
Matteo Basilé

La caduta degli dei, somma ai tratti di 
un’umanità ambigua e inquietante un 
senso di sacralità e di devozione mistica 
rinnovata: i volti consumati e vibranti di 
culture lontane dall’oppressione dell’high 
tech, traducono l’urgenza di allinearsi con 
il dinamismo della modernità, altrimenti 
carnefice della loro estinzione.

La caduta degli dei (The Fall of the Gods) 
combines the facial features of an 
ambiguous and disquieting humanity 
with a sense of sacredness and renewed 
mystical devotion. The gaunt, spirited 
faces of cultures not yet oppressed by 
high technology express the urgency of 
aligning themselves with the dynamism 
of modernity, which will otherwise 
destroy them.

Thisoriented # 1
2009, stampa fotografica a colori 
su alluminio, plexiglas/C-print on 
aluminium, plexiglas, cm 255x180, 
courtesy Galleria Pack, Milano, 
Guidi&Schoen Arte Contemporanea, 
Genova

Manfredi Beninati

Beninati omaggia la grande avanguardia 
italiana non guardando al futuro ma 
volgendosi indietro, non ricorrendo 
al multimediale, ideale a incarnare il 
senso profondo e la varietà di linguaggi 
che il futurismo ha rivoluzionato 
(pittura, scultura ma anche letteratura, 
poesia, cinema, teatro, musica, design, 
pubblicità), bensì utilizzando una tecnica, 
l’affresco, che lo stesso Marinetti non 
esiterebbe a definire “passatista”.

Beninati pays homage to the great Italian 
avant-garde not by looking to the future 
but by looking back over his shoulder, and 
not with a multimedia approach perfect 
for incarnating the profound meaning 
of Futurism and the range of mediums 
that it revolutionised (like painting and 
sculpture, poetry, cinema, theatre, music, 
design, and advertising), but by using 
a technique, the fresco, that Marinetti 
himself would have instantly labelled 
“outmoded.”

Affresco
2009, olio e gesso su tavola/Oil and 
plaster on board, cm  195x180

Bertozzi&Casoni

Materiale eletto mai più abbandonato, la 
ceramica, è elemento che permette loro 
di muoversi continuamente tra tradizione 
e innovazione, liquidando in maniera 
spesso ironica i pregiudizi e i conformismi 
legati al concetto di arte applicata invalso 
nel sistema dell’arte. Al tradizionale 
atelier d’artista sostituiscono un 
opificio dove, con una serrata e rigorosa 
sperimentazione tecnica, rinnovano 
il linguaggio della scultura dipinta.

Ceramics became their material of 
choice, and they would never stray from 
it: it allowed them to shift back and 
forth between tradition and innovation, 
dismissing, often with a sizable dose of 
irony, all the prejudices and conformism 
that surrounded the applied arts in the 
art world. In place of a traditional artist’s 
studio, they preferred a factory, where 
they experimented with technique with 
their characteristic rigour and concision, 
in order to rethink the medium of painted 
ceramic sculpture.

Rebus
2009, ceramica policroma, bronzo 
dipinto/Polychrome ceramic, painted 
bronze, cm 150x415x175, courtesy 
Sperone Westwater Gallery, New York

VALERIO BERRUTI

La bambina si trova a giocare con una 
sedia – metafora dell’altare sacrificale su 
cui, secondo le Sacre Scritture, Abramo 
avrebbe dovuto immolare per amore 
di Dio il figlio Isacco, a dimostrazione 
dell’intensità della sua fede – in un 
atto ripetitivo e inquieto. Il suo salire e 
scendere perpetuo, senza un inizio né 
una fine, è mosso dalla curiosità pura e 
innocente verso qualcosa di sconosciuto, 
di oscuro che stimola in sé il desiderio di 
sapere, di conoscere, così come accade 
all’uomo quando si relaziona alla mistica 
o all’artista nei confronti del processo 
creativo.

