innamorai tanto che chiesi di poterlo tenere tra le 
mani: nello stesso istante in cui lo sentii volli esserne la proprietaria». Oggi sono sette, tra sculture, collage e rilievi, i lavori di Arp (1886-
1966) custoditi nella Collezione Peggy Guggenheim a Palazzo Venier dei Leoni, dove fino al 2 settembre si possono ammirare 
esposti nella retrospettiva itinerante «La natura di Arp», curata da Catherine Craft e organizzata dal Nasher Sculpture Center di 

Dallas, prima tappa della mostra nel gennaio scorso. Oltre 70 tra sculture in gesso, legno, bronzo e pietra, rilievi in legno dipinto, 
collage, disegni, tessuti e libri illustrati offrono una panoramica sulla produzione di uno dei padri fondatori del 

movimento Dada, sulla sua ricerca delle forme e sui rapporti con artisti con cui collaborò: Max Ernst, 
Jean Hélion, Kurt Schwitters, e Theo van Doesburg. Loro le opere che chiudono il percorso, seleziona-

te dalla Collezione Guggenheim. Tra i lavori di Arp: «Pianta-martello» (Forme terrestri) del 1916, 
dal Gemeentemuseum Den Haag dell’Aja, uno dei primi rilievi del periodo Dada; «Scultura da 

perdere nella foresta» del 1932 dalla Tate Modern (Londra); «Due pensieri su un ombelico» 
del 1932, dal Musée d’Art Moderne et Contemporain di Strasburgo e «Tre oggetti fastidiosi 
su un volto» del 1930, dal Museum Jorn di Silkeborg, in Danimarca. 
A settembre il museo ospiterà la mostra «Peggy Guggenheim. L’ultima Dogaressa», 
curata da Karole P.B. Vail con Gražina Subelytė. Il percorso celebra l’esperienza vene-
ziana di Peggy, la rilevanza delle mostre e degli eventi da lei organizzati. Un’occasione 
per rivedere e contestualizzare opere note come «L’impero della luce» (1953-54) di René 

Magritte  accanto ad altre raramente esposte di artisti come René Brô, Gwyther Irwin, 
Grace Hartigan, Kenzo Okada e Tomonori Toyofuku. q V.R.

The bronze sculpture “Tête et coquille”, created by Jean (Hans) Arp in 1933, was the 
first work purchased by the American collector Peggy Guggenheim (1898-1979). In 
her autobiography Out of This Century: Confessions of an Art Addict (Universe Books, 
New York and André Deutsch, London 1979), she wrote: “The first thing I bought for my 
collection was a bronze by Jean Arp. He took me to the foundry where it had been cast and I fell in 
love with it so much that I asked to be able to hold it in my hands: in the same instant in which I felt 
it I wanted to be its owner”. Today there are seven works by Jean (Hans) Arp (1886-1966) in 
the Peggy Guggenheim Collection at Palazzo Venier dei Leoni, including sculptures, 
collages and reliefs, where they can be seen in the travelling retrospective “The nature 
of Arp”, curated by Catherine Craft and organised by the Nasher Sculpture Center in 
Dallas, which constituted the first stop of the exhibition last January. Over 70 sculp-
tures in plaster, wood, bronze and stone, reliefs in painted wood, collages, drawings, 
textiles and illustrated books offer an overview of the production of one of the found-
ing fathers of the Dada movement, of his research of forms and relationships with 

artists with whom he collaborated: Max Ernst, Jean Hélion, Kurt Schwitters, and Theo 
van Doesburg. Their works close the exhibition and are selected from the Guggenheim 
Collection. Among the works by Arp: “Pianta-martello” (Forme terrestri) of 1916, from 
the Gemeentemuseum Den Haag (The Hague), one of the first reliefs of the Dada pe-
riod; “Scultura da perdere nella foresta” of 1932 from the Tate Modern (London); “Due 
pensieri su un ombelico” of 1932, from the Musée d Art Moderne et Contemporain in 
Strasbourg and “Tre oggetti fastidiosi su un volto” of 1930, from the Museum Jorn of 
Silkeborg (Denmark). In September the museum will host the “Peggy Guggenheim. 
The last Dogaressa” exhibition, curated by Karole P.B. Vail with Gražina Subelytė. 
The show will celebrate Peggy’s Venetian life, and the significance of the exhibitions 
and events she organised. It will provide an opportunity to review and contextualise 
well-knownworks such as “Empire of Light” (1953-54) by René Magritte alongside oth-
er rarely exhibited works by artists such as René Brô, Gwyther Irwin, Grace Hartigan, 
Kenzo Okada and Tomonori Toyofuku. q V.R.
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Hansel e Gretel  
nel Palazzo Bonvicini
Hansel and Gretel  
in Palazzo Bonvicini
La nuova sede di Fondation Valmont

The new headquarters of Fondation 
Valmont

Palazzo Bonvicini, Calle dell’Agnello, 2161/A, Santa Croce, gio-lun (thu-mon) 10 am-18 pm, «HANSEL & GRETEL - 
White Traces in Search of Your Self» dall’11 maggio al 24 novembre (from May 11 until 24 November) 

Un particolare degli interni di Palazzo Bonvicini

Il rinascimentale Palazzo Bonvicini, nel sestiere di Santa 
Croce, è diventato la sede della Fondation Valmont, del 
gruppo della maison Valmont, guidata dalla famiglia Guillon 
e già presente in laguna con l’organizzazione di mostre 
temporanee in occasione delle Biennali d’arte del 2015 e 2017. 
Dall’11 maggio al 24 novembre il Palazzo aprirà al pubblico con 
la mostra «HANSEL & GRETEL - White Traces in Search of 
Your Self», a cura di Luca Berta e Francesca Giubilei. 
È un viaggio simbolico che ha inizio dai ricordi personali dei 
tre protagonisti: Didier Guillon (presidente della Fondazione, 
conoscitore e appassionato d’arte discendente di una famiglia 
di collezionisti, esteti e mecenati); Isao, artista dalle radici 
ispaniche e giapponesi, e Silvano Rubino, artista veneziano. 
Un percorso in sei stanze tra installazioni metafora di 
un cammino esistenziale. Si comincia dalle foto ricordo 
dell’infanzia insieme ai genitori in vari contesti: la scalinata di 
una chiesa, la laguna di Venezia, un prato. Poi le installazioni 
guidano il visitatore in varie tappe: la casa, il bosco, la trappola 
e il ritorno, proprio come nella fiaba di Hansel e Gretel. Un 
messaggio, infine, chiude il percorso come un ciclo: «Luce e 
oscurità seguono il viaggiatore, che inciampa sulle radici dei suoi 
ricordi. La strada era tortuosa, ma il bosco è finito. Il ritorno arriva 
solo dopo essersi persi. Il futuro si apre quando possiamo guardare al 
passato con occhi nuovi, non più obbligati a ripeterlo. La casa è quella 
che hai lasciato tanto tempo fa, ma ora sembra diversa». 

The Renaissance Palazzo Bonvicini, in the sestiere of Santa Croce, has become the 
headquarters of the Foundation Valmont, set up by the Valmont group, led by the Guillon 
family and already present in the lagoon with the organisation of temporary exhibitions on 
the occasion of the Art Biennale of 2015 and 2017. From 11 May to 24 November the Palace will 
open to the public with an exhibition called “HANSEL & GRETEL - White Traces in Search of 
Your Self”, curated by Luca Berta and Francesca Giubilei. It constitutes a symbolic journey that 
begins with the personal memories of the three protagonists: Didier Guillon (president of the 
Foundation, connoisseur and the descendant of a passionate family of collectors, aesthetes and 
patrons); ISAO, an artist with Hispanic and Japanese roots and Silvano Rubino, a Venetian artist. 
The show unfolds in six rooms amid installations, in a metaphor for an existential journey. 
We start with the souvenir photos of childhood together with parents in various contexts: the 
stairway of a church, the Venice lagoon, a lawn. Then the installations guide the visitor through 
the various stages: the house, the forest, the trap and the return, just like in the Hansel and 
Gretel fable. Finally, a message closes the path like a cycle: “Light and darkness follow the traveller, 
who stumbles over the roots of his memories. The road was winding, but the forest is ended. The return comes 
only after being lost. The future opens when we can look to the past with new eyes, no longer forced to repeat 
it. The house is the one you left long ago, but now it looks different.”

MAURI  MUNTADAS
08.05 - 31.08.2019
GalleriaMichelaRizzo

Giudecca800Q Venice | Vaporetto Stop: Palanca
Mart - Sab | Tue - Sat: 11am - 6pm

info@galleriamichelarizzo.net | www.galleriamichelarizzo.net



La Galleria scaligera Studio 
la Città sbarca sull’Isola della 
Giudecca presso il Giudecca 
Art District (GAD), con 
una duplice proposta che 
s’inaugurerà l’8 maggio: la 
collettiva «Recursions and 
Mutations», nata da un’idea 
di Jacob Hashimoto e curata 
da Hélène de Franchis e la 
personale «After JMW Turner 
1834-2019» di Hiroyuki 
Masuyama. Abbiamo rivolto 
alcune domande a Daniele 
Capra, autore del saggio in 
catalogo per la collettiva, al 
primo piano dello spazio.
«Recursions and 
Mutations» include scatti 
di Vincenzo Castella (di 
natura incontaminata o 
riprodotta in serra) e Lynn 
Davis (ritraenti iceberg), 
installazioni di Jacob 
Hashimoto e Roberto 
Pugliese. Qual è il legame?
La mostra analizza come la 
ripetizione di un approccio o di una 
modalità esecutiva e poi le azioni 
di riscontro e deviazione/mutazione 
possano essere impiegati come 
significativi dispositivi di analisi. Il 
percorso mette a confronto strategie 
differenti di ricorsività dovute alla 
scelta della medesima tipologia 
di soggetto in luoghi diversi 
(come nelle immagini dei giardini 
botanici di Castella, un dissidio tra 
spontaneità e addomesticamento), 
all’impiego dello stesso soggetto a 
distanza di tempo e con condizioni 
ambientali differenti a causa del 
cambiamento climatico (come nei 
lavori fotografici della Davis che 
evidenzia poeticamente l’enorme 
riduzione dei volumi di massa 
degli iceberg), alla ripetizione di 
elementi visivi e sezioni strutturali 
all’interno dell’opera (come nelle 
installazioni di Hashimoto), o 
nell’uso di fenomeni di ripetitività 
e cambiamento propri delle 
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Viaggio nella natura 
tra Romanticismo e cambiamento climatico
A journey into nature between Romanticism 
and climate change
Cinque artisti internazionali sull’Isola della Giudecca 

Five international artists on Giudecca 

VENEZIA GAD - Giudecca 
Art District, Fondamenta San 
Giacomo 211/B, Sestiere 
Dorsoduro, Isola della Giudecca, 
mar-dom (tue-sun) 11 am-6 pm, 
studiolacitta.it, «Recursions and 
Mutations», «After J.M.W. Turner 
1834-2019» dall’8 maggio al 28 
luglio (from May 8 until July 28) 

Daniele Capra © Giovanni De Angelis 
«Zurigo #9» di Vincenzo Castella 
© l’artista

maree (come nelle opere di 
Pugliese che ne forniscono una 
trasposizione visiva e sonora). 
Non c’è un tema iconografico: la 
natura, la sua ciclicità, ma anche 
le sue modificazioni dovute al 
cambiamento climatico sono un 
ineludibile strumento di confronto, 
una vera e propria cornice teorica.
Com’è nata la mostra?
La mostra nasce dall’intuizione 
di Jacob Hashimoto, poi condivisa 
con Studio La Città, di realizzare 
un’esposizione confrontandosi 
con alcuni colleghi che egli più 
apprezza. A partire da questa 
modalità relazionale, «Recursions 
and Mutations» è il risultato delle 
interazioni tra quattro artisti che 
si stimano, ma che non operano a 
stretto contatto (due vivono negli 
Stati Uniti, due in Italia). Le opere 
che hanno proposto o realizzato 
appositamente sono state scelte 
confrontandosi l’uno con l’altro o a 
partire dagli stimoli provenienti dai 
colleghi. Il mio ruolo è stato simile 

al direttore d’orchestra, che non 
interviene direttamente nel processo 
generativo della musica, ma ha 
cura che il suono corrisponda alle 
istanze poetiche della partitura.
Al piano inferiore c’è la 
personale di Hiroyuki 
Masuyama, artista giapponese 
ispirato ai lavori di Turner 
e al suo viaggio in Italia. 
Dopo Friedrich un altro 
grande protagonista del 
Romanticismo. 
In «After J.M.W. Turner 1834-
2019» lightbox di diverse 
dimensioni rappresentano 
immagini complesse, costituite 
da diversi elementi, quasi 
delle sovrapposizioni, delle 
stratificazioni iconografiche: 
una commistione culturale 
e linguistica dove l’arte 
dell’Ottocento, la fotografia 
digitale e la cultura giapponese 
si uniscono in un insieme 
perfettamente equilibrato. 
q V.R.

The Veronese gallery Studio 
la Città is disembarking on 
Giudecca at the Giudecca Art 
District (GAD), with a double 
offering to will be inaugurated 
on 8 May: the collective 
“Recursions and Mutations”, 
born of an idea by Jacob 
Hashimoto and curated by 
Hélène de Franchis and a solo 
show, “After JMW Turner 1834-
2019” by Hiroyuki Masuyama. 
We asked Daniele Capra, 
author of the essay in the 
catalogue for the collective, 
some questions on the first 
floor of the exhibition space.
“Recursions and Mutations” 
includes shots by Vincenzo 
Castella (of a pristine 
nature or reproduced in 
a greenhouse) and Lynn 
Davis (depicting icebergs), 
installations by Jacob 
Hashimoto and Roberto 
Pugliese. What is the link?
The exhibition analyses how the 
repetition of an approach or of 
an executive method and then the 
feedback and actions of deviation/
mutation can be used as significant 
devices of analysis. The exhibition 
compares different recursive 
strategies resulting from the choice 
of the same type of subject in 
different places (as in the images 
of Castella’s botanical gardens, a 
mismatch between spontaneity and 
domestication), the use of the same 
subject over a distance of time 
and with different environmental 
conditions due to climate change 
(as in the photographic works of 
Davis which poetically highlights 
the enormous reduction in the mass 
of icebergs), the repetition of visual 
elements and structural sections 
within the work (as in Hashimoto’s 
installations ), or in the use of 
phenomena of repetitiveness and 
change typical of tides (as in the 
works of Pugliese that provide a 
visual and sound transposition). 
There is no iconographic theme: 
nature, its cyclicality, but also its 
changes due to climate change are 

an inescapable tool for comparison, 
a veritable theoretical framework.
How did the exhibition 
come about?
The exhibition stems from the 
intuition of Jacob Hashimoto, later 
shared with Studio La Città, to 
realise an exhibition comparing 
his work with that of some of the 
colleagues he appreciates. Starting 
from this relational approach, 
“Recursions and Mutations” is 
the result of interactions between 
four artists who esteem each other 
but do not work closely (two live 
in the United States, two in Italy). 
The works that they proposed or 
created specifically were chosen 
by comparing themselves with 
each other or by basing themselves 
on the stimuli coming from their 
colleagues. My role was similar to 
that of a conductor, who does not 
intervene directly in the generative 
process of music, but ensures that 
the sound corresponds to the poetic 
demands of the score.
Downstairs there is the solo 
show by Hiroyuki Masuyama, 
a Japanese artist inspired by 
the work of Turner and his 
travels in Italy. After Friedrich 
another great protagonist of 
Romanticism.
In “After J.M.W. Turner 
1834-2019” lightboxes of 
different sizes show complex 
images made up of different 
and almost superimposed 
elements, of iconographic 
stratifications: a cultural 
and linguistic mix where 
nineteenth-century art, digital 
photography and Japanese 
culture unite in a perfectly 
balanced whole.
q V.R.



