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Loredana Trestin
La mostra “Sospensione tra Acque e Società: Il Colore del Cambiamen-
to” si svolgerà durante l’ultimo segmento della Biennale di Venezia 2024. 
Situata nel cuore della suggestiva bellezza della Laguna, l’esposizione si 
propone di esplorare il legame profondo tra le acque mozzafiato di Vene-
zia e le dinamiche sociali in continua evoluzione. Invitando gli spettatori a 
intraprendere un viaggio visivo attraverso opere d’arte che riflettono l’inte-
razione intricata tra l’ambiente naturale unico della laguna e le sfide e le 
trasformazioni della società moderna.”
Nel cuore della suggestiva bellezza della Laguna, questa mostra si pro-
pone di esplorare il connubio tra le acque mozzafiato di Venezia e le dina-
miche sociali in costante evoluzione. “Sospensione tra Acque e Società: 
Il Colore del Cambiamento” invita gli spettatori a immergersi in un viag-
gio visivo attraverso opere d’arte che riflettono l’interazione complessa tra 
l’ambiente naturale unico della laguna e le sfide e le trasformazioni della 
società contemporanea.
Attraverso una varietà di medium artistici, dalle pitture ai collage, dalle fo-
tografie alle installazioni, gli artisti presentano interpretazioni personali del 
concetto di cambiamento sociale nella cornice lagunare. Le opere esplora-
no temi quali l’identità culturale, l’ecologia, il turismo, l’immigrazione, le di-
suguaglianze economiche e le tensioni urbane, evidenziando come questi 
fattori influenzino e siano influenzati dall’ambiente circostante.
Il colore, elemento centrale di questa esposizione, assume molteplici si-
gnificati: simboleggia la ricchezza culturale e storica della città, ma anche 
le sfumature più oscure delle disuguaglianze sociali e delle sfide ambien-
tali. Attraverso la tavolozza degli artisti, il colore diventa un mezzo per 
esprimere le complesse interconnessioni tra le acque lagunari e la socie-
tà umana, facendo emergere riflessioni profonde sul nostro rapporto con 
l’ambiente e gli altri.
“Sospensione tra Acque e Società: Il Colore del Cambiamento” mira a 
stimolare la riflessione critica sulle questioni sociali e ambientali che defi-
niscono il contesto contemporaneo di Venezia, offrendo uno spazio per il 
dialogo e l’ispirazione per immaginare un futuro più inclusivo e sostenibile 
per la città e la sua comunità.

SOSPENSIONE TRA 
ACQUE E SOCIETÀ: 
IL COLORE DEL CAMBIAMENTO



The exhibition ‘Suspension Between Water and Society: The Col-
our of Change’ will take place during the last segment of the Venice 
Biennale 2024. Located in the heart of the lagoon’s evocative beau-
ty, the exhibition aims to explore the profound connection between 
Venice’s breathtaking waters and changing social dynamics. Inviting 
viewers to embark on a visual journey through artworks that reflect 
the intricate interplay between the lagoon’s unique natural environ-
ment and the challenges and transformations of modern society.’
In the heart of the lagoon’s evocative beauty, this exhibition aims to 
explore the marriage between Venice’s breathtaking waters and the 
changing social dynamics. ‘Suspension Between Water and Soci-
ety: The Colour of Change’ invites viewers to immerse themselves 
in a visual journey through artworks that reflect the complex interac-
tion between the lagoon’s unique natural environment and the chal-
lenges and transformations of contemporary society.
Through a variety of artistic mediums, from paintings to collages, 
photographs to installations, the artists present personal interpre-
tations of the concept of social change in the lagoon setting. The 
works explore themes such as cultural identity, ecology, tourism, 
immigration, economic inequalities and urban tensions, highlighting 
how these factors influence and are influenced by their surround-
ings.
Colour, the central element of this exhibition, takes on multiple 
meanings: it symbolises the cultural and historical richness of the 
city, but also the darker shades of social inequalities and environ-
mental challenges. Through the artists’ palette, colour becomes a 
means of expressing the complex interconnections between the la-
goon waters and human society, bringing out profound reflections 
on our relationship with the environment and others.
‘Suspension Between Water and Society: The Colour of Change’ 
aims to stimulate critical reflection on the social and environmental 
issues that define the contemporary context of Venice, offering a 
space for dialogue and inspiration to imagine a more inclusive and 
sustainable future for the city and its community.