The little girl who is the protagonist 
of the work is playing in a repetitive, 
restless way with a chair: a metaphor 
of the altar on which, according to the 
Holy Scriptures, Abraham was to have 
sacrificed his son Isaac to God as proof 
of his love and unshakable faith. Her 
ceaseless upping and downing, with no 
beginning or end, is set in motion by 
the pure, innocent curiosity about an 
unknown, obscure object that stimulates 
a desire to know, as is the case when a 
human being is faced with the mystical 
or the artist confronts the creative 
process.

La figlia di Isacco 
2009, videoinstallazione animata, 
olio e affresco su carta da pacchi, 
dimensioni ambientali/Animated 
video installation, oil and fresco on 
wrapping paper, dimensions variable

NICOLA BOLLA

Le Wunderkammern di Bolla – dal tedesco 
“camere delle meraviglie”, prima forma 
di collezionismo privato e musei di tardo 
Illuminismo – si compongono di mirabilia, 
oggetti straordinari, artificiali o naturali, 
che lasciano spazio a interpretazioni 
simboliche. Il pensiero deve dominare 
l’opera e alla costruzione del reale deve 
prendere posto l’immaginario onirico del 
sogno.

Bolla’s Wunderkammern – from the 
German “cabinet of wonders,” the 
characteristic form that private 
collections and museums took towards 
the end of the Enlightenment – are made 
up of mirabilia, extraordinary objects 
both natural and artificial, that lend 
themselves to symbolic interpretations. 
Thought must dominate the work, and 
the construction of reality must be 
replaced by the dream imagination.

Orpheus’s Dream
2009, cristalli incastonati su maglia 
di ferro, dimensioni ambientali/Set 
cristals on iron’s mesh, dimensions 
variable, courtesy Sperone Westwater, 
New York, corsovenziaotto, Milano

SANDRO CHIA

Per Sandro Chia l’atto pittorico è un 
fatto individuale, non circoscrivibile in 
definizioni di sorta, perché svincolato 
da ostacoli tematici o contenutistici: a 
trent’anni dalla Transavanguardia l’artista 
conserva quella forza e quel carisma che 
si traducono in un segno scevro da mode, 
e lontano dal rischio di imitazioni, unico. 

For Sandro Chia the painterly act 
is an individual fact that cannot be 
circumscribed by definitions of any kind, 
since it is not hampered by the obstacles 
of theme and content. Thirty years 
after the Transavanguardia the artist still 
possesses that power and charisma that 
he translates into a sign that is unique, 
far-removed from fashions and the risk of 
imitation.

Osservando la battaglia
2009, olio su tela/Oil on canvas, 
cm 191x191

MARCO CINGOLANI

La religione e l’arte, secondo Cingolani, 
costituiscono un bionomio irrinunciabile 
per l’operare artistico, sono i mezzi 
principali attraverso cui l’artista osserva 
la realtà: “La pittura ha sempre inventato 
e ricostruito il mondo, è sempre stata 
uno sguardo incarnato nella storia e nelle 
cose: ha dipinto figure, eventi, uomini 
e donne… è nel quotidiano che c’è la 
massima concentrazione di spiritualità, 
nei vizi e nelle virtù dell’agire umano”.

According to Cingolani, religion and art 
are the combination that is crucial to 
the creation of an artwork, since they 
are the main means by which the artist 
observes reality: “Painting has always 
invented and reconstructed the world. 
It has also been an eye incarnated in 
history and in objects themselves, an eye 
that paints figures and events, men and 
women… The highest concentration of 
spirituality is to be found in daily life, in 
the flaws and virtues apparent in human 
behaviour”.

Osservando la battaglia
2009, olio su tela/Oil on canvas, 
cm 191x191

GIACOMO COSTA

Giorno e notte, vegetazione e rovine 
di città si confondono in atmosfere 
asmatiche abitate da luci fosche e 
archeologie di un’umanità solo ricordata 
nella sua decadenza tecnologica.
La natura è ricollocata al posto che le 
spetta, padrona legittima e componente 
vitale in grado di rinascere e soverchiare 
lo stato delle cose. 

Night and day, vegetation and city ruins 
mingle in stifling atmospheres inhabited 
by sinister lights and the archaeology of 
a humanity only remembered through its 
technological decadence. Nature is back 
in its rightful place as legitimate mistress 
and vital component capable of rebirth 
and rising above the state of things.