Trent’anni di Fornace.  
Dieci anni di Glasstress
Thirty years of the Fornace. 
Ten years of Glasstress
I progetti di Adriano Berengo tra arte, vetro e design 

Adriano Berengo’s projects; a mix of art, glass and design

MURANO. Fondazione Berengo Art Space, Campiello Della Pescheria, 
Murano, glasstress.org, lun-mar/gio-dom (mon-tue/thu-sun) 10 am-18 pm, 
tel. 041/739453, «Glasstress 2019», dal 9 maggio al 24 novembre (from 
May 9 until November 24) 

«Glasstress» è il progetto di Adriano Berengo, veneziano doc, che dal 2009 coniuga la tradizione 
vetraria muranese con l’arte contemporanea, ponendo in dialogo grandi nomi dell’arte e del design 
internazionali con i maestri vetrai della Fornace Berengo Studio. Denominatore comune del pro-
getto, alla sesta edizione, è la poca esperienza con la materia vitrea degli artisti invitati, spesso al 
loro debutto. La Fornace Berengo Studio, di cui quest’anno ricorre il trentennale, ha sede a Murano 
e sulla stessa isola, in un’antica fornace abbandonata in Campiello della Pescheria, verrà presentata 
il 9 maggio l’edizione 2019 di «Glasstress», curata dagli artisti Vik Muniz e Koen Vanmechelen, già 
presenti nelle scorse edizioni. Quest’anno ritornano con lavori inediti. 
Muniz ha invitato alcuni artisti a esplorare «come il vetro cambia la nostra percezione dello spazio». Tra 
questi: Saint Clair Cemin (Brasile), Pedro Friedeberg (Messico), Carlos Garaicoa (Cuba), Artur Lescher 
(Brasile), Prune Nourry (Francia), José Parlá (Stati Uniti), Pablo Reinoso (Argentina), Valeska Soares 
(Brasile), Tim Tate (Stati Uniti), Janaina Tschäpe (Germania), Xavier Veilhan (Francia), Robert Wilson 
(Stati Uniti) e Rose Wylie (Regno Unito). Koen Vanmechelen, invece, si focalizza su una retrospettiva 
del progetto «Glasstress» con alcune delle opere più importanti realizzate negli ultimi dieci anni. Tra 
queste: «Mutter» (2016-17) di Erwin Wurm, «Laura’s Hands» (2011) di Jaume Plensa e «A Different Self» 
(2014) di Mat Collishaw, accanto a numerosi protagonisti come Jan Fabre (Belgio), Tony Oursler (Stati 
Uniti) e Lino Tagliapietra (Italia).
Un ulteriore tassello di un programma che negli anni ha portato le mostre di «Glasstress» in musei 
e istituzioni di tutto il mondo come il Boca Raton Museum of Art in Florida, il London College of Fa-
shion e The Wallace Collection di Londra, l’Art Museum Riga Bourse a Riga, il Millesgården Museum 
di Stoccolma, il Museum of Arts and Design di New York, il Beirut Exhibition Center a Beirut e la Ptuj 
City Gallery a Ptuj, in Slovenia. 
q V.R.

“Glasstress” is the project of Adriano Berengo, a Venetian born and bred, who since 2009 has 
been combining the Murano glass tradition with contemporary art, bringing together great names 
of international art and design and the glass masters of Fornace Berengo Studio. The common de-
nominator of the project, now at its sixth edition, is the lack of experience with glass of the invited 
artists, who often make their debut here. The Fornace Berengo Studio, which this year celebrates its 
thirtieth anniversary, is based in Murano and the same island sees the 2019 edition of “Glasstress” in 
an ancient abandoned furnace in Campiello della Pescheria, curated by artists Vik Muniz and Koen 
Vanmechelen, already present in the past editions. This year they return with new works.
Muniz has invited some artists to explore “how glass changes our perception of space”. Among these are: 
Saint Clair Cemin (Brazil), Pedro Friedeberg (Mexico), Carlos Garaicoa (Cuba), Artur Lescher (Brazil), 
Prune Nourry (France), José Parlá (United States), Pablo Reinoso (Argentina), Valeska Soares ( Brazil), 
Tim Tate (United States), Janaina Tschäpe (Germany), Xavier Veilhan (France), Robert Wilson (USA) 
and Rose Wylie (United Kingdom). Koen Vanmechelen, on the other hand, focuses on a retrospective 
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of the “Glasstress” project with some of the most important wor-
ks realised in the last ten years. Among these: “Mutter” (2016-17) 
by Erwin Wurm, “Laura’s Hands” (2011) by Jaume Plensa and “A 
Different Self” (2014) by Mat Collishaw, alongside numerous pro-
tagonists such as Jan Fabre (Belgium), Tony Oursler (United States) 
and Lino Tagliapietra (Italy).
The show marks a further part of a programme that over the ye-
ars has brought the “Glasstress” exhibitions to museums and in-
stitutions around the world such as the Boca Raton Museum of 
Art in Florida, the London College of Fashion and The Wallace 
Collection in London, the Art Museum Riga Bourse in Riga, the 
Millesgården Museum in Stockholm, the Museum of Arts and De-
sign in New York, the Beirut Exhibition Center in Beirut and the 
Ptuj City Gallery in Ptuj, Slovenia.
q V.R.

Una veduta dell’installazione di Valeska Soares 
© Francesco Allegretto
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L’ammiraglio e il pesce rosso | The admiral and the red fish

Panza, Leonardo e i piemontesi
Panza, Leonardo and the 
Piedmontese
Dall’antico al contemporaneo, al Piedmont Pavilion 

From ancient to contemporary, at the Piedmont Pavilion 

VENEZIA. Negozio Olivetti, piazza San Marco 101, Procuratie Vecchie, 
mar- dom (tue-sun) 10 am- 6,30 pm, tel. 041/5228387, negoziolivetti.it, 
«Wunderkammer Olivetti. L’arte dei piccoli oggetti dalla Collezione Panza 
(1960-90)» dal 12 giugno al 27 ottobre (from June 12 to October 27); 
Gallerie dell’Accademia, Campo della Carità, Dorsoduro 1051, lun (mon) 
8,15 am-2 pm, mar-dom (tue-sun) 8,15 am-7,15 pm, gallerieaccademia.org, 
mostraleonardo.it «Leonardo da Vinci. L’uomo è modello del mondo» fino 
al 14 luglio (until July 14); Combo, Campo dei Gesuiti, Cannaregio 4878, 
«The Piedmont Pavilion» dall’8 maggio al 20 luglio (from May 8 until July 20)

«Gipsoteca» di Renato Leotta, 2016-18 © Gunnar Meier
L’Uomo Vitruviano di Leonardo da Vinci, 1490 ca

«Wunderkammer Olivetti» è la mostra temporanea curata da Anna Bernardini che s’inaugura il 12 giu-
gno nel Negozio Olivetti di piazza San Marco gestito dal Fai. Presenta fino a ottobre 33 oggetti di piccole 
dimensioni raccolti dal collezionista e mecenate Giuseppe Panza di Biumo (1923-2010): studi, modelli, 
maquette, strumenti e rarità degli anni Sessanta-Novanta creati dai principali esponenti di Minimali-
smo, Arte concettuale e ambientale come Joel Shapiro, Walter de Maria e Richard Nonas. Alle Gallerie 
dell’Accademia, accanto alla monografica di Baselitz (tra gli eventi collaterali della Biennale, cfr. arti-
colo a p. 8), c’è un omaggio a Leonardo da Vinci per il 500mo anniversario della scomparsa. Fino al 14 
luglio si può ammirare il corpus di 25 disegni autografi conservati nel museo. Spicca tra tutti il celebre 
«Uomo Vitruviano» (1490 ca), presentato al centro di una sezione speciale dedicata allo studio di anato-
mia e proporzioni. Incluso il nucleo custodito nel museo veneziano vi sono in tutto trentacinque opere 
autografe di Leonardo provenienti, tra l’altro, da Royal Collection di Windsor Castle e National Gallery di 
Washington. Tra gli eventi da non perdere c’è anche il «Piedmont Pavilion». Allestito dall’8 maggio al 
20 luglio al nuovo Combo Venezia a Cannaregio, è ideato da Carolyn Christov-Bakargiev e Patrizia 
Sandretto Re Rebaudengo e curato da Marianna Vecellio. Il fine: promuovere e valorizzare, con un piz-
zico di ironia, le eccellenze culturali regionali, dall’arte contemporanea all’enogastronomia. Accanto a 
opere della Collezione del Castello di Rivoli e della Collezione Sandretto figurano lavori, inediti e non, di 
artisti piemontesi come Michelangelo Pistoletto, Irene Dionisio e Renato Leotta, icone come la Fiat 500, 
una bottiglia di Barolo dalla cantina di Pinot Gallizio, un progetto d’artista degli anni Cinquanta sulla 
Fiera del Tartufo e la macchina espresso studiata da Lavazza per la stazione spaziale internazionale.  

VENEZIA. Museo Correr San Marco 52, Tel. 041/2405211, correr.visitmuve.it, lun-dom (mon-tue) 10 am-7 pm, dall’1 novembre (from November 1) 10 am-5 pm, «Chiara Dynys. Sabra Beauty 
Everywhere» dal 9 maggio al 24 novembre (from May 9 until November 24), «Il Capitano generale da Mar e Doge Francesco Morosini» dal 14 giugno al 6 gennaio (from June 14 until January 6) 

“Wunderkammer Olivetti” is the temporary exhibition curated by 
Anna Bernardini which opens on 12 June in the Olivetti Shop in 
piazza San Marco managed by the FAI. Until October, it presents 33 
small objects collected by the art connoisseur and patron Giuseppe 
Panza di Biumo (1923-2010): studies, models, tools and rarities of the 
1960s-1990s created by leading exponents of Minimalism, Conceptual 
and Environmental Art, such as Joel Shapiro, Walter de Maria and 
Richard Nonas. At the Gallerie dell’Accademia, next to the Base-
litz monographic show (among the collateral events of the Bienna-
le, see article p. 8), there is a tribute to Leonardo da Vinci for the 
500th anniversary of his death. Until 14 July, the corpus of 25 auto-
graph drawings preserved in the museum can be admired. The fa-
mous “Vitruvian Man” (ca 1490) stands out from all the others, and 
is presented at the centre of a special section dedicated to the study 
of anatomy and proportions. Including the nucleus conserved in the 
Venetian museum, there are a total of 35 works by Leonardo from, 
among other venues, the Royal Collection of Windsor Castle and the 
National Gallery in Washington. Among the events not to be missed 
is the “Piedmont Pavilion”. Set up from 8 May to 20 July at the new 
Combo Venezia in Cannaregio, it has been created by Carolyn Chri-
stov-Bakargiev and Patrizia Sandretto Re Rebaudengo and cura-
ted by Marianna Vecellio. The aim is to promote and enhance, with a 
touch of irony, regional cultural excellences, from contemporary art 
to food and wine. Alongside works from the Castello di Rivoli and the 
Sandretto Collection, there are works by Piedmontese artists such as 
Michelangelo Pistoletto, Irene Dionisio and Renato Leotta, icons such 
as the Fiat 500, a bottle of Barolo from the Pinot Gallizio winery, a de-
sign project of the 1950s for the Truffle Fair and the espresso machine 
designed by Lavazza for the space station international. 

Ventisette trittici in legno rivestiti in foglia d’oro custodiscono gli scatti di Chiara Dynys. È l’inedito 
progetto «Sabra Beauty Everywhere», curato da VAF Stiftung. Frutto della ricerca compiuta dall’artista 
nel 2012 nei campi profughi di Sabra e Shatila a Beirut, in Libano, le fotografie sono esposte al Mu-
seo Correr sulla scia dei precedenti dialoghi con il contemporaneo (da Jenny Holzer a Shirin Neshat), 
improntati a problematiche di natura sociale. «Quando ho visitato i campi di Sabra e Shatila ho perce-
pito una grande energia vitale, una voglia di vivere che si trasforma in gioia di vivere, ha spiegato Chiara 
Dynys. La solidarietà tra bambini, necessaria per sopravvivere in un contesto ostile, è capace di creare 
una dimensione diversa, un mondo a misura di piccoli ma con tutte le regole di un sistema complesso. 
Con questo progetto non ho voluto realizzare un lavoro sui profughi o sul Medio Oriente dilaniato. Sono 

piuttosto partita da qui per raggiungere un concetto più profondo e universale: attraverso gli sguardi e i volti di un’infanzia delicata e pura, ho cercato il senso profondo dell’esistenza». Panni 
stesi, murales, biciclette ammassate, una giostra che ha il volto d’un bruco, bambini che giocano o con in mano un sacchetto con un pesce rosso (nella foto © Paolo Vandrasch). Sono 
i soggetti collocati nei trittici immaginati come scrigni, microcosmi (frammenti d’infanzia) che proteggono il valore più prezioso: la vita. In giugno il museo ospiterà inoltre un progetto 
che celebra i 400 anni della nascita di Francesco Morosini (1619-94), l’ammiraglio doge che conquistò il Peloponneso. Nel 1895 il Correr ne acquistò il cospicuo patrimonio storico. 

Twenty-seven wooden triptychs covered in gold leaf display the photographs of Chiara Dynys. This is her new project, “Sabra Beauty Everywhere”, curated by VAF Stiftung. The result 
of research carried out by the artist in 2012 in the Sabra and Shatila refugee camps in Beirut, Lebanon, the photographs are exhibited at the Museo Correr in the wake of its previous 
dialogues with contemporary scene (from Jenny Holzer to Shirin Neshat), marked by issues of a social nature. “When I visited the Sabra and Shatila camps, I felt a great vital energy, a 
desire to live that turns into joie de vivre,” explains Chiara Dynys. “The solidarity between children, necessary to survive in a hostile context, is capable of creating a different dimension, 
a world fit for children but with all the rules of a complex system. With this project I did not want to do a work on refugees or on the war-torn Middle East. Rather, I started from here to 
reach a deeper and more universal concept: through the looks and faces of a delicate and pure childhood, I sought the profound meaning of existence”. Laundry on a line, murals, he-
aped bicycles, a carousel that has the face of a caterpillar, children playing or holding a bag with a goldfish (ill.: © Paolo Vandrasch). These are the subjects placed in the triptychs, 
imagined as treasure chests, microcosms (fragments of childhood) that protect the most precious value: life. In June the museum will also host a project which celebrates the 400th 
anniversary of the birth of Francesco Morosini (1619-94), the admiral Doge who conquered the Peloponnese. In 1895 the Correr acquired the considerable historical heritage.



Le fotografie sono pugni e carezze
Photographs are fists  
and caresses
Una personale di Letizia Battaglia 

A personal exhibition of Letizia Battaglia 

VENEZIA. Casa dei Tre Oci, Isola della Giudecca, Fondamenta delle Zitelle 43, lun/mer-dom (mon/wed-sun) 
10 am-7 pm, tel. 041/2412332, treoci.org, «Letizia Battaglia. Fotografia come scelta di vita» fino al 18 agosto 
(until August 18) 

«Domenica di Pasqua, Festeggiamenti per incitare l’uscita della statua 
di San Michele patrono di Caltabellotta», 1984 © Letizia Battaglia

Trecento scatti inediti di Letizia Battaglia: sono il frutto di una ricerca nel suo 
imponente archivio effettuata da Francesca Alfano Miglietti, curatrice della mono-
grafica «Fotografie come scelta di vita» alla Casa dei Tre Oci fino al 18 agosto. 
Testimone d’eccezione dei delitti di mafia (i corpi delle vittime e la reazione della 
gente che vi assisteva), della sua Palermo, di cui programmaticamente si rifiuta di 
rappresentare la bellezza, ha sempre scelto la periferia, degradata, povera, ma con 
vitalità gioiosa. I bambini che giocano, mascherati a fare i killer. «Consiglio di fotogra-
fare tutti da molto vicino, a distanza di un cazzotto o di una carezza», si legge in una delle 
didascalie scritte dalla fotografa. Alla professione approdò piuttosto tardi, oltre i 
trent’anni, in un periodo di crisi esistenziale, ingessata com’era nel ruolo di moglie e 
madre. Il suo esordio con i ritratti di Pierpaolo Pasolini, un capolavoro per l’intensità 
espressiva, una tecnica disastrosa. Poi la tecnica si perfezionò. Ed ecco allora Renato 
Guttuso colto nel suo studio e i comizi di leader politici come Enrico Berlinguer. E 
poi le donne: Elvira Sellerio, elegante e semplice, Franca Rame, davanti a un pubbli-
co di ragazzi nella Milano anni ’70, lo sguardo diretto e coinvolgente di Maria Lai, 
alla soglia degli 80 anni. Il tutto  rigorosamente in bianco e nero, fatta eccezione 
per due foto a colori del 2018: un’adolescente che stringe una bandiera comunista. 
Sintesi quanto mai eloquente delle sue principali passioni. q Lidia Panzeri