COCOON
Bucchero e porcellana, copper matte e porcellana

70 cm
2022

Amomì 
Alessandro Giansanti     



Elisa Belardinelli (in arte Amomì), 
classe ‘64, è una creativa versatile e 
di grande talento che sa connettere 
bene tra di loro le varie narrazioni che 
compongono la sua persona. Amomì 
è un’artista specializzata sui linguaggi 
ceramico-scultorei e su quelli pittorici; 
gli anni di pratica, la manualità e le tec-
niche raffinate la portano ad articolare 
storie artistiche connesse tra loro dal 
fil rouge che è la personale esperienza 
emotiva e di vita.
L’abilità manuale della Belardinelli sa 
connettere tecniche sapientemente 
apprese nel campo della scultura cera-
mica, arrivando ad accostare linguaggi 
apparentemente distanti tra loro come 
la ceramica bucchero, con superficie 
matte, e la lucida porcellana; si può no-
tare la dicotomia creativa nella serie di 
sculture appartenenti a “Cocoon” dove 
gli elementi di fuoco, terra ed aria, insiti 
nella ceramica stessa, riescono a con-
vergere in quell’unicum composto dai 
gruppi scultorei del progetto.
Le figure appaiono agli occhi di chi le 
guarda come bozzoli, talvolta come 
boe, altre come“trottole”.. sanno muo 
versi dunque fluidamente nell’immagi-
nario del fruitore giocando con una
creatività diretta ma mai scontata. 

Elisa Belardinelli (aka Amomì), born 
in ‘64, is a versatile and very talented 
creative who knows how to connect 
the various narratives that make up her 
person well. Amomì is an artist special-
ized in ceramic-sculptural and pictorial 
languages; years of practice, manual 
skill and refined techniques lead her 
to articulate artistic stories connected 
to each other by the common thread 
which is the personal emotional and 
life experience.
Belardinelli’s manual ability knows 
how to connect techniques expertly 
learned in the field of ceramic sculp-
ture, bringing together apparently dis-
tant languages such as bucchero ce-
ramic, with matte surfaces, and shiny 
porcelain; you can see the creative 
dichotomy in the series of sculptures 
belonging to “Cocoon” where the ele-
ments of fire, earth and air, inherent in 
the ceramic itself, manage to converge 
in that unicum composed of the sculp-
tural groups of the project.
The figures appear in the eyes of those 
who look at them like cocoons, some-
times like buoys, others like “spinning 
tops”... they therefore know how to 
move fluidly in the user’s imagination, 
playing with a direct but never predict-
able creativity.



LANZAROTE 
Acrilico su tela 

70x80 cm 
2024

Paola Bettello    
Loredana Trestin



Questa opera cattura l’essenza di un 
luogo non solo come spazio fisico, ma 
come memoria sensoriale e emozio-
nale dell’artista. I toni intensi di blu, 
azzurro e nero creano un dinamismo 
fluido che richiama il movimento del 
mare o un cielo tempestoso, come se 
la natura fosse stata fissata sulla tela. 
Non è solo un paesaggio, ma una rap-
presentazione dell’intensità dell’espe-
rienza vissuta.
L’esecuzione è caratterizzata da una 
padronanza tecnica che mescola colori 
e texture con fluidità, generando un ef-
fetto ipnotico. La sensibilità cromatica, 
attraverso contrasti studiati tra zone 
scure e chiare, richiama l’Espressio-
nismo astratto, privilegiando l’energia 
gestuale e l’intensità emotiva rispetto 
alla realtà oggettiva. L’artista lascia 
che siano i colori a parlare, esprimen-
do un vissuto interiore.
Quest’opera suggerisce una “memo-
ria fenomenologica”: il luogo diventa 
parte dell’anima dell’artista, non solo 
un’immagine, ma un’esperienza che si 
rinnova. Invita lo spettatore a riflette-
re sul significato di “vedere” un luogo, 
non solo come realtà visibile, ma come 
fusione tra mondo esterno e interiorità, 
creando una nuova dimensione dell’e-
sperienza.