Private Garden
2009, installazione di 24 lightbox/24 
lightbox installation, cm 230x1200, 
courtesy Guidi&Schoen Arte 
Contemporanea, Genova

ARON DEMETZ

La scelta del legno costituisce la 
caratteristica ma anche il punto di 
partenza del suo percorso che dal tronco 
dell’albero - pino e cedro - volge verso 
l’inclusione di materiali e tecniche 
differenti: dalla stesura di colori tenui 
all’applicazione della lamina d’argento o 
di alluminio, fino ad arrivare, negli ultimi 
lavori, alla colatura di resina o cera d’api.

His choice of wood constitutes the 
principle feature, but also the starting 
point of his working method, which first 
takes the trunk of a tree – pine or cedar 
– and then moves on to include different 
materials and techniques, from the 
application of pale colours to silver leaf 
or sheets of aluminium, and in his most 
recent works, poured resin or beeswax.

Untitled
2009, legno di cedro, resina di pino, 
dimensioni ambientali/Cedar wood, pine 
tree resin, dimensions variable

ROBERTO FLOREANI

In Aurora Occidentale, va interpretato 
l’inserimento della foto in bianco e 
nero, omaggio alla spiritualità della 
montagna intesa come vero e proprio 
luogo d’elezione (e di ascesi), così come i 
titoli delle cinque opere che completano 
il progetto. Sono lavori che racchiudono 
da un lato tutta la perizia pittorica 
dell’artista e dall’altro la profondità delle 
intenzioni ulteriori che l’artista delega 
all’opera.

The inclusion of the black and white photo 
in Aurora Occidentale (Western Aurora) 
can be explained as a tribute to the 
spirituality of the mountains, construed 
as a ‘chosen’ place (or a place for ascesis). 
It also explains the titles of the five works 
that complete the project. “Imposing” 
works, they demonstrate, on one hand, all 
Floreani’s skill as a painter, on the other, 
the depth of the ‘ulterior motives’ with 
which the artist invests the work.

Aurora occidentale – 
La bandiera e la cima
2009, tecnica mita su tela/Mixed media 
on canvas, cm 250x124, courtesy Folini 
Arte Contemporanea, Chiasso (CH)

DANIELE GALLIANO

I suoi dipinti si animano di luce naturale, 
in qualche caso rifacendosi alle atmosfere 
alpine e solari dei quadri di Giovanni 
Segantini. L’uomo, comunque presente, 
dialoga con il paesaggio che sembra solo 
ospitarlo: dettaglio non più centrale, non 
si mimetizza con il contesto, anzi ne cerca 
una possibile convivenza. 

His paintings are animated by natural 
light and in some cases reflect the 
sunny alpine atmospheres of Giovanni 
Segantini’s pictures. Man, however, is 
present and establishes a dialogue with 
the landscape that seems simply to host 
him: he is no longer a central detail, he 
doesn’t blend with the environment but 
seeks to coexist with it.

L’era dell’Acquario
2009, olio su tela/Oil on canvas, 
cm 200x300

Marco Lodola

Hangar/Balletto Plastico è un omaggio al 
futurismo e in particolare al mito della 
velocità e della tecnica; l’elettricità, 
l’automobile e poi l’aeroplano furono i 
simboli di una modernità che in ambito 
artistico si espresse con l’aeropittura.
Il lavoro di Lodola – una sorta di visione 
di uno spettacolo teatrale all’interno di 
un aereo – si delinea come la sintesi del 
pensiero novecentista, riconducibile al 
binomio dinamismo/plasticità.

Hangar/Balletto Plastico is a tribute to 
Futurism, and to the myth of velocity 
and technology in particular; electricity, 
the automobile, and finally the airplane 
were all symbols of a modernity that art 
expressed by means of aerial painting.
Lodola’s artwork – a sort of vision of a 
theatrical performance staged inside an 
airplane – is a synthesis of twentieth-
century thought, which can be traced 
to the twin poles of dynamism and 
plasticity.