Three hundred unpublished shots by Letizia Battaglia: the result of a research in her 
impressive archive by Francesca Alfano Miglietti, curator of the monographic “Foto-
grafie come scelta di vita” at the Casa dei Tre Oci until 18 August. An exceptional 
witness to the crimes of the mafia (the bodies of the victims and the reaction of the pe-
ople who attended) in her Palermo, the beauty of which she programmatically refuses 
to depict, she has always chosen the marginalised, the degraded, the poor, but with 
joyful vitality. The children playing, masked to play the part of killers. “I recommend 
taking pictures of everyone from very close, within reach of a punch or a caress” reads one of the 
captions written by the photographer. She arrived quite late at her profession, at over 
thirty years of age, in a period of existential crisis, at at time when she was playing 
the role of wife and mother. Her debut was with portraits of Pierpaolo Pasolini. A 
masterpiece for expressive intensity, but a disaster in terms of technique. Then the 
technique was perfected. And so we see Renato Guttuso caught in his studio, and the 
rallies of political leaders like Enrico Berlinguer. And then the women: Elvira Sellerio, 
elegant and simple, Franca Rame, in front of an audience of children in Milan in the 
’70s, the direct and engaging gaze of Maria Lai at the age of 80. All strictly in black and 
white, except for two colour photos of 2018: a teenager holding a communist flag. A 
very eloquent synthesis of her principal passions. q Lidia Panzeri
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Un bivacco alpino a San Servolo
An alpine bivouac hut in San Servolo
«Bivacco» è un progetto dell’artista bolzanino Hannes Egger (1981) che sovrappone i concetti di padiglione e bivacco 
(piccolo rifugio alpino di montagna, ricovero d’emergenza aperto a tutti) per riflettere sulla drammatica attualità: «Su 
quest’Europa inquieta che riscopre i nazionalismi e s’interroga sul suo futuro», spiega Patrizia Spadafora, fondatrice e 
presidente dell’Associazione ArtintheAlps che promuove il progetto veneziano visitabile sull’Isola di San Servolo dal 
10 maggio al 30 settembre. «L’artista ha innescato un’azione concettuale molto forte, spostando un vero bivacco in 
metallo dalle montagne sudtirolesi alla laguna. Il bivacco realizzato negli anni Settanta è stato messo a disposizione da 
Reinhold Messner ed è intitolato al fratello Günther Messner, scomparso tragicamente durante l’ascensione del Nanga 
Parbat nel 1970», prosegue la Spadafora  (nella foto, il bivacco nella sede originaria in una foto dell’epoca, sullo sfon-
do l’Hochferner/Gran Vedretta). All’interno del padiglione-bivacco, Egger e la curatrice Christiane Rekade presentano 
opere inedite di artisti emergenti originari dell’Alto Adige nate dal confronto con l’inconsueto spazio espositivo e con 
l’idea di rifugio quale luogo di accoglienza e di incontro. «Le Alpi, spesso intese come barriera, sono state attraversa-
te nei secoli, in lungo e in largo, e l’Alto Adige più che un territorio di confine è sempre stato un luogo di intensi traffici 
commerciali e di contatti sociali e culturali». Gli artisti selezionati sono Jacopo Candotti, Nicolò Degiorgis, Julia Frank, 
Simon Perathoner, Leander Schönweger e Maria Walcher, oltre allo stesso Egger. Il progetto sarà accompagnato da un 
catalogo con testi di Roberto De Martin, Hannes Egger, Hannes Obermair, Maxi Obexer, Christiane Rekade e Patrizia 
Spadafora (l’Isola di San Servolo si raggiunge da San Marco/San Zaccaria con la linea 20 del vaporetto; il «Bivacco» 
è visitabile tutti i giorni nell’orario di accesso all’isola). Il progetto sarà poi esposto nel Messner Mountain Museum di 
Plan de Corones a Brunico. q Mariella Rossi

“Bivacco” is a project by the Bolzano-based artist Hannes Egger (1981) which overlays the concepts of pavilion and 
that of a bivouac hut (a small mountain alpine refuge and emergency shelter open to all) to reflect on dramatic current 
events: “In this troubled Europe which has revived nationalism and questions its future”, explains Patrizia Spadafora, 
founder and president of the ArtintheAlps association promoting the Venetian project, which can be visited on the Is-
land of San Servolo from 10 May to 30 September, “the artist has triggered a very strong conceptual action, moving a 
real metal bivouac hut from the mountains of the South Tyrol to the lagoon. The bivouac, made in the seventies, was made 
available by Reinhold Messner and is named after his brother Günther Messner, who died tragically during the ascent of 
Nanga Parbat in 1970”, continues Spadafora (ill.: the bivouac in the original site in a period photo, with the Hochfern-
er/Gran Vedretta in the background). Inside the bivouac/pavilion, Egger and the curator Christiane Rekade present 
unpublished works by emerging artists originating from South Tyrol resulting from the comparison with the unusual 
exhibition space and with the idea of   a mountain hut as a place of welcome and encounter. “The Alps, often seen as a 
barrier, have been crossed over the centuries, far and wide, and the South Tyrol is not so much a border area as a place of 
intense commercial traffic and social and cultural contacts”. The selected artists are Jacopo Candotti, Nicolò Degiorgis, 
Julia Frank, Simon Perathoner, Leander Schönweger and Maria Walcher, as well as Egger himself. The project will be 
accompanied by a catalogue with texts by Roberto De Martin, Hannes Egger, Hannes Obermair, Maxi Obexer, Christiane 
Rekade and Patrizia Spadafora (the Island of San Servolo can be reached from San Marco/San Zaccaria with vaporetto 
line 20; the “Bivouac” can be visited every day when the island is open to visitors). The project will then be exhibited 
in the Messner Mountain Museum at Plan de Corones in Brunico. q Mariella Rossi

VENEZIA. Isola di San Servolo, bivacco.art, «Bivacco»
dal 10 maggio al 30 set. (from May 10 until September 30)

VENEZIA. Palazzo 
Grimani, Castello Ramo 
Grimani 4858, mar-dom 
(tue-sun) 10 am-7 pm, 
tel. 041/2411507, 
polomusealeveneto.
beniculturali.it, «Pittura 
/ Panorama. Paintings 
by Helen Frankenthaler, 
1952–92» dal 7 maggio al 
17 novembre (from May 7 
to November 17) «Domus 
Grimani 1594-2019», dal 
7 maggio al 30 maggio 
2021

VENEIZA. Fondazione Vedova, Magazzino del Sale, Zattere 266, mer-dom (wed-sun) 10,30 am-6 pm, tel. 041/5226626, 
fondazionevedova.org, «Emilio Vedova di/by Georg Baselitz» fino al 3 novembre (until November 3)

«Emilio Vedova di/By Georg Baseli-
tz» è la mostra della Fondazione Ve-
dova al Magazzino del Sale fino al 3 
novembre. Curatore d’eccezione, Ge-
org Baselitz (1938) figura insieme a 
Emilio Vedova (1919-2006) nella gi-
gantografia all’ingresso. Il loro primo 
incontro fu nel 1963-66, durante gli 
anni berlinesi di Emilio Vedova, che in 
poco tempo diventò il punto di riferimento per i giovani ar-
tisti tedeschi. Tra questi vi era Baselitz, il pittore che espri-
meva la sua protesta rovesciando le figure. L’impegno eti-
co-politico è un’altra delle loro consonanze. Baselitz per la 
mostra veneziana ha posto una sola condizione: che tutte 
le opere fossero in bianco e nero e su pareti bianche. Sul-
la parete sinistra spiccano le opere degli anni Cinquanta e 
Sessanta, tutte di grande formato. Si comincia da «Scontro 
di situazioni ’59-II-1» (nella foto © Jacob Littkemann, Ber-
lin). Poi il ciclo dedicato alla Spagna del 1960-61; il «Ciclo 
della protesta»; «Varsavia 1960» e «Immagine del tempo» 
(1958). Sulla parete destra, invece, gli anni Ottanta, con 
sei grandi opere quadrate realizzate con gesto impetuoso, 
da segnalare il ciclo «Di Umano». Baselitz aveva già reso 
omaggio a Vedova nel 2007 al Padiglione Venezia, ai Giar-
dini di Castello, a un anno dalla scomparsa dell’amico. 
Ora, invece, l’omaggio è per il centenario della nascita, che 
ricorre il 9 agosto. q L.P. 

“Emilio Vedova di/By Georg 
Baselitz” is the Fondazione Vedo-
va’s exhibition at the Magazzino del 
Sale until 3 November. The excep-
tional curator, Georg Baselitz (1938) 
figures together with Emilio Vedova 
(1919-2006) in the giant photograph 
at the entrance. Their first meeting 
was in 1963-66, during the Berlin 

years of Emilio Vedova, who soon became the reference 
point for young German artists. Among these was Baselitz, 
the painter who expressed his protest by overturning fig-
ures. Their ethical and political engagement was another 
point in common. Baselitz set only one condition for the 
Venetian exhibition: that all the works would be in black 
and white and on white walls. On the left wall are the 
works of the fifties and sixties, all of a large format. We 
start with “Scontro di situazioni ’59-II-1” (ill. © Jacob Lit-
tkemann, Berlin). Then the cycle dedicated to Spain from 
1960-61; the “Ciclo della protesta”; “Varsavia 1960” and 
“Immagine del tempo” (1958). On the right wall, on the 
other hand, are works of the eighties, with six large square 
works made with an impetuous touch; note the “Di Uma-
no” cycle. Baselitz had already paid tribute to Vedova in 
2007 at the Venice Pavilion in the Castello Gardens, a year 
after his friend’s death. Now, instead, the tribute is for the 
centenary of the birth, which occurs on 9 August. q L.P. 

Helen e le statue classiche
Helen and classical statuary
Palazzo Grimani ospita dal 7 maggio la personale di Helen 
Frankenthaler (1928-2011), con 14 dipinti del 1952-92 che 
documentano la transizione dall’Espressionismo astratto al 
Color Field, di cui l’artista statunitense (che rappresentò il 
suo Paese alla 33ma Biennale) fu un’importante esponen-
te. Il percorso documenta la tecnica soak-stain (imbibizione 
a macchia), sperimentata dall’artista. Dal 7 maggio e per un 
paio d’anni tornerà inoltre nella Tribuna del Palazzo parte del-
la raccolta statuaria antica greca e romana di Giovanni Gri-
mani patriarca d’Aquileia, donata dallo stesso alla Serenis-
sima e oggi patrimonio del Museo Archeologico Nazionale 
(nella foto, Busto dionisiaco di Antinoo). L’occasione è data 
dal restauro del soffitto del Vestibolo della Biblioteca Nazio-
nale Marciana (dove le statue trovarono il loro primigenio al-
lestimento come Statuario Pubblico della Serenissima) ren-
dendo indispensabile un loro trasferimento. Il Palazzo ritorna 
così visitabile come in parte doveva apparire agli ospiti del 
Patriarca Giovanni secondo una ricostruzione che si basa sui 
disegni settecenteschi di Anton Maria Zanetti il Giovane. Il 
tutto corredato, in altre sale, dal riposizionamento di alcuni 
arredi cinquecenteschi, come quelli conservati nei depositi 
del Museo Correr e concessi per l’occasione. 

Gli omaggi di Baselitz per Vedova 
Baselitz’s tributes to Vedova

Palazzo Grimani has been hosting Helen Frankenthaler’s 
solo exhibition (1928-2011) since 7 May, with 14 paintings 
from 1952-92 documenting the transition from Abstract Ex-
pressionism to the Color Field, of which the American artist 
(who represented her country at the 33rd Biennale) was an 
important exponent. The show documents the soak-stain 
technique used by the artist. From 7 May and for a couple 
of years, part of the ancient Greek and Roman statuary 
collection of Giovanni Grimani, Patriarch of Aquileia will also 
return to the Tribune of the palazzo. The collection was do-
nated by Grimani to the Most Serene Republic and is to-
day held by the Museo Archeologico nazionale (ill.:, Diony-
sian bust of Antinous). The opportunity arises as a result of 
the restoration of the ceiling of the Vestibule of the Biblio-
teca Nazionale Marciana (where the statues were originally 
placed as Public Statuary of the Serenissima), which has 
made their transfer indispensable. The palazzo thus returns 
to the way it was, at least in part, when seen by the patriarch 
Giovanni’s guests, according to a reconstruction based on 
the eighteenth-century drawings by Anton Maria Zanetti the 
Younger. The whole is accompanied, in other rooms, by the 
repositioning of some sixteenth-century furnishings, such as 
those from the Museo Correr’s storerooms, loaned for the 
occasion.
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VENEZIA. Palazzo Cini, Campo 
San Vio, Dorsoduro 864,  lun/mer-
dom (mon/wed-sun) 11 am-7 pm, 
tel. 041/2710217, palazzocini.it, 
«Adrian Ghenie. The Battle between 
Carnival and Feast» fino al 18 
novembre (until November 18) 

MESTRE (VE). APICE Venezia srl, via Mutinelli 23/1, 
tel. 041/936697, apicescrl.it

VENEZIA. Chiesa di San Fantin, Campo San Fantin, 
San Marco 1390/a, «There is a beginning in the end. 
The secret Tintoretto fraternity» dall’11 maggio 
all’11 settembre (from May 11 until September 11) 

I confratelli moscoviti  
di Tintoretto
The Muscovite fraternity  
of Tintoretto
La Chiesa di San Fantin, a pochi passi dal Teatro La Fenice, 
dall’11 maggio all’11 settembre ospita il progetto speciale 
«There is a beginning in the end. The secret Tintoretto fra-
ternity» realizzato dal Museo Pushkin di Mosca (dipartimen-
to Pushkin XXI Cinema e Media Art) con la moscovita Stella 
Art Foundation, curato da Marina Loshak (direttrice del Mu-
seo Pushkin) e Olga Shishko (curatrice del Pushkin Museum 
XXI). Tre artisti contemporanei, Dmitry Krymov, Irina Nakhova e 
Gary Hill hanno creato lavori site specific e insieme al colletti-
vo ¡Mediengruppe Bitnik hanno ideato un approccio innovativo 
all’opera di Tintoretto, riflettendo sulla composizione spaziale 
delle sue opere e sull’utilizzo espressivo della luce. Dmitry 
Krymov ha creato un’installazione multimediale performativa 
basata sull’«Ultima Cena» dalla Chiesa di San Trovaso. Inter-
pretando il dipinto, crea una nuova realtà per l’altare della 
Chiesa di San Fantin, un trompe-l’œil che costringe gli spetta-
tori a dubitare della propria percezione. Irina Nakhova perva-
de parte dello spazio architettonico della chiesa con proiezioni 
(nella foto © l’artista) che uniscono scene legate allo spazio 
architettonico e all’opera di Tintoretto a movimenti umani di 
masse contestualizzati nella quotidianità. Gary Hill combina 
immagini luminescenti e suono elettronico con un riferimento 
al «Tondo» di Emilio Vedova, invitando a riflettere sulla circola-
rità del tempo. Infine, il collettivo ¡Mediengruppe Bitnik invita 
gli spettatori a unirsi alla confraternita «segreta» del Tintoret-
to, rimandando al tema di comunione delle Scuole veneziane.

From 11 May to 11 September, the Church of San Fantin, a 
few steps from the Teatro La Fenice, hosts a special project 
called “There is a beginning in the end. The secret Tintoret-
to fraternity”, organised by the Pushkin Museum in Moscow 
(Pushkin XXI Cinema and Media Art department) with the 
Moscow Stella Art Foundation, curated by Marina Loshak (di-
rector of the Pushkin Museum) and Olga Shishko (curator of 
the Pushkin Museum XXI). Three contemporary artists, Dmitry 
Krymov, Irina Nakhova and Gary Hill have created site-specific 
works and together with the ¡Mediengruppe Bitnik collective 
they have come up with an innovative approach to Tintoretto’s 
work, reflecting on the spatial composition of his works and 
on his expressive use of light. Dmitry Krymov has created a 
multimedia performative installation based on The Last Sup-
per in the Church of San Trovaso. Interpreting the painting, he 
creates a new reality for the altar of the church of San Fantin, 
a trompe-l’oeil that forces viewers to doubt their perception. 
Irina Nakhova pervades part of the architectural space of the 
church with projections (ill. © the artist) that combine scenes 
relating to the architectural space and the work of Tintoretto 
to human movements of masses contextualised in everyday 
life. Gary Hill combines luminescent images and electronic 
sound with a reference to Emilio Vedova’s “Tondo”, inviting us 
to reflect on the circularity of time. Finally, the ¡Mediengruppe 
Bitnik collective invites viewers to join the “secret” brother-
hood of Tintoretto, referring to the theme of communion of 
the Venetian Schools.