Hangar (Balletto plastico)
2009, perspex, luce al neon, dimensioni 
ambientali/Perspex, neon light, 
dimensions variable, courtesy 
Cristiano Ragni, Forlì

MASBEDO

Registi di immagini dai colori freddi, 
saturi e contrastanti, i MASBEDO 
mettono in scena l’uomo, con la sua 
natura razionale e irrazionale, e tutto il 
bagaglio di contraddizioni esistenziali 
che sono state la matrice della filosofia 
occidentale degli ultimi due secoli; ansie, 
paure, limitazioni, barriere e solitudini, 
incomunicabilità. I frames delle loro 
epiche narrazioni sono il teatro della 
dualità platonica - maschile e femminile 
- che cerca soluzione al suo malessere 
nella lotta e nella resistenza a una realtà 
illusoria.

Directors of stagings whose cool 
colours clash and saturate the scene, 
MASBEDO  places man at centre-
stage, with his nature both rational 
and irrational, and all his baggage of 
existential contradictions that have been 
the foundation of Western philosophy 
over the last two centuries: anxiety, 
fears, limitations, barriers, solitude, and 
incommunicability. The frames of the 
artists’ epic narratives are the theatre 
of platonic dualism – male and female 
– which seeks the solution to its malaise 
in struggle and in the resistance against a 
reality that is nothing but an illusion.

Schegge d’ incanto in fondo al dubbio
2009 videoinstallazione in 
retroproiezione su due schermi/
Videoinstallation on two back light 
screen, cm 225x400 courtesy Marco 
Noire Contemporary Art, Torino

GIAN MARCO MONTESANO

L’obiettivo dichiarato è quello di costituire 
un archivio iconografico universale, un 
database elettronico in cui scorre tutta la 
storia del Novecento, un dizionario che 
non conosce discriminanti tra grandi e 
piccoli eventi. Eppure, quelle immagini 
oggettivamente rese, di un realismo quasi 
fotografico, congelate in un monocromo 
che concorre a sospenderle in una 
dimensione fuori dal tempo, tornano 
indietro rivestite da un’aura nostalgica e 
romantica, venate di un autobiografismo 
non preventivato per quanto inevitabile. 

Montesano’s stated goal is to create 
a universal iconographic archive, an 
electronic database which contains the 
entire history of the twentieth century, 
a dictionary that makes no distinction 
between major and minor events. And 
yet, those images depicted so objectively, 
with an almost photographic realism, 
frozen in monochrome hues that 
contribute to suspending them in a 
timeless dimension – those very images 
constitute a backward glance that 
glows with a nostalgic, romantic aura, 
in an autobiographical vein that is as 
unavoidable as it is unplanned.

Teatro di guerra
2009, olio su tela/Oil on canvas, 
cm 260x400, courtesy Studio Raffaelli, 
Trento

DAVIDE NIDO

L’opera di Nido tende a ridurre le 
componenti principali della pittura, 
materia, colore, (di)segno, composizione, 
alla loro essenza primigenia. I suoi 
obbiettivi sono quelli tipici del pittore: 
ottenere un movimento, simulare uno 
spazio, accostare e fondere una cromia 
con l’altra, raggiungere un effetto visivo. 

You could say that Nido’s art tends to 
reduce painting’s main components 
(material, colour, line, and composition) 
to their primordial essence. Nido’s aims 
are those of every painter: suggest 
motion, simulate space, match different 
shades of colour and blend them together, 
and obtain a visual effect.

Città plastiche 2
2009, tecnica mista su tela/Mixed media 
on canvas, cm 220x160, courtesy Bonelli 
Arte Contemporanea, Mantova

LUCA PIGNATELLI

Già interpretato da Paolo Veronese 
nel 1573 e soggetto del ciclo narrativo 
commissionato da Harald Szeemann a 
Cy Twombly per la Biennale del 2001, la 
storica battaglia torna a rivivere nel cuore 
dell’industria navale della Serenissima: 
l’Arsenale, fucina e approdo delle galee 
e delle grandi galeazze che dettarono la 
vittoria della cristianità e la rinascita del 
porto veneziano. 