Lo strabordante Adrian
The effusive Adrian
Difficilmente inquadrabile. Strabordante nell’uso dei co-
lori e nel formato. E di certo in rapida ascesa dopo la 
partecipazione alla Biennale del 2013. Adrian Ghenie è 
a Palazzo Cini di San Vio con nove grandi opere, fino al 
18 novembre. La sua prima personale italiana s’intitola 
«The battle between Carnival and Feast» ed è realizza-
ta in collaborazione con la Galerie Thaddaeus Ropac. La 
contrapposizione tra i due termini (Carnevale e Banchet-
to)  è un rimando alla città lagunare, un tempo signora 
del mare. Ma il mare ha un lato tragico e oscuro. Sono 
i tanti naufraghi del Mediterraneo, rappresentati dall’ar-
tista rumeno nelle loro membra nude, disperatamente 
aggrappati a una zattera fluttuante in un mare in tem-
pesta, probabile citazione di «La zattera della Medusa» 
di Théodore Géricault. Ghenie rivela la sua propensione 
per una pittura corposa, capace di antropizzare segni e 
simboli astratti. Al tema dell’acqua va riportato anche 
il fisico decomposto di un uomo che galleggia sul corpo 
di un pesce tropicale, circondato da fiorenti alghe ma-
rine. In «Figure with Dog» del 2019 (nella foto © Adrian 
Ghenie Courtesy Galerie Thaddaeus Ropac), palme ri-
gogliose di un verde tenero, alla maniera di Rousseau, 
fanno da sfondo a una figura semivestita, le cui vesti 
leggere sono in contrasto con la figura immobile di un 
cane ai suoi piedi. Poi il capitolo dei ritratti. I volti emer-
gono dal sostrato della tela, configurati come paesaggi 
dalle tinte forti. Volutamente ambigui e diversamente in-

terpretabili. Tutta la 
sua opera, corposa 
e surreale, presen-
ta la medesima am-
bivalenza. 
q L.P.

It is hard to classi-
fy him. He is effu-
sive in the use of 
colours and format. 
And certainly he is 
rapidly on the up af-
ter participating in 
the 2013 Biennale. 
Adrian Ghenie is 
at Palazzo Cini di 
San Vio with major 
new works until 18 
November. His first 
Italian solo show is 

entitled “The battle between Carnival and Feast” and 
is held in collaboration with Galerie Thaddaeus Ropac. 
The contrast between the two terms (Carnival and Ban-
quet) is a reference to the lagoon city, once the lady of 
the seas. But the sea has a tragic and dark side. The 
Romanian artist depicts the Mediterraneans many ship-
wrecked victims, with naked limbs, desperately clinging 
to a floating raft in a stormy sea in what is a proba-
ble quote from Théodore Géricault’s “Raft of the Me-
dusa”. Ghenie reveals his propensity for a full-bodied 
painting, able to give human significance to signs and 
abstract symbols. The theme of water also appears in 
the decomposed body of a man floating on the body of 
a tropical fish, surrounded by flourishing seaweeds. In 
“Figure with Dog” of 2019 (ill. © Adrian Ghenie. Cour-
tesy Galerie Thaddaeus Ropac), lush palms of a tender 
green in the manner of Rousseau form the backdrop to 
a semi-dressed figure, whose light clothes contrast with 
the motionless figure of a dog at his feet. Then there is 
a series of portraits. The faces emerge from the sub-
stratum of the canvas, configured as landscapes with 
strong colours. They are deliberately ambiguous and dif-
ferently interpretable. All his work, full-bodied and surre-
al, presents the same ambivalence. q L.P.

Allestimenti all’Apice
Apice layouts
Marinot alle Stanze del Vetro, Arp alla Guggenheim, Philippe 
Parreno all’Espace Louis Vuitton. Sono alcuni degli appunta-
menti firmati Ottart, la divisione di Apice specializzata nella 
realizzazione di prodotti per l’arte. In Italia tra le commesse 
più recenti figurano l’allestimento per «Prospettiva arte con-
temporanea» alle milanesi Gallerie d’Italia, i supporti per la 
mostra su Leonardo da Vinci alle Scuderie del Quirinale di 
Roma e la concretizzazione di quelli disegnati dallo Studio 
Apml per la sezione Centuries of Shape della mostra «Homo 
Faber» lo scorso autunno alla Fondazione Cini. Tra i commit-
tenti stranieri: l’High Museum of Art di Atlanta (Georgia, Sta-
ti Uniti) il museo parigino de La Monnaie, la galleria Röbbig 
di Monaco, specializzata in porcellane. «Gli allestimenti ve-
neziani di quest’anno riguardano spazi contenuti, una dimen-
sione “domestica” dove è stato necessario un lavoro di det-
taglio, come in uno scrigno. Rispetto alle altre commesse la 
scala cambia ma la tecnologia necessaria rimane la stessa», 
racconta Maurizio Torcellan, amministratore delegato del 
gruppo. Un esempio? «Il nastro metallico che “galleggiava” 
negli spazi della biblioteca del Longhena per “Homo Faber” in 
modo quasi aereo. Dieci quintali di acciaio da lavorare tramu-
tati in quaranta metri lineari di esposizione è stata una bella 
sfida». Tra le proposte più recenti invece: «Nelle Stanze del 
Vetro la richiesta dell’architetto era realizzare dei basamenti 
che fossero quasi dei monoblocchi, in un grigio cementizio, 
in linea con il pavimento. Abbiamo poi rivestito pareti e basa-
menti con una carta da parati dallo stesso effetto cromatico 
della pavimentazione». Così i vetri di Marinot poggiano su 
monoliti che rimandano allo loro forte matericità (nella foto, 
una veduta dell’allestimento © Enrico Fiorese). 

Marinot at the Stanze del Vetro, Arp at the Guggenheim, 
Philippe Parreno at the Espace Louis Vuitton. These are 
some of the events signed by Ottart, the division of Apice 
specialising in the production of products for art. In Italy, 
the most recent orders include the installation for “Pros-
pettiva arte contemporanea” at the Gallerie d’Italia in Mi-
lan, the supports for the exhibition on Leonardo da Vinci 
at the Scuderie del Quirinale in Rome and the realisa-
tion of those designed by Studio Apml for the Centuries 
of Shape section of the exhinition “Homo Faber” last au-
tumn at the Fondazione Cini. Among its foreign clients 
are the High Museum of Art in Atlanta (Georgia, USA) the 
Parisian Museum of La Monnaie, the Röbbig gallery in Mu-
nich, specialising in porcelain. “This year’s Venetian instal-
lations concern small spaces, a “domestic” dimension in 
which detailed work was necessary, like in a casket. Com-
pared to other orders, the scale changes but the technology 
required remains the same,” says Maurizio Torcellan, the 
group’s managing director. An example? “The metal band 
that ‘floated’ in space at the Longhena library for Homo 
Faber in an almost aerial way. A thousand kg of steel to 
be worked, transformed into forty linear metres of display 
was a great challenge”. Among the most recent proposals 
instead: “In the Stanze del Vetro the architect’s request 
was to create bases that were almost single blocks, in a 
grey cement, in line with the floor. We then covered walls 
and bases with a wallpaper with the same chromatic effect 
as the flooring”. Thus the Marinot glass articles rest on 
monoliths that recall their strong materiality (ill.: a view of 
the layout © Enrico Fiorese). 
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ASSOCIAZIONE ANTIQUARI D’ITALIA Palazzo Corsini, Via del Parione 11 - Firenzewww.antiquariditalia.it

Amiamo l’antico
in un mondo nuovo.

Il marchio dell’Associazione Antiquari d’Italia

che contraddistingue gli iscritti, garantisce dal 1959

professionalità e sicurezza ad appassionati e collezionisti.

Trova sul sito l’antiquario associato più vicino a te,

potrai conoscere la sua storia, restare aggiornato

sulle attività e se vorrai, contattarlo.

www.antiquariditalia.it
ANITA ALMEHAGEN “Antichità Bruschi”
FRANCESCA ANTONACCI “Antonacci Lapiccirella Fine Art”
PAOLO ANTONACCI
MARCO FABIO APOLLONI “Galleria W. Apolloni”
ACHILLE ARMANI “Galleria Malair”
GIOVANNI ASIOLI MARTINI
RICCARDO BACARELLI “Antichità Bacarelli”
GIOVANNA BACCI DI CAPACI “800 – 900 Artstudio S.r.l.”
VASSILI BALOCCO “Galleria Daniela Balzaretti”
PAOLO BALZANO “Antichità Piselli Balzano”
DANIELA BALZARETTI
MASSIMO BARTOLOZZI “Guido Bartolozzi Antichità”
NAZZARENO BASTIOLI “Santa Barbara Art Gallery S.r.l.”
MAURIZIO BELLUCO “Belluco Antichità”
EZIO BENAPPI “Benappi S.a.s.”
FILIPPO BENAPPI “Benappi Fine Art”
DUCCIO BENCINI “G. P. B.”
ANTONELLA BENSI
IDA BENUCCI “Benucci Galleria d’Arte”
GIANLUCA BERARDI “Galleria Berardi”
GIANLUCA BOCCHI
NICLA BONCOMPAGNI
ALBERTO BORELLI “Antichità Santa Giulia”
ROBERTO BOSONI “Galleria d’Arte Bosoni”
BRUNO BOTTICELLI “Botticelli Antichità”
MAURIZIO BRANDI “Maurizio Brandi Antiquario”
AUGUSTO BRUN “Il Quadrifoglio Antichità”
MARCO BRUN “Il Quadrifoglio Antichità”
ANGELO CALABRO’ “Calabrò Antichità 1968 S.r.l.”
ALFREDO CALANDRA “La Pinacoteca”
ROBERTO CAMPOBASSO “Antichità”
PIETRO CANTORE “Cantore Galleria Antiquaria”
MIRCO CATTAI “Fine Art & Antique Rugs”
ENRICO CECI “Ceci Antichità”
ALESSANDRO CESATI
FIORENZO CESATI
ALESSANDRO CHIALE “Antiquariato Chiale”
FEDERICO CHIALE “Antiquariato Chiale”
RICCARDO CHIAVACCI “Antichità Firenze”
ANDREA CIARONI “Altomani & Sons”
GIANCARLO CIARONI “Altomani & Sons”
ROBERTO COCOZZA “Antichità”
ANDREA COEN “Luciano Coen Arazzi e Tappeti Antichi”
IGINO CONSIGLI “Consigli Arte”
FABBIO COPERCINI “Copercini & Giuseppin”
ERNESTO COPETTI “Copetti Antiquari”
GIORGIO COPETTI “Copetti Antiquari”

FEDERICO CORTONA “Galleria Cortona”
STEFANO CRIBIORI “Studiolo”
PAOLA CUOGHI “Antichità Via Ganaceto”
RENATO D’AGOSTINO
MARCO DATRINO
ALBERTO DI CASTRO “Antichità Alberto Di Castro”
ALESSANDRA DI CASTRO “Alessandra Di Castro S.r.l.”
ANGELO ENRICO “Enrico Gallerie d’Arte”
TOMMASO FERRUDA “Santa Tecla S.r.l.”
FILIPPO FIORETTO “Giampaolo Fioretto Antichità”
LEONARDO FOI “Bottarel & Foi”
ROSALIA FORNARO “Antichità all’Oratorio”
LUCIANO FRANCHI “Nuova Arcadia”
ENRICO FRASCIONE
GIORGIO GALLO “Gallery”
GRAZIANO GALLO “Gallo Fine Art S.r.l.”
FEDERICO GANDOLFI “Frascione Arte”
SASHA GANDOLFI “Frascione Arte”
MICHELE GARGIULO “Antiquario”
DARIO GHIO
UMBERTO GIACOMETTI Old Master Paintings
LINO GIGLIO “Antichità Giglio”
FRANCO GIORGI
DIEGO GOMIERO “Galleria Gomiero”
STEFANO GRANDESSO “Galleria Carlo Virgilio”
FABRIZIO GUIDI BRUSCOLI
STEFANO IOTTI
GUIDO LAMPERTI “Galli Luigi”
MATTEO LAMPERTICO “Arte Antica e Moderna”
CESARE LAMPRONTI “Lampronti Gallery”
DAMIANO LAPICCIRELLA “Antonacci Lapiccirella Fine Art”
LEONARDO LAPICCIRELLA “Galleria Lapiccirella”
CIRO LEONE “Leone Antiquariato”
MARCO LONGARI “Longari Arte Milano”
MARIO LONGARI “Longari Arte Milano”
RUGGERO LONGARI “Longari Arte Milano”
GIAMPAOLO LUKACS “Lukacs & Donath Antichità”
ENRICO LUMINA “Galleria Enrico Lumina”
SALVATORE MAGLIONE “Art Collector”
MARIO MANULI “Cocoon Art”
ALESSANDRO MARLETTA “Galleria Antiquaria Marletta”
MATTIA MARTINELLI “robertaebasta”
DAVIDE MASOERO “Secol-Art Antichità S.a.s.”
TOMMASO MEGNA
GIOVANNI MINOZZI “Nené Piatti Antichità”
SANDRO MORELLI
FABRIZIO MORETTI “Moretti S.r.l.”

RENZO MORONI
MARCELLO MOSSINI “Galleria Mossini”
SCULTURA ITALIANA SRL di Dario Mottola
MAURIZIO NOBILE
ADOLFO NOBILI “Antichità di Nobili Alessio”
CARLO ORSI
FILIPPO ORSINI “Orsini Arte e Libri”
WALTER PADOVANI
FRANCESCO PALMINTERI “Società di Belle Arti”
ANTONIO PARRONCHI “Parronchi Dipinti ‘800 – ‘900”
DOMENICO PIVA “Piva & C.”
TOMASO PIVA “Piva & C.”
VINCENZO PORCINI “Porcini”
ALEX POSTIGIONE “Frascione Arte”
GIOVANNI PRATESI
FRANCESCO PREVITALI “Galleria Previtali”
GABRIELE PREVITALI “Galleria Previtali”
GIANMARIA PREVITALI “Galleria Previtali”
MARIA NOVELLA ROMANO “Romano Fine Art”
MATTIA ROMANO “Romano Fine Art”
GIOVANNI ROMIGIOLI “Romigioli Antichità”
MARIA GRAZIA ROSSI “Grace Gallery”
ROBERTO ROSSI CAIATI “Caiati Antichità”
FABRIZIO RUSSO “Galleria Russo”
MATTEO SALAMON “Salamon & C.”
GIANLUCA SALVATORI
TIZIANA SASSOLI “Fondantico”
MARCANTONIO SAVELLI “Savelli Arte Antica”
ENZO SAVOIA “Bottegantica”
VOLKER SILBERNAGL
TULLIO SILVA “Galleria Silva”
MICHELE SUBERT “Galleria Subert”
MASSIMO TETTAMANTI “Tettamanti Antichità”
LUIGI TORLO “Palazzo Torlo Antiquariato”
DANIELE TRABALZA „Antiquares“
GHERARDO TURCHI “Gallori Turchi Antichità”
VALERIO TURCHI “Antichità Valerio Turchi”
LORENZO VATALARO
FURIO VELONA “Velona Antichità & C.”
STEFANO VERDINI “Verdini Antiquariato”
RICCARDO VERRI “Antichità Via Ganaceto”
CARLO VIRGILIO “Galleria Carlo Virgilio & C.”
LUCA VIVIOLI “Vivioli Arte Antica”
MARCO VOENA
GIACOMO WANNENES “Wannenes Antiquariato”
IVO WANNENES “Wannenes”
MARIA ZAULI “Galleria d’Arte del Caminetto”



Si svolge dall’11 al 24 novembre ed è dedicata all’identità la quinta edizione di «Personal Structu-
res», progetto espositivo promosso e organizzato da European Cultural Centre (ECC) - Italia a 
Palazzo Bembo, Palazzo Mora e Giardini della Marinaressa. Sono esposti lavori di artisti, fotografi, 
scultori e progetti realizzati da Universitá di tutto il mondo. Artisti affermati ed emergenti scelti da 
un team curatoriale composto da Valeria Romagnini, Lucia Pedrana, Sara Danieli, Claudia Piovan, 
Bérénice Freytag, Bianca Bonaldi, Rocco Schenkel, Elena Volpato, Cristina Sa-
kura Indragoli, Debora Bae, Micaela Skerl, Mila Sarkisyan, Svetlana Eroshina. A 
Palazzo Bembo s’incontrano esposizioni personali e installazioni site specific. 
Tra i lavori esposti quelli di Lincoln Townley (Gran Bretagna), Federico Uribe 
(Colombia), Manfred Bockelmann (Austria) e Nobuyoshi Araki (Giappone) e il 
progetto di ricerca dalla Deakin University (Australia). A Palazzo Mora si rin-
nova la collaborazione con artisti quali Ariela Wertheimer (Israele), Arnulf Rai-
ner (Austria) e Hermann Nitsch (Austria), e con la MIT University (Stati Uniti) 
e non mancano opere del fotografo Marcus Bleasdale (Gran Bretagna) e altri. 
Il palazzo è anche sede di tre partecipazioni nazionali della Biennale: Kiribati, 
Seychelles e Repubblica del Mozambico. Infine i Giardini della Marinaressa 
dedicati a installazioni e sculture come quelle iperrealiste di Carole Feuerman 
(Stati Uniti). European Cultural Centre è una Fondazione dedita alla ricerca 
e sperimentazione interdisciplinare che abbraccia arte visiva, danza, perfor-
mance, teatro, musica, letteratura e architettura e promuove un programma 
educativi attraverso la European Cultural Academy.

The fifth edition of “Personal Structures”, an exhibition project promoted and organised by the 
European Cultural Centre (ECC) - Italy at Palazzo Bembo, Palazzo Mora and the Giardini della 
Marinaressa takes place from 11 to 24 November and is dedicated to identity. Works by artists, pho-
tographers, sculptors and projects realised by Universities from all over the world will be on display. 
These works by established and emerging artists will be chosen by a curatorial team composed of 
Valeria Romagnini, Lucia Pedrana, Sara Danieli, Claudia Piovan, Bérénice Freytag, Bianca Bonaldi, 
Rocco Schenkel, Elena Volpato, Cristina Sakura Indragoli, Debora Bae, Micaela Skerl, Mila Sarkisyan 
and Svetlana Eroshina . At Palazzo Bembo there will be personal exhibitions and site-specific instal-
lations. Among the works exhibited will be those of Lincoln Townley (Great Britain), Federico Uribe 
(Colombia), Manfred Bockelmann (Austria) and Nobuyoshi Araki (Japan) and a research project from 
Deakin University (Australia). At Palazzo Mora the collaboration with artists such as Ariela Wer-
theimer (Israel), Arnulf Rainer (Austria) and Hermann Nitsch (Austria) will be renewed, as well as 
with the MIT University (United States) and works by photographer Marcus Bleasdale (Great Britain) 
and others . The palazzo is also home to three national Biennale participations: Kiribati, Seychelles 
and the Republic of Mozambique. Finally the Giardini della Marinaressa will be dedicated to in-
stallations and sculptures such as the hyper-realistic ones by Carole Feuerman (United States). The 
European Cultural Centre is a foundation dedicated to interdisciplinary research and experimenta-
tion that embraces visual art, dance, performance, theatre, music, literature and architecture and 
promotes an educational programme through the European Cultural Academy.
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L’identità perduta
Lost identity
La quinta edizione di «Personal Structures» 

The fifth edition of “Personal Structures” 

VENEZIA. Palazzo Bembo, Riva del Carbon 4793, Palazzo Mora, 
Strada Nuova 3659 e Giardini della Marinaressa, Riva dei Sette 
Martiri. Per tutti: lun/mer-dom (mon/wed-sun) 10 am-6 pm ecc-italy.eu, 
europeanculturalcentre.eu, «Personal Structures - Identities» dall’11 
maggio al 24 novembre (from May 11 until November 24) 

In alto: «Protective Blanket» di Bianca Severijns, 2018. In basso a 
sinistra: «Strength» di Carole Feuerman, 2017 Courtesy Bel-Air Fine Art 
In basso a destra: «The dealers» di Lincoln Townley, 2018
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personal experience, above the shared, common destiny of all. A 
great history screen opens the exhibition: a monochromatic panel 
representing the cinema and television, an empty screen, ready for 
any projected images, emanations of personal inner worlds. At the 
same time Antoni Muntadas explores the contemporary world us-
ing the media most appropriate to the particular theme. The Span-
ish artist analyses the forms power takes, paying particular atten-
tion to the hidden or less evident forms through which it makes its 
presence felt and exerts its influence. Rather than making use of 
complete, finished works, Muntadas creates works that require the 
active collaboration of the viewer. Emblematic of this approach 
is the large banner “Attenzione La Percezione Richiede Impegno”, 

which was the Spanish Pavilion’s contribution to the 2005 Biennale and which this exhibition brings 
back to Venice. The show will also include a number of works by Fabio Mauri never previously ex-
hibited and historic works by Antoni Muntadas that are travelling to Italy for the first time. q L.P.

S’inaugura il 9 maggio con una performance la personale di Marcos Lutyens nella Galleria Alberta Pane. 
L’artista londinese, residente a Los Angeles, riflette sull’innalzamento dei mari ispirandosi al lavoro 
«Tidalectics», realizzato da Stefanie Hessler per la Fondazione TBA-21 (di recente stabilitasi in laguna). 
Lutyens immagina piattaforme petrolifere dismesse abitate e organizzate come gruppi di atolli: un utopi-
co scenario per far fronte alle terre sommerse. Gli individui sono organizzati in «Inclusive Utopian Zone» 
(I.U.Z.), zone economiche esclusive di circa 200 miglia riservate alla pesca, alla produzione di energia e 
ai diritti minerari. «Un nuovo inizio in cui una comunità statale nazionale trova uno strumento per sopperire 
alla mancanza delle sue terre e trascorre il proprio tempo sulla piattaforma tra pratiche di coscienza, ricon-
nessione sensoriale, interazioni sociali creative e gestione dell’ambiente», spiega l’artista. Tale concetto è 
elaborato in mostra con un video, opere in ceramica, disegni, portali induttivi e una maquette (nella foto, 
«Island Ark»). Utopia? Non del tutto: Marcos Lutyens sta collaborando con l’Università della California del 
Sud, l’Accademia di Belle Arti di Venezia e l’Artropocene iBiennale alle Hawaii e nelle isole del Pacifico 
del Sud all’ideazione di queste possibili attività. Dal 28 settembre la Galleria ospiterà invece «La colle-
zione del Signor X», una collettiva curata da Joana P.R. Neves con opere di Gabriela Albergaria, Kiluanji 
Kia Henda, Mariana Silva, Nicolás Robbio e João Vilhena. 

Marcos Lutyens’ solo exhibition at the Alberta Pane Gallery is being inaugurated with a performance 
on 9 May. Although a Londoner, Lutyens lives in Los Angeles and from this vantage point he reflects on 
the rising sea levels inspired by “Tidalectics”, Stefanie Hessler’s work for Fondazione TBA 21 (recently 
launched in Venice). Lutyens imagines disused but inhabited oil platforms grouped together like so many 
atolls: a utopian image of a way of coping with losing land to the sea. People are organized into Inclusive 
Utopian Zones (I.U.Z.), economic zones stretching out from the platforms for around 200 miles and re-
served for fishing, energy production and mineral extraction. “A new beginning in which a national com-
munity finds a way of making up for its loss of land and spends its time on a platform experimenting with 
consciousness-raising activities, sensory reconnection, creative social interaction and management of 
the environment”, explains the artist. This idea is further developed in the exhibition through a video, ce-
ramic works, drawings, inductive portals and a maquette (ill.: “Island Ark”). Utopia? Not entirely: Marcos 
Lutyens is collaborating with the University of Southern California, Accademia di Belle Arti in Venice and 
Artropocene, the inaugural iBiennale in Hawaii and the islands of the South Pacific, to develop these pos-
sible activities further. From 28 September the gallery will be hosting “La collezione del Signor X”, a col-
lective exhibition organized by Joa-
na P. R. Neves that includes works 
by Gabriela Albergaria, Kiluanji Kia 
Henda, Mariana Silva, Nicolás Rob-
bio and João Vilhena. 

Piattaforme al posto di atolli      
Platforms instead of atolls

VENEZIA. Galleria Alberta Pane, 
Dorsoduro 2403/h, Calle dei Guardiani, 
mar-sab (tue-sat) 11 am-7 pm, tel. 
041/5648481, albertapane.com, 
«Island Ark» dal 9 maggio al 14 
settembre (from May 9 until September 
14), «La collezione del Signor X» (from 
September 28 until December)

Interpretazioni del potere
Interpretations of power
I diversi approcci di Mauri e Muntadas 

The different approaches of Mauri and Muntadas 

VENEZIA. Galleria Michela 
Rizzo, Ex Birrificio, Isola della 
Giudecca, Giudecca 800 Q, 
mar-sab (tue-sat) 11 am-6 
pm, tel. 041/8391711, 
galleriamichelarizzo.net  
«Mauri I Muntadas» dall’8 maggio al 
31 agosto (from May 8   
to August 31)

«This is not an advertisement» 
di Antoni Muntadas, 1985

L’approccio artistico è diverso. Ma se c’è una cosa che unisce l’o-
pera dell’italiano Fabio Mauri (1926-2009) e quella dello spagno-
lo Antoni Muntadas (1942) è la loro capacità di interpretare, e 
molto spesso di anticipare, le grandi tematiche contemporanee. A 
mettere a confronto questi due autori è la Galleria Michela Riz-
zo, con la mostra visitabile dall’8 maggio al 31 agosto intitolata 
«Mauri | Muntadas», a cura di Laura Cherubini. Il filo conduttore 
è il potere, analizzato nelle sue implicazioni politiche, economi-
che, mediatiche e culturali, compreso il meccanismo con cui si 
costruisce, e talvolta manipola, il consenso elettorale. La mostra si 
configura da subito come un’indagine intorno alle tematiche fon-
damentali del panorama sociale contemporaneo. Territorio di ri-
cerca di Mauri è la «Storia» che sempre si scontra e si incrocia con 
la sorte del singolo individuo, il quale immancabilmente sovrap-
pone al destino comune e condiviso la coscienza, risultato della 
propria singolare esperienza. Un grande schermo storico apre la 
mostra: un monocromo che rappresenta il cinema e la televisione, 
schermo vuoto, disponibile ad accogliere ogni proiezione, ema-
nazione di personali mondi interiori. Allo stesso tempo Antoni 
Muntadas si confronta con la contemporaneità utilizzando media 
specifici e adeguati alla tipologia dell’argomento trattato. L’artista 
spagnolo analizza le forme di potere, dedicando particolare atten-
zione alle forme occulte o poco evidenti con le quali esso spesso si 
manifesta e agisce. Più che attraverso la realizzazione di opere fat-
te e finite, l’artista spagnolo lavora proponendo al pubblico opere 
che richiedono il contributo attivo dello spettatore. Emblematico 
il grande banner «Attenzione: La Percezione Richiede Impegno», 
che questa mostra riporta dopo diversi anni a Venezia e che fu lo 
statement del Padiglione Spagnolo nella Biennale del 2005. La mo-
stra presenterà, tra le altre, alcune opere inedite di Fabio Mauri e 
opere storiche di Antoni Muntadas mai esposte in Italia. 
q L.P.

The artistic approach is different. But if there’s one thing that the 
work of the Italian artist Fabio Mauri (1926-2009) has in com-
mon with that of the Spaniard Antoni Muntadas (1942) it’s their 
ability to interpret, and often foreshadow the great contemporary 
themes. Galleria Michela Rizzo does indeed place them side by 
side in an exhibition open from 8 May to 31 August entitled “Mau-
ri | Muntadas”, organized by Laura Cherubini. The common 
thread is power, analyzed in its political, economic, media and 
cultural implications, including the mechanism by which elec-
toral preferences are created and sometimes manipulated. The 
exhibition is built around the exploration of the basic themes in 
the current affairs of today. Mauri’s territory is “History”, which 
always meets and collides with the fate of the individual, who 
inevitably places his own conscience, which is the result of his 



Dissertazioni al buio tra patate essiccate
Dissertations in the dark among dried 
potatoes
Mostra e performance di Biagio Pancino con Pascal Quignard  

Exhibition and performance by Biagio Pancino with Pascal Quignard  

Si svolge il 24 agosto nella Galleria 
Comunale di Arte Contemporanea 
«Ai Molini» di Portogruaro la 
performance dell’artista veneto Biagio 
Pancino (San Stino di Livenza, 1931) 
e dello scrittore francese Pascal 
Quignard (Verneuil-sur-Avre, 1948). 
A darne notizia è il direttore della 
Galleria, Boris Brollo, che per non 
rovinare la riuscita dell’azione anticipa 
soltanto che il pubblico sarà colto di 
sorpresa al buio tra 24 opere nascoste 
alla vista. A unire Pancino e Quignard, 
autore del romanzo Tutte le mattine 
del mondo (da cui è tratto l’omonimo 
film) e vincitore nel 2002 del Premio 
Goncourt per la letteratura con il 
saggio Les Ombres errantes, è la parola 
natura. L’artista di origini venete, da 
sempre in Francia dove ha realizzato 
interventi anche al Beaubourg di Parigi, 
ricorda che in antico dialetto veneto 
gli organi genitali femminili erano 
detti «natura» e con questa parola ha 
intitolato una serie di opere realizzate 
con patata naturale dipinta, germogli 
essiccati e materiali organici, che 
alludono a origine e caducità della 
vita. Fu proprio l’attenzione al tema 
dell’effimero che spinse Giorgio Celli e 

Roberto Daolio a dedicargli una mostra 
a Palermo e un libro nel 1981. E pochi 
anni dopo, per lo stesso motivo, Renato 
Barilli lo invitò nella collettiva «Anni 
Ottanta». «In Galleria saranno esposte 
24 opere sulla “Natura” su cui Quignard 
disserterà. L’autore francese è molto legato 
a questi temi, ha scritto un libro sull’eros a 
Pompei intitolato Le Sexe et l’Effroi e in 
una recente pubblicazione ha dedicato un 
intero capitolo all’opera di Pancino», spiega 
Brollo, che aveva già coinvolto Pancino 
e Quignard in una mostra sull’erotico 
svoltasi a Reggio Emilia lo scorso 
anno, con opere della serie «Natura de 
Natura» e un brano in catalogo tratto 
da Le Sexe et l’Effroi di Quignard. q Ma.R.

The performance of the artist Biagio 
Pancino (San Stino di Livenza, 1931) 
and the writer Pascal Quignard 
(Verneuil-sur-Avre, 1948) will take 
place on 24 August in the Galleria 
Comunale di Arte Contemporanea 
“Ai Molini” in Portogruaro. The 
director of the gallery, Boris Brollo 
gives note of the fact by, in order not to 
spoil the success of the performance, 
he only anticipates that the public will 
be caught by surprise in the dark amid 

24 works hidden from view. What 
unites Pancino and Quignard, author 
of the novel Tutte le mattine del mondo 
(from which the film of the same name 
was adapted) and winner in 2002 of 
the Goncourt Prize for literature with 
the essay Les Ombres errantes, is the 
word nature. The artist of Venetian 
origin, who has always lived in France 

where he has also made speeches at the 
Beaubourg in Paris, remembers that 
in the old Venetian dialect the female 
genital organs were called “natura” and 
he has used this word to entitle a series 
of works made with painted potatoes, 
dried buds and organic material, 
alluding to the origin and transience 
of life. It was precisely the focus on 
the theme of the ephemeral that 
led Giorgio Celli and Roberto Daolio 
to dedicate an exhibition to him in 
Palermo and a book in 1981. And a few 
years later, for the same reason, Renato 
Barilli invited him to the collective 
exhibition “The Eighties”. “In the Gallery, 
24 works on the ‘Natura’ will be exhibited, 
about which Quignard will talk. The French 
author is very attached to these themes, 
has written a book on eros in Pompeii 
entitled Le Sexe et l’Effroi and in a recent 
publication dedicated an entire chapter to 
Pancino’s work”, explains Brollo, who in 
the past had already involved Pancino 
and Quignard in an exhibition on 
the erotic held in Reggio Emilia last 
year, with works from the “Natura de 
Natura” series and a passage in the 
catalogue taken from Le Sexe et l’Effroi by 
Quignard. q Ma.R.

PORTOGRUARO. Galleria Comunale di Arte 
Contemporanea «Ai Molini», via Roma, gio/
sab-dom (thu/sat-sun) 9 am-1 pm/3 pm-6 
pm, ven (fri) 10 am-12 am/3 pm-6 pm, 
tel. 0421/277224, comune.portogruaro.
ve.it, facebook.com/galleriaimolini; «Biagio 
Pancino e Pascal Quignard. Performance» 
24 agosto (August 24)

VEDERE A PORTOGRUARO | Galleria «Ai Molini» |37

«Natura de Natura» 
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Ventisei scatti di altrettanti caveau e depositi. Sono le «Treasure Rooms» di Mau-
ro Fiorese (Verona, 1970-2016), fotografo e docente di fotografia prematuramente 
scomparso. Un progetto che nel 2014-16 lo aveva visto impegnato a ritrarre aree 
interdette al pubblico di tredici grandi musei italiani. Tra questi il Museo di Castel-
vecchio a Verona, la Galleria degli Uffizi di Firenze, la Galleria Borghese a Roma, il 
Museo Archeologico Nazionale e il Museo di Capodimonte a Napoli, il Museo Correr 
di Venezia, il Mart di Rovereto, la Galleria d’Arte Moderna di Torino. Tre anni di la-
voro narrati con la mostra «Mauro Fiorese. Treasure Rooms (2014-16)», allestita 
fino al 22 settembre nella GAM - Galleria d’Arte Moderna Achille Forti e curata 
da Patrizia Nuzzo (curatrice delle Collezioni d’Arte Moderna e Contemporanea del-
la GAM) e Beatrice Benedetti, (direttrice artistica della Galleria Boxart, sostenitrice 
del progetto). «Spazi silenti ritratti attraverso uno sguardo neutro, in cui i depositi stessi 
assurgono al ruolo di opera d’arte nobilitati da ritratti di grande formato», spiegano le due 
curatrici. Arricchiscono la mostra videoproiezioni inedite che illustrano il back-
stage del progetto con Fiorese al lavoro. Figurano inoltre due monumentali gessi 
canoviani dei depositi della Galleria d’Arte Moderna Achille Forti: il monumento 
sepolcrale a papa Clemente XIII, Frammento del Genio; il monumento sepolcrale 
a papa Clemente XIII, Busto del papa. Entrambi sono posti in dialogo con la serie 
fotografica. Un invito a riflettere sulla funzione di questi luoghi (di conservazione e 
di ricerca) e sulla necessità di renderli depositi attivi accessibili al pubblico. q V.R.