You could say that Nido’s art tends to 
reduce painting’s main components 
(material, colour, line, and composition) 
to their primordial essence. Nido’s aims 
are those of every painter: suggest 
motion, simulate space, match different 
shades of colour and blend them together, 
and obtain a visual effect.

La battaglia di Lepanto
2009, acrilico e tecnica mista su telone 
ferroviario/Acrylic and mixed media on 
railway tarpaulin, cm 300x400

SISSI

Sissi sembra pervasa da un sentimento 
oceanico che la induce a disperdersi nella 
natura per poter riconfluire in essa. E’ un 
istinto primitivo di ritorno alle origini, di 
immedesimazione della propria identità 
con il respiro dell’universo. Da qui 
l’importanza che riserva ai materiali che 
nel suo lavoro diventano protesi delle sue 
membra, espansione del suo organismo. 
 

Sissi seems to be swept away by an oceanic 
feeling that leads her to lose herself in 
chthonic nature in order to be able to flow 
back into it. This is a primitive instinct 
to return to the origins, to identify with 
the breath of the universe. Hence, the 
importance she gives to the materials 
that in her work become protheses of her 
limbs, an extension of her organism.

La deriva è il nodo della mia gola
2009,ceramiche smaltate, dimensioni 
ambientali/Enamel ceramics, 
dimensions variable, courtesy Collegio 
Venturoli, Bologna

ELISA SIGHICELLI

L’attimo dello scatto fotografico, così 
come la durata di una ripresa, non sono 
altro che espressioni differenti di uno 
stesso concetto: il passare del tempo.
Il semplice “click” della macchina 
fotografica costituisce, e segna in qualche 
modo, la conclusione di un gesto che, 
nel momento stesso dell’esecuzione, 
diventa rappresentazione di un passato, 
di un’azione ormai terminata.
 

The instant of the photographic shot, like 
the length of a take, are simply different 
expressions of the same concept: the 
passing of time.
The mere “click” of the camera 
constitutes and in some way marks, the 
conclusion of a gesture which, at the very 
moment of its execution, becomes the 
representation of a past, of an action that 
has terminated.

Untitled (The Party is Over)
2009, videoproiezione, colore, muto/
Videoprojection, color, silent, 7’24”, 
courtesy Gagosian Gallery, London, Giò 
Marconi, Milano

NICOLA VERLATO

Un barocco stilistico che il pittore 
interpreta in chiave decisamente 
contemporanea, calato nei temi e nei 
contesti a lui più affini. Come la musica 
rock, lo skateboard, i cartoon. Il risultato 
è un lavoro che può stare all’incrocio tra 
Altdorfer, la Pop Art, i manga e l’heavy 
metal, secondo un armamentario visivo 
denso di riferimenti che mescolano 
cultura alta e cultura bassa. 

The painter’s version of this Baroque style 
is decidedly contemporary, however, as 
he applies it to themes and contexts with 
which he feels an affinity, like rock music, 
skateboarding, and cartoons. The result 
is an art that is a cross between Altdorfer, 
Pop Art, manga, and heavy metal, in a 
visual arsenal of allusions that blend high 
culture and low culture.

The Monterey Guitar
2009, olio su tela/Oil on canvas, cm 
30,5x23, collezione privata/Private 
collection, Mantova

SILVIO WOLF

La dissezione del linguaggio fotografico 
è sempre accompagnata in Wolf 
dall’interesse per il suo immaginario, per 
le implicazioni culturali e metafisiche che 
esso comporta, così come l’analisi delle 
proprietà della luce come produttrice di 
forme non prescinde mai dalla funzione 
memorativa cui ogni fotografia allude. 

In Wolf the dissection of photographic 
language is always accompanied by an 
interest in its imagery, in the cultural and 
metaphysical implications that it entails, 
just as the analysis of the properties of 
light as the creator of forms can never be 
excluded from the memory function that 
each photo alludes to.

Light Wave
2009, stampa a getti d’inchiostro su 
tela/Printing inkjet on canvas, 
cm 700x1200

QUI CI VA LA CARTINA IN 
PROSPETTIVA CON I NU-
MERETTI