Twenty-six photos, each of a different museum vault or deposit. These are the “Treasure 
Rooms” of Mauro Fiorese (Verona, 1970-2016), a photographer and photography teacher 
who died prematurely. In this project carried out from 2014 to 2016 he photographs places 
that are normally closed to the general public in thirteen large Italian museums. These in-
clude Museo di Castelvecchio in Verona, the Uffizi Gallery in Florence, the Galleria Borghe-
se in Rome, the National Archaeological Museum and Museo di Capodimonte in Naples, 
Museo Correr in Venice, Mart in Rovereto and the Galleria d’Arte Moderna in Turin. These 
three years of work are recorded in the exhibition entitled “Mauro Fiorese. Treasure 
Rooms (2014-16)”, being held until 22 September in GAM - Galleria d’Arte Moderna 
Achille Forti and organized by Patrizia Nuzzo (curator of the collections of modern and 
contemporary art at GAM) and Beatrice Benedetti (artistic director of Galleria Boxart, the 
project’s backer). “Silent spaces photographed through a neutral lens, in which the depo-
sits themselves take on the role of works of art ennobled by blown up portraits”, explain 
the two organizers. Video projections screened for the first time illustrate the project’s 
backstage operations, showing Fiorese at work. Two monumental plaster casts of works 
by Canova from the deposits of Galleria d’Arte Moderna Achille Forti also feature: “Fram-
mento del Genio”, for the monument for the tomb of Pope Clement XIII, and “Busto del 
papa”, for the same monument. Both are juxtaposed with the series of photographs. The 
effect is to invite reflection on the function of these places (designed for conservation and 
research) and the need to provide access to these deposits for the general public. q V.R.

Nei caveau di tredici musei
In the vaults of thirteen museums
Le ultime fotografie di Mauro Fiorese

The latest photographs of Mauro Fiorese 
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VERONA. Galleria d’Arte Moderna Achille Forti, 
Palazzo della Ragione, Cortile Mercato Vecchio, mar-ven 
(tue-fri) 10 am-6 pm, sab-dom (sat-sun) 11 am-19 pm,
tel. 045/8001903, gam.comune.verona.it, «Mauro Fiorese. 
Treasure Rooms (2014-16)» fino al 22 settembre (until 
September 22)

«Treasure Rooms» di Mauro Fiorese, 2014

04 05
2019
28 09



ArtVerona festeggia 15 anni
celebrates its 15th anniversary
Con 140 gallerie dal Moderno agli emergenti  
e un parterre di collezionisti aggiornati e consapevoli 

With 140 galleries from the Modern era to emerging 
artists and a group of up-to-date and knowledgeable 
collectors 

VERONA, 
Veronafiere, viale 
dell’Industria, 
artverona.it, 
«ArtVerona» dall’11 
al 13 ottobre

La 15ma ArtVerona, diretta per il terzo anno da 
Adriana Polveroni, si svolge dall’11 al 13 ottobre con 
140 gallerie. Il percorso è suddiviso tra la Main Section 
(con opere di artisti storicizzati, mid career e giovani) 
dove il moderno dialoga con il contemporaneo, e una 
grande area dedicata agli artisti emergenti e alla ricerca 
sperimentale, con format e iniziative speciali. 
Attenta alla qualità delle proposte, ArtVerona si è 
aperta una decina di anni fa alle realtà indipendenti ed 
emergenti e ha fatto della relazione con i collezionisti, 
soprattutto giovani, un punto centrale. Da questa 
edizione collezionisti come Antonio Coppola e 
imprenditori come Mirko Rizzi (direttore creativo 
e fondatore di Marsèlleria) fanno parte del board 
della fiera. Lo scorso marzo è stato anche avviato 
«Collecting», un corso sul collezionismo ideato 
da ArtVerona, articolato in quattro appuntamenti 
realizzati in partnership con musei, collezioni private 
e Confindustria Vicenza (dopo le tappe al Museo Civico 
di Bassano e al Mart di Rovereto, ultime date sabato 
4 maggio a Molvena nell’Azienda Bonotto e sabato 
18 maggio a Vicenza nello Studio Legale Associato 
Furin Grotto). Spiega Adriana Polveroni: «Gli obiettivi 
di “Collecting” sono la formazione di un collezionismo più 
consapevole della realtà del mercato e delle opportunità in 
termini di nuove modalità di collezionismo. Puntiamo a un 
rinnovamento generazionale e di idee. Sarebbe bello se da questo 
corso i collezionisti imparassero a sostenere maggiormente gli 
artisti italiani. Siamo l’unico Paese che non compra opere di 
casa propria, con lo strabismo che spesso ci contraddistingue. 
Questo atteggiamento esterofilo del nostro collezionismo 
contribuisce alla scarsa presenza e valorizzazione degli artisti 
italiani sulla scena internazionale». Tra i relatori invitati 
spiccano professionisti del settore come Alessandra 
Donati, Alessia Zorloni, Silvia Evangelisti, Silvia 
Simoncelli e Chiara Isadora Artico. «Il collezionista non 
può ignorare norme e questioni che a volte lo vincolano nelle sue 
scelte e che hanno una significativa ricaduta nella formazione 
della collezione» precisa la Polveroni. Tra le novità di 
ArtVerona 2019 anche il Premio MZ Costruzioni, 
nato su iniziativa di due imprenditori e collezionisti 
campani, e il Premio Casarini per i pittori under 35, 

ideato dal Gruppo DueTorriHotels. Confermati tutti gli 
altri riconoscimenti: Level 0; Premio Icona; Premio 
WiDiCollect in collaborazione con Banca Widiba; 
Premio Fotografia under 35; Display; Sustainable 
Art Prize, promosso dall’Università Ca’ Foscari di 
Venezia; A disposizione. Veronafiere per l’arte, il 
fondo di acquisizione di Veronafiere; Gruppo Privato 
Acquisizioni e Premio i10 - spazi indipendenti 
(in dieci anni ArtVerona ha ospitato oltre 300 spazi 
non profit, associazioni, fondazioni e collettivi nella 
sezione a cura di Cristiano Seganfreddo). q Ma.R.

The 15th ArtVerona, organized for the third year by 
Adriana Polveroni, is being held from 11 to 13 October 
and is attracting 140 galleries. The exhibition is divided 
into a Main Section (with works by historicized, mid-
career and young artists), where modern art interacts 
with contemporary art, and a large area devoted to 
emerging artists and experimental art, with special 

VEDERE A VERONA E BELLUNO | ArtVerona e Palazzo Fulcis |39

formats and initiatives. Always taking great care over 
the quality of the art that passes its doors, ArtVerona 
began to admit work by independent and emergent 
artists about ten years ago and has made a point of 
focusing on its relationship with collectors, especially 
young ones. In this edition, collectors such as Antonio 
Coppola and businessmen like Mirko Rizzi (founder and 
creative director of Marsèlleria) are on the board of the 
fair. Last March also saw the launch of “Collecting”, 
a course devised by ArtVerona divided into four 
encounters arranged with museums, private collectors 
and Confindustria Vicenza (after meetings at the Museo 
Civico di Bassano and Mart in Rovereto, the final two 
will be held at Azienda Bonotto in Molvena on Saturday 
4 May and Studio Legale Associato Furin Grotto in 
Vicenza on 18 May). As Adriana Polveroni explains: “The 
aim of ‘Collecting’ is to develop a type of collecting that is more 
aware of the realities of the market and of the opportunities with 
regard to new forms of collecting. The aim is to attract a new 
generation with fresh ideas. It would be wonderful if collectors 
could learn from this course to give better support to Italian 
artists. We’re the only country that doesn’t buy its own works, 
which makes us extremely shortsighted. This love of the foreign 
that typifies our collectors contributes to the scarcity and general 
lack of appreciation of Italian artists internationally”. Among 
the speakers who have been invited are a number of 
professionals in the field like Alessandra Donati, Alessia 
Zorloni, Silvia Evangelisti, Silvia Simoncelli and Chiara 
Isadora Artico. “The collector cannot be ignorant of the laws 
and other matters that sometimes limit his choices and have 
a considerable impact on the way his collection develops”, 
Polveroni goes on. One of the novelties at AtVerona 2019 
is the MZ Costruzioni Prize, which is the brainchild of 
two businessmen from Campania, and the Casarini 
Prize for painters under 35, which has been created 
by the Due Torri Hotels Group. There are a number of 
different categories: Level 0; Icona Prize; WiDiCollect 
Prize, in collaboration with Banca Widiba; Under-35 
Prize; Display; Sustainable Art Prize, promoted 
by Cà’ Foscari University of Venice; A disposizione. 
Veronafiere per l’arte, Veronafiere’s purchase fund; 
Gruppo Privato Acquisizioni and Premio i10 – spazi 
indipendenti (over a period of ten years, ArtVerona 
has accommodated over 300 not-for-profit spaces, 
associations, foundations and collectives in the section 
run by Cristiano Seganfreddo). q Ma.R.

Una veduta di 
ArtVerona nel 2018 
© Ennevi

Palazzo Fulcis di Belluno ospita «Sebastiano Ricci. Rivali ed eredi. Opere del Set-
tecento della Fondazione Cariverona», fino al 22 settembre. Curata da Denis Ton, 
comprende opere di Sebastiano Ricci (1659-1734) e colleghi. Tra i lavori esposti «Pae-
saggio lagunare» e «Paesaggio montano con figure» di Giuseppe Zais, «Paesaggio con 
viandanti» e «Paesaggio con cascata» di Diziani, ritratti di Pietro Antonio Rotari e Pellegrini, dipinti di Dal Sole, Amigoni, 
Fontebasso, Grassi, Celesti e Bellucci. A fare da elemento di raffronto sono le tre grandi tele commissionate a Sebastiano 
Ricci da Pietro Fulcis in occasione della nomina a cavaliere dell’Oridine di Malta. Di questo ciclo, destinato al Camerino 
d’Ercole, oggi si conservano a Palazzo: «Caduta di Fetonte», «Ercole al bivio» ed «Ercole e Onfale» (nella foto).  

Palazzo Fulcis of Belluno is hosting the “Sebastiano Ricci. Rivals and Heirs. Eighteenth-century works from the Fonda-
zione Cariverona”, until 22 September. Curated by Denis Ton, it includes works by Sebastiano Ricci (1659-1734) and col-
leagues. Among the exhibited works are “Lagoon landscape” and “Mountain landscape with figures” by Giuseppe Zais, 
“Landscape with travellers” and “Landscape with the waterfall” by Diziani, portraits of Pietro Antonio Rotari and Pellegrini, 
paintings by Dal Sole, Amigoni, Fontebasso, Grassi, Celesti and Bellucci. The three large canvases commissioned from 
Sebastiano Ricci by Pietro Fulcis on the occasion of his nomination as knight of the Order of Malta act as a comparison. 
Of this cycle, destined for the Camerino d’Ercole, the following are preserved in the Palazzo today: “The Fall of Phaeton”, 
“Hercules at the crossroads” and “Hercules an Omphale” (ill.)

I rivali di Sebastiano | Sebastiano’s rivals

BELLUNO. Palazzo Fulcis, via Roma 28, mar-mer/ven (tue-wed/fri) 9,30 am-12,30 am/3,30 pm-6,30 pm, gio (thu) 9,30 am-
12,30 am, sab-dom (sat-sun) 10 am-6,30 pm, tel. 0437/956305, mubel.comune.belluno.it, «Sebastiano Ricci. Rivali ed Eredi. 
Opere del Settecento della Fondazione Cariverona» fino al 22 settembre (until September 22)



VEDERE A VERONA | La Giarina |40

La galleria La Giarina è stata fondata nel 1987 da Cristina Morato in un palazzo del 
’500, nella zona più antica di Verona vicino al Teatro Romano. La sua attività è caratte-
rizzata dal confronto con le Avanguardie (da ricordare le mostre su Futurismo, Dadaismo, 
Surrealismo, Nouveau Réalisme e Fluxus) e con l’arte contemporanea più attuale, cui è 
dedicato il ciclo espositivo «Beyond Painting» (di cui si è da poco concluso il secondo ap-
puntamento). Agli autori della Poesia visiva e sonora è dedicata la prossima rassegna, «Le 
parole in rivolta», ideata da Cristina Morato e curata da Luigi Meneghelli. Dal 4 maggio al 
28 settembre si può ammirare una panoramica sulla produzione internazionale di autori 
come Julien Blaine, Jean-François Bory, George Brecht, Paul De Vree, Bernard Heidsieck, 
Ladislav Novàk e Ben Vautier (nella foto, «Ce sac contient, un billet d’avion pour...», 1988). 
Per l’occasione, opere di Henri Chopin sono esposte per la prima volta in galleria e non 
mancheranno inoltre i più importanti esponenti italiani tra cui Emilio Isgrò, Giuseppe Chia-
ri ed Eugenio Miccini. Da segnalare, infine, «Cosa resta (Bilder zum hören)», opera a due 
mani firmata nel 1983 da Franco Verdi e Sarenco, dedicata alla caducità della storia e 
dell’arte. «Mi affascina l’attitudine ribelle delle ricerche verbo-visive. Le esperienze di questi 
artisti sono ancora molto attuali perché hanno saputo confrontarsi in maniera diretta con le 
urgenze della società in cui vivevano, senza compromessi. Porsi al di là delle mode permette 
di rimanere efficaci nel tempo. Lo stesso modo in cui da sempre si muove la galleria», con-
clude la gallerista. q Ma.R.

La Giarina gallery was founded in 1987 by Cristina Morato in a sixteenth-century building 
in the oldest part of Verona near the Roman Theatre. Its activity is characterised by an 
exploration of the Avant-gardes (it is worth remembering the exhibitions on Futurism, Dada-
ism, Surrealism, Nouveau Réalisme and Fluxus) and the most current contemporary art, to which the “Beyond Painting” exhibition cycle is dedicated (the second appointment of 
which has just ended). The next review, “Le parole in rivolta”, conceived by Cristina Morato and curated by Luigi Meneghelli, is dedicated to the authors of visual and sound poetry. 
From 4 May to 28 September, there will be an overview of the international production of artists such as Julien Blaine, Jean-François Bory, George Brecht, Paul De Vree, Bernard 
Heidsieck, Ladislav Novak and Ben Vautier (ill.: “Ce sac contient un billet d’avion pour…”, 1988). For the occasion, works by Henri Chopin will be exhibited for the first time in 
the gallery and there will also some leading Italian artists including Emilio Isgrò, Giuseppe Chiari and Eugenio Miccini. Finally, it is worth noting “Cosa resta (Bilder zum hören)”, 
a two-handed work signed in 1983 by Franco Verdi and Sarenco, dedicated to the frailty of history and art. “I am fascinated by the rebellious attitude of verbo-visual research. The 
experiences of these artists are still very current because they were able to confront each other directly with the urgencies of the society in which they lived, without compromise. 
Going beyond fashions allows you to stay effective over time. And this is the approach the gallery has always adopted”, concludes the gallery owner. q Ma.R.

Parole ribelli | Rebel words

VERONA. La Giarina, via Interrato acqua morta 82, mar-sab (tue-sat) 15,30-19,30, tel. 045/8032316, lagiarina.it, «Le parole in rivolta» dal 4 maggio al 28 settembre 
(from May 4 until September 28)
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Vent’anni da Leoni
Twenty years as Lions
Celebrazioni e nuovi cicli per le Gallerie d’Italia

Celebrations and new cycles for the Gallerie d’Italia

VICENZA. Gallerie d’Italia 
- Palazzo Leoni Montanari, 
Contrà Santa Corona 25, 
mar-dom (tue-sun) 10 am-6 
pm, tel. 800/578875, 
gallerieditalia.com, «Mito. Dèi 
ed Eroi», fino al 14 luglio (until 
July 14), «Illustrissimo. Malika 
Favre» dal 19 maggio al 25 
agosto (from May 19 until 
August 25)

«Mecenate 
presenta 
le Arti 
Liberali ad 
Augusto» di 
Giambattista 
Tiepolo, 1745 
ca © The State 
Hermitage 
Museum, 
2019, Vladimir 
Terebenin

Con la mostra «Mito. Dei ed Eroi» a 
Palazzo Leoni Montanari si festeggiano 
i vent’anni delle Gallerie d’Italia, di cui 
nel 1999 fu inaugurata la prima sede nel 
palazzo vicentino. Nel 2007 si aggiunse 
Palazzo Zevallos Stigliano a Napoli e nel 
2011 Piazza Scala a Milano, completando 
il polo museale e culturale di Intesa 
Sanpaolo. La mostra visitabile fino al 
14 luglio rientra nel ciclo espositivo «Il 
Tempo dell’Antico», dedicato al nucleo 
di ceramiche attiche e magnogreche 
conservate nel Palazzo e provenienti 
dalla necropoli di Ruvo di Puglia 
(Bari). Curato da Fernando Mazzocca, 
Federica Giacobello e Agata Keran, il 
percorso tematico mette in dialogo le 
raffigurazioni vascolari con le iconografie 
delle decorazioni dell’edificio barocco 
(stucchi e affreschi a tema mitologico) 
e con statue  e dipinti provenienti dai 
Musei archeologici di Napoli, Venezia e 
Reggio Calabria, dalla Galleria Sabauda di 
Torino e dall’Ermitage di San Pietroburgo, 
solo per citarne alcuni. C’è l’Apollo 
raffigurato nel sarcofago con il Massacro 
dei Niobidi del II secolo d.C. e c’è l’Apollo 
citaredo. C’è il mito di Alessandro Magno; 
Ercole e le sue imprese (cui è dedicata 
anche la loggia che si affaccia sul cortile 
interno); l’Achille del poema omerico e 
la sua educazione affidata al centauro 
Chirone; la dea Atena, raffigurata da 
Giambattista Tiepolo nel «Mecenate 
presenta le arti liberali ad Augusto» (1745 
ca) e nella statua di Atena della Collezione 
Albani e poi Farnese. L’autunno sarà 
invece riservato alle icone russe, di cui 
Palazzo Leoni Montanari conserva una 
collezione di oltre 400 esemplari datati 
dal XII al XIX secolo, provenienti da 

una raccolta privata italiana acquisita 
negli anni Novanta e poi implementata. 
Verrà avviato un ciclo di mostre 
triennale realizzato in collaborazione 
con l’Università Ca’ Foscari di Venezia e 
con lo Csar (Centro Studi sulle Arti della 
Russia) dello stesso ateneo per sviluppare 
approfondimenti scientifici e didattici.  
q V.R.

The exhibition “Mito. Gods and 
Heroes” at Palazzo Leoni Montanari 
celebrates twenty years of the Gallerie 
d’Italia, which saw the first venue 
inaugurated in the Vicenza palazzo in 
1999. In 2007 Palazzo Zevallos Stigliano 
was added in Naples and in 2011 Piazza 
Scala in Milan, completing the museums 
and cultural centres of Intesa Sanpaolo. 
The exhibition that can be visited until 14 
July is part of the “Il Tempo dell’Antico” 
exhibition cycle, dedicated to the nucleus 
of Attic and Magna Graecia ceramics 
preserved in the Palace and originating 
from the necropolis of Ruvo di Puglia 
(Bari). Curated by Fernando Mazzocca, 
Federica Giacobello and Agata Keran, 
the thematic itinerary brings together 

Da giugno ad Arzignano (Vi) ci sarà un’o-
pera permanente d’arte pubblica di Ma-
nuela Bedeschi, dedicata dall’artista al 
padre Giuseppe e da lei stessa definita 
«un’opera silenziosa» (nella foto il rende-
ring). «Ho raccolto un fascio di rami nel bo-
sco di papà, prosegue, e li ho riprodotti in 
bronzo per farne il cuore di un’installazio-
ne che invita a fermarsi e aprirsi a chi e 
a cosa ci circonda». Realizzata in bronzo, 
inox, corten, marmo bianco e nero, l’instal-
lazione, dalle forme essenziali, è comple-
tata dalle parole: guarda, pensa, ascolta. 
Opere di Bedeschi sono esposte in altri 
due comuni veneti: nel Parco Catullo a Pe-
schiera del Garda nella collettiva «In blo-
om» (fino al 2 giugno) e nella Biennale di 
scultura a Piazzola sul Brenta dal 28 giu-
gno a novembre. q Ma.R.

From June Arzignano (Vi) will be home to 
a permanent public art work by Manuela 
Bedeschi, dedicated by the artist to her 
father Giuseppe and defined by herself as 
“a silent work” (ill.: the rendering of the 
work). “I gathered a bundle of branches in 
my father’s woods”, she continues, and I 
reproduced them in bronze to make them 
the heart of an installation that invites you 
to stop and open up to the people and 
things around us.” Made of bronze, stain-
less steel, corten, black and white marble, 
with its essential shapes, the installation 
is completed by the words: look, think, lis-
ten. Bedeschi’s works are also on display 
in two other Veneto municipalities: in the 
Catullo Park in Peschiera del Garda in the 
collective show “In bloom” (until June 2) 
and in the Sculpture Biennale at Piazzola 
sul Brenta from June 28 to November.
q Ma.R.

the figures vases and the 
iconography of the baroque 
building’s decorations 
(stuccoes and frescoes with 
a mythological theme) and 
with statues and paintings 
from the archaeological 
museums of Naples, Venice 
and Reggio Calabria, from 
the Galleria Sabauda 
in Turin and from the 
Hermitage in St. Petersburg, 

to name just a few of the lenders. There 
is an Apollo depicted in the sarcophagus 
with the Massacre of the Niobids of the 
2nd century AD and there is the Apollo 
playing a cithara. There is the myth of 
Alexander the Great; Hercules and his 
exploits (to which the loggia overlooking 
the internal courtyard is also dedicated); 
the Achilles of the Homeric poem and 
his education entrusted to the centaur 
Chiron; the goddess Athena, depicted by 
Giambattista Tiepolo in the “The patron 
presents the liberal arts to Augustus” 
(ca 1745) and the statue of Athena from 
the Albani and subsequently Farnese 
Collection. Autumn will instead be 
reserved for Russian icons, of which 
Palazzo Leoni Montanari preserves a 
collection of over 400 dating from the 
twelfth to the nineteenth century, 
coming from an Italian private collection 
acquired in the 1990s and then added to. 
A cycle of three-year exhibitions will be 
launched in collaboration with the Ca’ 
Foscari University of Venice and with 
the Csar (Centro Studi sulle Arti della 
Russia) of the same university to develop 
scientific and educational studies. q V.R.

Rami per riflettere 
Branches to reflect

Haim Steinbach
every single day
18 ⁄ 05–15 ⁄ 09 ⁄ 2019
Opening 17 ⁄ 05 ⁄ 2019, 19 h H
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Contemporanei nella villa del giovane Palladio
Contemporaries in the villa of the young Palladio
Esperienze artistiche e culinarie a Villa Pisani Bonetti 

Artistic and culinary experiences at Villa Pisani Bonetti 
BAGNOLO DI LONIGO. (VI). Villa Pisani Bonetti, 
via Risaie 1, tel. 0444/831104, villapisani.net, 
labarchessadivillapisani.it 

L’intervento 
permanente di 
François Morellet 
a Villa Pisani Bonetti 
(2008)

Villa Pisani Bonetti at Bagnolo di Lonigo is one 
of the most representative works of the young Pal-
ladio. It was designed in 1541 following an inspir-
ing trip to the capital. A monumental example of 
architecture included in the list of Palladian villas 
under Unesco protection, the building is owned by 
Manuela Bedeschi and Carlo Bonetti who, proud 
to make the past dialogue with the present through 
exhibitions and a permanent collection of contem-
porary art, have recently expanded the possibilities 
of the house by adding the Osteria del Guà restau-
rant and a relais, both located in the barchessa. 
Visiting Villa Pisani Bonetti takes one through a 
journey across centuries of art. All the spaces, from 
the luxuriant park to the rooms of the villa and the 
guest rooms, are marked by interventions and per-

manent works that offer new perceptions of the original architectural space. Many 
of the works are evidence of the annual “Contemporary Art at Villa Pisani” 
project, launched in 2007. Coordinated by Luca Massimo Barbero and curated by 
Francesca Pola, this project has led to many artists coming to the villa, inviting 
them to create new works (in collaboration with the Milanese gallery A arte In-
vernizzi). These include Nelio Sonego and Michel Verjux (2007), Igino Legnaghi 
and François Morellet (2008), Alan Charlton and Riccardo De Marchi (2009), David 
Tremlett and Bruno Querci (2010), Arthur Duff and Niele Toroni (2012), Nicola Car-
rino and Arcangelo Sassolino (2014). Their works are permanently displayed in 
the park and in the villa. They have been joined by the latest sculpture by Mauro 
Staccioli (1937-2018), created in 2016, and works by Grazia Varisco and Lesley Fox-
croft, presented last year. The villa also features permanent interventions by Mats 
Bergquist, Giuseppe Uncini, Manuela Bedeschi, Carlo Ciussi, Raimondo Lorenzetti 
Francesco Candeloro, Pino Pinelli and Gaetano Pinna. In the barchessa, instead, 
among the rooms reserved for guests, common areas and rooms, one can admire 
works by Giuliano dal Molin, Ferdinando Coloretti, Tiziano Bellomi, Carlo Ciussi, 
Rodolfo Aricò and Marco Gastini. q Ma.R.
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Villa Pisani Bonetti a Bagnolo di Lonigo è una del-
le opere più rappresentative del giovane Palladio. È 
stata progettata nel 1541 su ispirazione di un viaggio 
nella capitale. Monumentale esempio di architettu-
ra rientrante nell’elenco delle ville palladiane patri-
monio Unesco, l’edificio è di proprietà di Manuela 
Bedeschi e Carlo Bonetti che, fieri di far dialogare 
il passato con il presente attraverso mostre e una 
collezione permanente d’arte contemporanea, han-
no da poco ampliato la possibilità di fruizione della 
dimora tramite un esclusivo servizio di ospitalità 
che comprende il ristorante Osteria del Guà e un 
relais, entrambi collocati nella barchessa. Visitare 
Villa Pisani Bonetti è un viaggio nell’arte plurise-
colare. Tutti gli spazi, dal rigoglioso parco ai saloni 
della villa, alle camere degli ospiti, sono pervasi da 
interventi e opere permanenti che aprono a nuove percezioni dello spazio archi-
tettonico originale. Molte delle opere sono testimonianza del progetto annuale 
«Arte Contemporanea a Villa Pisani», nato nel 2007. Coordinato da Luca Mas-
simo Barbero e curato da Francesca Pola, tale progetto ha portato in villa nume-
rosi artisti, invitandoli a realizzare opere inedite (in collaborazione con la galleria 
milanese A arte Invernizzi). Tra questi Nelio Sonego e Michel Verjux (2007), Igino 
Legnaghi e François Morellet (2008), Alan Charlton e Riccardo De Marchi (2009), 
David Tremlett e Bruno Querci (2010), Arthur Duff e Niele Toroni (2012), Nicola 
Carrino e Arcangelo Sassolino (2014). Loro opere sono esposte in permanenza nel 
parco e nella villa. E a esse si sono aggiunti l’ultima scultura di Mauro Staccioli 
(1937-2018), realizzata nel 2016, e lavori di Grazia Varisco e Lesley Foxcroft, pre-
sentati lo scorso anno. Nella villa figurano inoltre interventi permanenti di Mats 
Bergquist, Giuseppe Uncini, Manuela Bedeschi, Carlo Ciussi, Raimondo Lorenzetti 
Francesco Candeloro, Pino Pinelli e Gaetano Pinna. Nella barchessa, invece, tra 
sale riservate all’ospitalità, spazi comuni e camere, si possono ammirare opere di 
Giuliano dal Molin, Ferdinando Coloretti, Tiziano Bellomi, Carlo Ciussi, Rodolfo 
Aricò e Marco Gastini. q Ma.R.

Come scrive Giorgio Verzotti, «Chiara Dynys 
ha adottato diversissimi strumenti espressivi in 
una ricerca sperimentale non fine a se stessa, 
ma finalizzata piuttosto a ciò che l’opera intende 
veicolare. Installazioni ambientali, video, 
fotografia, scultura, e inoltre la collaborazione 
con professionisti della letteratura, della danza e 
della recitazione fanno di ogni sua mostra una 
vera “foresta di segni”. La complessità della sua 
opera diventa l’articolazione multiforme del suo 
rapporto con lo spazio: in termini freudiani, sceglie 
le strategie della perversità polimorfa allo scopo 
di trasgredire le ipotesi normative e autoritarie di 
una visione univoca e di una identità fissa».

CHIARA DYNYS

VAF FondazioneAllemandi
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ISBN 978-88-422-2448-8

Dynys
A cura di Peter Weiermair
328 pp., 24 x 28 cm, 191 ill., € 50
Edito in collaborazione con VAF Foundation 
Edizione in italiano e inglese 
ISBN 978-88-422-2382-5 

Chiara Dynys 
A cura di Giorgio Verzotti 
400 pp., 24 x 28 cm, 190 ill., € 90 
Edito in collaborazione con VAF Foundation 
Edizione in italiano e inglese
ISBN 978-88-422-2448-8

La «foresta di segni» di un’instancabile ricercatrice polimorfa

 Informazioni Società editrice Umberto Allemandi | piazza Emanuele Filiberto 13-15, 10122 Torino, Italy | tel. +39 011 8199111, fax +39 011 8193090 | angela.piciocco@allemandi.com |  www.allemandi.com
Ordini Libro Co. Italia | via Borromeo 48, 50026 San Casciano (FI), Italy | tel. +39 055 8228461, fax +39 055 8228462 | allemandi@libroco.it
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Non c’è arte se non c’è condivisione
There is no art if there is no sharing
Il Museo e l’Archivio di Giobatta Meneguzzo

The Museum and Archive of Giobatta Meneguzzo

MALO (VI). Museo Casabianca, largo Morandi 1,  dom (sun)  10 am-
12 am/3 pm-5 pm, tel. 0445/602474, museocasabianca.com

Il Museo Casabianca è stato ideato oltre quarant’anni fa 
a Malo, in provincia di Vicenza, da Giobatta Meneguzzo 
a partire dalla propria collezione internazionale di opere 
grafiche. Il Museo si è da sempre distinto per la lucidità 
programmatica di Meneguzzo, che ha collezionato con 
vorace curiosità i maggiori artisti e movimenti attivi tra 
gli anni Sessanta e Novanta, dalla Pop art all’Arte pove-
ra (Giovanni Anselmo, Giuseppe Penone e Mario Merz), 
dal Fluxus alla Transavanguardia, alla Land art (Hamish 
Fulton e Richard Long). E poi ha elaborato il progetto 
«NuovoCorso» per elaborare il patrimonio raccolto. Le 
opere della collezione sono in tutto 3mila (1.200 quelle 
esposte al pubblico nel museo). Si tratta per la maggior 
parte di grafiche, ma non mancano disegni, stampe e 
multipli, cui si aggiungono cartelle dedicate ai singoli 
artisti. I nomi presenti sono 1.300 e il materiale a loro 
riferibile comprende articoli, inviti, manifesti e libri d’ar-
tista. Il Museo è inoltre dotato di una Biblioteca, di un’E-
meroteca e di un considerevole Archivio, cui è legata 
una costante attività di conservazione e catalogazione, 
animata dall’idea di condivisione con cui l’Archivio è sta-
to concepito. Una trentina le tesi di laurea redatte attor-
no a Museo e Archivio e molteplici le collaborazioni con 
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scuole e Università, tra cui  Ca’ Foscari e Iuav di Venezia. 
Il carismatico fondatore, oggi novantenne, tiene in modo 
particolare alla collaborazione scuola-museo: «La condi-
visione e la messa in discussione dei materiali che costituiscono 
l’Archivio si pone come azione necessaria che determina l’effettiva 
utilità degli stessi», afferma Meneguzzo, sposando il pensie-
ro di Gianfranco Ravasi secondo cui «Il senso morale di 
una società si misura su ciò che fa per i suoi bambini».
q Ma.R.

The Casabianca Museum was established over forty 
years ago in Malo, near Vicenza, by Giobatta Meneguz-
zo starting from his own international collection of 
graphic works. The Museum has always stood out for the 
clear-sighted programmating of Meneguzzo, who collect-
ed the greatest artists and movements active between 
the Sixties and Nineties with voracious curiosity, from 
Pop art to Arte Povera (Giovanni Anselmo, Giuseppe Pe-
none and Mario Merz) , from Fluxus to Transavanguardia 
and Land art (Amish Fulton and Richard Long). And then 
he developed the “NuovoCorso” project to ‘process’ the 
collected works. There are 3000 works in the collection 
(1,200 those exhibited in the museum). Most of them are 

graphic works, but there are also drawings, prints and 
multiples, plus folders dedicated to individual artists. 
There are 1,300 artists and the material referring to them 
includes articles, invitations, posters and artist books. 
The Museum is also endowed with a Library, a News-
paper Library and a large archive, to which a constant 
activity of conservation and cataloguing is linked, ani-
mated by the idea of   sharing for which the Archive was 
conceived. Thirty degree theses have been written about 
the Museum and Archive and there are multiple collab-
orations with schools and universities, including Ca’ 
Foscari and the IUAV of Venice. The charismatic founder, 
now ninety years old, is particularly keen on school-mu-
seum collaboration: “Sharing and questioning the materials 
within the Archive is a necessary action and one that determines 
its actual usefulness”, declares Meneguzzo, taking on board 
the notion of Gianfranco Ravasi for whom “the moral 
sense of a society is measured by what it does for its chil-
dren”. q Ma.R.

Inaugurazione del Museo nel 1978  © Salvatore Licitra

a Villa Pisani Bonetti
Via Risaie 1  36045 Bagnolo di Lonigo (Vi)  I

www.villapisani.net
+39 0444 831104

Sito Unesco
Patrimonio dell’Umanità

Villa Pisani Bonetti 
a Bagnolo di Lonigo

Arch. Andrea Palladio 
sec. XVI

Arte e Ospitalità in Villa

www.labarchessadivillapisani.it
+39 0444 831207

FRANÇOIS MORELLET  Azzurro pallido Palladio 2008   neon blu 278 x 120 cm



Geometrie al led
LED geometries
Valmore propone opere inedite di Bardula   
e pittura del secondo Novecento

Valmore offers unpublished works    
by Bardula and paintings of the late  
twentieth century

VICENZA. 
Valmore studio 
d’arte,  
Contrà  Porta  
S. Croce 14, tel. 
0444/881638, 
valmore.it, 
«Bardula» dal 
10 maggio al 
2 agosto (from 
May 10 until 
August 2) 

«Colored Icing» 
di Bardula

Fondata nel 1995 a Vicenza da Valmore Zordan, la 
galleria Valmore studio d’arte è specializzata in 
arte contemporanea del XX secolo, con particolare 
attenzione ad Arte Programmata e Ottico-cinetica, 
Spazialismo, Poesia Visiva e Arte Elettronica. A con-
traddistinguerne l’attività, oltre alle mostre nelle 
sedi di Vicenza e Venezia, sono importanti progetti 
espositivi extramoenia. Per la prossima mostra nella 
sede lagunare (San Marco 3132) bisognerà attendere 
ottobre, mentre nella sede vicentina dal 10 maggio 
al 2 agosto c’e una personale di Bardula, artista bel-
ga residente a Parigi. «Bardula espone per la prima vol-
ta in galleria, spiega Valmore Zordan. Le sue sono opere 
luminose di stampo matematico-geometrico, estremamente 
complesse sia per la profondità che conferisce attraverso la 
relazione tra il volume e la prospettiva sia per la particola-
rissima mutevolezza che caratterizza il cromatismo di que-
sti lavori pensati per cambiare continuamente colore grazie 
alla tecnologia led». Tutte le opere esposte sono state 
realizzate per la mostra e si tratta di opere lumino-
se e di una serie di installazioni che si emancipano 
dall’uso della luce, mantenendo affinità con l’Astra-
zione Geometrica e l’Arte Costruttivista. Fino al 7 giu-
gno prosegue inoltre la seconda mostra ideata dalla 
galleria per la società di consulenza finanziaria Four 
Partners Advisory, che ha sede a Milano in uno spa-
zio di 500 metri quadrati (via Senato 12, fourpartners.
it). Intitolata «Pittura Italiana: dall’Informale alla 
Pittura Analitica», la mostra è un excursus nella pit-
tura italiana della seconda metà del ’900 attraverso 
una quarantina di opere, importanti per dimensioni 
e valore storico. Si spazia da Vedova agli esponenti 
dello Spazialismo, tra cui Bacci, Finzi, Gaspari, Gaspa-
rini, Riccardo Licata, Gino Morandis e Lucio Fontana 
(suo il disegno su un manifesto di mostra del 1957). 
Il percorso si estende fino alla Pittura analitica, con 

autori come Eros Bonamini, Cacciola, Paolo Cotani, 
Giorgio Griffa, Guarneri, Marchegiani, Carmengloria 
Morales, Claudio Verna e Gianfranco Zappettini.
q Ma.R.

Founded in 1995 in Vicenza by Valmore Zordan, the 
Valmore Studio d’Arte gallery specialises in con-
temporary art of the twentieth century, with particu-
lar attention to Programmed Art and Optical-Kinetics, 
Spatialism, Visual Poetry and Electronic Art. Its activ-
ity typically includes not only the exhibitions in the 
Vicenza and Venice venues but also major exhibition 
projects eleswhere. For the next exhibition in the la-
goon venue (San Marco 3132) it will be necessary to 
wait until October, while in the Vicenza site, from 
10 May to 2 August, visitors can admire a solo show 
by Bardula, a Belgian artist based in Paris. “Bardula is 
exhibiting in our gallery for the first time,” explains Valmore 
Zordan. WHe makes luminous works of mathematical-geo-
metric extraction, which are extremely complex both for the 
depth that he confers through the relationship between the 
volume and perspective and for the very unusual mutability 
that characterises the chromatism of these works, which are 

designed to change colour continuously thanks to the LED 
technology”. All the works displayed were made for the 
exhibition and take the form of luminous works and 
a series of installations that free themselves from the 
use of light, maintaining an affinity with Geometric 
Abstraction and Constructivist Art. The second exhi-
bition organised by the gallery for the financial con-
sulting firm Four Partners Advisory, based in Milan 
in a space of 500 square metres (via Senato 12, four-
partners.it), continues until 7 June. Entitled “Italian 
Painting: from the Informal to Analytical Paint-
ing”, the exhibition provides an excursus into Italian 
painting of the second half of the twentieth century 
through some forty works, major in terms both of size 
and historical value. THe artists range from Vedova to 
exponents of Spatialism, including Bacci, Finzi, Gas-
pari, Gasparini, Riccardo Licata, Gino Morandis and 
Lucio Fontana, with a drawing on an exhibition poster 
of 1957. The investigation extends to Analytical Paint-
ing, with exponents such as Eros Bonamini, Cacciola, 
Paolo Cotani, Giorgio Griffa, Guarneri, Marchegiani, 
Carmengloria Morales, Claudio Verna and Gianfranco 
Zappettini. q Ma.R.
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Giallo, rosso, verde e blu 
Yellow, red, green and blue
Pennellate monumentali di Donald Martiny 

Monumental brushstrokes by Donald Martiny 

PADOVA. RossovermiglioArte, via Palestro 
4/e, mar- ven (thu-fri) 10 am-12,30 
am/4 pm-7 pm, tel. 049/2021191, 
rossovermiglioarte.com, «Donald Martiny» 
dall’11 maggio al 20 giugno (from May 11 
until June 20)

Dall’11 maggio al 20 giugno la Galleria 
RossovermiglioArte di Padova 
ospita la personale dello statunitense 
Donald Martiny (1953), che definisce 
il proprio lavoro una manifestazione 
dell’espressionismo lirico e astratto. 
Sono esposte opere dalle accese cromie 
tra cui predominano giallo, rosso, verde 
e blu, che si stagliano sulle superfici 
come ampie pennellate materiche. 
«Voglio che l’esperienza del mio lavoro si 
svolga nello stesso spazio dello spettatore. 
Credo che la vita sia movimento, voglio che 
il mio lavoro celebri la vita. Non ci sono 
linee rette nel mio lavoro. Le opere sono 
gesti ampi e dinamici. Il dipinto è il gesto, 
il gesto è il dipinto», afferma Martiny. 
Viste le dimensioni e la solidità del 
risultato finale, i suoi lavori assumono 
una natura pittorica e scultorea al 
tempo stesso. Il suo è un gesto dal 
valore scultoreo, come dimostrano 
anche i due monumentali lavori 
commisionati nel 2014 dalla Durst 
Organization per il One World Trade 
Center di New York, dove sono collocati 
in forma permanente. Per assicurare 
la durevolezza del proprio operato 
Martiny studia apposite composizioni 
di polimeri e pigmenti della vernice 
utilizzata. Le opere esposte nella 
mostra da Rossovermiglio spaziano dal 
metro e mezzo ai 50x60 centimetri. È la 
prima personale di Martiny in galleria. 
Artista affermato nel panorama 
statunitense e già presente in Europa 
in numerose collettive e personali, è 
ancora poco noto in Italia, dove è stato 
esposto da Artea Gallery (Milano) nel 
2017. La scelta, ci spiegano i galleristi 
Michela e Giancarlo Zilio, è dovuta 
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all’impatto immediato delle sue opere, 
capaci di attrarre un pubblico variegato 
di appassionati, collezionisti e addetti 
ai lavori. q V.R.

From 11 May to 20 June, Galleria 
RossovermiglioArte in Padua will 
be holding an exhibition of works by 
Donald Martiny (1953), who describes 
his work as lyrical and abstract 
expressionism. The works on show use 
strikingly bright colours, especially 
yellow, red, green and blue, laid on the 
surface in thick brushstrokes. “I want 
my work to be experienced in the same space 
occupied by the viewer. I think life is movement 
and I want my work to celebrate life. There are 
no straight lines in my work. The works are 
composed of broad, dynamic brushstrokes. The 
painting is the brushstroke, the brushstroke 
is the painting”, asserts Martiny. In view 
of the size and solidity of the final 
outcome, his works assume both a 
painterly and sculptural dimension. 
His brushstrokes have a sculptural 
quality, as demonstrated by the two 
monumental works commissioned 
in 2014 by the Durst Organization 
for the World Trade Center in New 
York, where they are on permanent 
exhibition. In order to ensure that his 
works are durable, Martiny studies 
the composition of the polymers 
and pigments he is using. The works 
exhibited at Rossovermiglio range from 
one and a half metres to 50 x 60 cm. This 
is Martiny’s first solo show at the gallery. 
He is an established artist in the United 
States and his paintings have already 
been exhibited in several collective and 
solo shows, but he remains relatively 

Dall’alto «Faliscan» e «Dier» 
di Donald Martiny, 2018

Nel 1953 Inge Morath fu la prima donna dell’agen-
zia fotografica Magnum Photos. A lei la Casa dei 
Carraresi di Treviso dedica una retrospettiva fino al 
9 giugno. Moglie di Arthur Miller dopo Marilyn Mon-
roe, Inge Morath (1923-2002) presenta 150 scatti 
tratti dai suoi principali reportage svolti a Venezia, 
sul Danubio, in Spagna, Russia, Iran, Cina, Roma-
nia, Stati Uniti  e Austria. Non mancano il mondo 
del cinema e ritratti di personaggi come Arthur Mil-
ler, Alberto Giacometti, Pablo Picasso e Alexander 
Calder (nella foto, «Un lama a Times Square, New 
York», 1957 di Inge Morath © Fotograf/archiv Inge Morath / Magnum Photos). 

In 1953, Inge Morath was the first woman to join the Magnum Photos agency.  The Casa 
dei Carraresi in Treviso is dedicating a retrospective to her until 9 June. The wife of Arthur 
Miller after Marilyn Monroe, Inge Morath (1923-2002) is represented here with 150 of her 
photographs taken from important reports she worked on in Venice, the Danube, Spain, 
Russia, Iran, China, Romania, the United States and Austria. The world of cinema and 
portraits of celebrities like Arthur Miller, Alberto Giacometti, Pablo Picasso and Alexander 
Calder also feature (ill.: “A Llama in Times Square, New York”, 1957 by Inge Morath © Fo-
tograf/archiv Inge Morath / Magnum Photos).

Il lama di Inge’s Llama 

TREVISO. Casa dei Carraresi, via Palestro 33/35, mar-ven (tue-fri) 10 am-7 pm, sab-dom 
(sat-sun) 10 am-8 pm, mostramorathtreviso.it, «Inge Morath. La vita, la fotografia» 
fino al 9 giugno (until June 9) 

da martedi a venerdì 10.00-12.00 / 16.00-19.00 o su appuntamento
PADOVA v ia  Pa les t ro  4/e  -  www. rossover mig l ioar te .com

1 1 . 5 . 2 0 1 9  -  2 0 . 6 . 2 0 1 9

Opening
sabato 11 maggio ore 18.00

unknown in Italy, with one important 
exhibition at the Artea Gallery (Milan) 
in 2017. As the gallery’s owners Michela 
and Giancarlo Zilio point out, the 
decision to invite him to Padua was due 
to the power of his works’ immediate 
impact, which is sure to attract a motley 
array of visitors, ranging from those who 
already admire his work, to collectors, 
art world professionals and the plain 
curious. q V.R.
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Nel giardino colorato della Serenissima
In the colourful garden of the Serenissima
Dipinti e sculture a Palazzo Ragazzoni 

Paintings and sculptures at Palazzo Ragazzoni

SACILE (PN). Palazzo Ragazzoni, gio-ven (thu-fri) 3,30 pm-7 pm, sab-dom (sat-sun) 
10 am-12,30 am/3,30 pm-7 pm, «Jorrit Tornquist. Colore Arte Ambiente» 

fino al 2 giugno (until June 2)

Nel Friuli Venezia Giulia, a Sacile (Pn), cittadina sulle spon-
de del fiume Livenza, sorge il cinquecentesco Palazzo Ra-
gazzoni, simbolo dell’antico rapporto che lega Venezia 
a questo territorio. Qui, nei secoli passati, la città dei 
dogi ha edificato numerosi palazzi, valsi alla cittadi-
na il soprannome di «giardino della Serenissima». Fino 
al 2 giugno Palazzo Ragazzoni ospita l’antologica di Jorrit 
Tornquist (1938) intitolata «Colore Arte Ambiente». Curata da 
Giovanni Granzotto e Leonardo Conti, promossa e organizzata dal 
Comune di Sacile in collaborazione con Studio Arte GR, la mostra fa 
parte della Settimana della Cultura di Sacile ed è accompagnata il 18 mag-
gio dal convegno «Progettare il colore nello spazio urbano», che illustra le 
ricerche sul colore di Tornquist in campo architettonico. L’artista «è universalmente 
riconosciuto come uno dei maggiori urbanisti del colore, un Le Corbusier del colore, ha firmato 
dal punto di vista cromatico landmark architettonici come il termovalorizzatore di Brescia e 
il ponte di Expo 2015 a Rho», spiega Giovanni Granzotto. Il 18 maggio l’artista è pre-
sente accanto a ospiti come l’architetto Alberto Torsello, noto per gli interventi di 
recupero in particolare a Venezia, un esempio, il Fondaco dei Tedeschi. Tornquist 
focalizza l’attenzione sul colore nelle arti visive da inizio anni Sessanta, periodo da 
cui parte la mostra che ne ripercorre l’intera carriera. Sono esposti quaranta dipin-
ti e sculture tra cui i totem cromatici e rotanti e vari cicli pittorici come «Origine 
della luce», «Miscugli», «Sfumature», «Pieghe», «Riflessi», «Mari» e «Squilibri», fino 
alle opere più recenti e a un video sulle tecniche adoperate dall’artista austriaco-i-
taliano. q Ma.R.

In Sacile (Pn), in Friuli Venezia Giulia, a small town on the banks of the 
Livenza, stands the sixteenth-century Palazzo Ragazzoni, a symbol 

of the long-standing link between Venice and this area. The 
city of the doges built a number of palaces here in the past, 

lending the town its nickname of “Garden of the Serenissi-
ma”. Palazzo Ragazzoni is holding the Jorrit Tornquist (1938) 

anthological exhibition entitled “Colore Arte Ambiente” until 2 
June. Organized by Giovanni Granzotto and Leonardo Conti and promot-

ed and sponsored by Sacile town council in collaboration with Studio Arte 
GR, the show is part of Sacile’s Settimana della Cultura, coinciding on 18 May 

with the “Progettare il colore nello spazio urbano” (introducing colour into 
urban spaces) congress, which illustrates Tornquist’s exploration into the uses of co-

lour in the field of architecture. The artist “is universally acknowledged to be one of the leading 
town planners working with colour, a Corbusier of colour, and has left the imprint of his colours 
on architectural landmarks like the waste-to-energy plant in Brescia and the Expo 2015 bridge in 
Rho”, says Giovanni Granzotto. On 18 May the artist will be present along with the 
architect Alberto Torsello, who is well known for his restoration work, especially in 
Venice, at Fondaco dei Tedeschi for instance. Tornquist has been focusing on the use of 
colour in the visual arts from the early 1960s, a period that marks the starting point of 
the exhibition, which goes on to cover his entire career. Forty paintings and sculptures 
are on display, including rotating coloured totems and various cycles of paintings, such 
as “Origine della luce”, “Miscugli”, “Sfumature”, “Pieghe”, “Riflessi”, “Mari” and “Squi-
libri”, right up to the most recent works. The exhibition is accompanied by a video on 
the techniques employed by the Austro-Italian artist. q Ma.R.

«Senza titolo» di Jorrit Tornquist, 1964

Set per intestazione su foglio 
verticale
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