This artwork captures the essence of a 
place not merely as a physical space 
but as a sensory and emotional mem-
ory of the artist. The intense tones of 
blue, azure, and black create a fluid 
dynamism reminiscent of the sea’s mo-
tion or a stormy sky, as if nature itself 
had been fixed on the canvas. It’s not 
just a landscape; it is a representation 
of the intensity of lived experience.
The execution demonstrates a techni-
cal mastery that blends colors and tex-
tures seamlessly, producing a hypnotic 
effect. Through carefully crafted con-
trasts between dark and light areas, 
the artist’s chromatic sensitivity evokes 
Abstract Expressionism, prioritizing 
gestural energy and emotional intensi-
ty over objective reality. The artist lets 
the colors speak, expressing an inner 
life.
This work suggests a “phenomenologi-
cal memory,” where the place becomes 
a part of the artist’s soul, not merely 
an image but an experience continu-
ally renewed. It invites the viewer to 
contemplate what it means to “see” a 
place, not only as visible reality but as 
a fusion of the outer world and inner 
self, creating a new dimension of ex-
perience.



DAMA LAGUNA
Acrilico
40x50
2024

Susan Biasca Gil    
Beatrice Sorlino



La “Dama Laguna”, con la sua lunga 
chioma dorata che richiama il leone 
d’oro di San Marco, rappresenta la for-
za e la grandezza della Repubblica di 
Venezia. Il cerchio, un elemento ricor-
rente nell’arte veneziana, è qui metafo-
ra di eternità e unità, e rispecchia l’ar-
monia complessa della città. Questo 
progetto invita a riflettere sulla trasfor-
mazione e sulla protezione della bel-
lezza unica e senza tempo di Venezia, 
città dell’amore e della magia, sospesa 
tra tradizione e innovazione.
“Dama Fragile” esprime il concetto di 
fragilità e forza in un contesto di equili-
brio precario tra la natura e la società, 
rappresentando Venezia come una fi-
gura delicata ma resiliente, sospesa in 
un momento di cambiamento inevita-
bile. Il colore diventa un simbolo di tra-
sformazione, dove la bellezza si fonde 
con l’incertezza del futuro.

The “Dama Laguna”, with her long 
golden hair which recalls to the St 
Mark’s lion golden mane, represents 
the strength and grandeur of the Re-
public of Venice. The circle, a recurring 
element in Venetian art, here repre-
sents the metaphor of eternity and uni-
ty, and reflects the complex harmony of 
the city. This project invites the reflec-
tion on the transformation and protec-
tion of the unique and timeless beauty 
of Venice, a city of love and magic, 
suspended between tradition and in-
novation.
“Dama Fragile” expresses the concept 
of fragility and strength in a context of 
precarious balance between nature 
and society, representing Venice as a 
delicate yet resilient figure, suspended 
in a moment of inevitable change. Col-
our becomes a symbol of transforma-
tion, where beauty merges with the un-
certainty of the future.



PRESUMED DEATH
Fotografia - Stampa fine art su carta Hahnemühle Photo Rag Pearl 320gsm

50x70 cm
2024

Michela Chiarizio
Marta Zugarelli



L’artista italiana Michela Chiarizio mani-
festa una fusione inedita tra scienza e 
arte, una sintesi che nasce dal suo solido 
background in Biologia Molecolare. Il suo 
percorso si distingue per un autentico im-
pegno nella ricerca della verità, un trat-
to distintivo che permea le sue creazioni 
fotografiche. Sin dalla sua formazione 
scientifica, ha sviluppato un’attenzione 
particolare per i dettagli, che si riflette 
nella sua estetica rinascimentale e ba-
rocca e le e sue opere, infatti, si colloca-
no all’intersezione tra il rigore geometrico 
del primo e l’intensità drammatica del se-
condo, esprimendo una dualità che svela 
la complessità dell’esperienza umana. 
Adottando il linguaggio che in Europa 
viene definito come “Fotografia Pittorica”, 
Michela trasforma lo studio fotografico in 
un ambiente creativo, una vera e propria 
bottega d’artista. In questo spazio, le sue 
muse, tessuti e oggetti d’antiquariato, si 
combinano per creare scene statiche e 
dinamiche, dove la luce gioca un ruolo 
fondamentale nella resa finale. La sua ri-
cerca visiva non è soltanto un atto esteti-
co, ma un viaggio che invita lo spettatore 
a riflettere sulla bellezza e sull’umanità, 
ponendo domande profonde sul fenome-
no della vita. Così facendo, l’artista non 
solo rivela la sua affinità con il passato, 
ma riesce anche a rendere contempora-
nea la tradizione, richiamando una rinno-
vata considerazione per il valore intrin-
seco di ogni elemento che compone le 
sue opere. La sua arte diventa, pertanto, 
un’estensione naturale della sua ricer-
ca scientifica, un’esperienza che unisce 
emozione e intelletto in un dialogo co-
stante.

The Italian artist Michela Chiarizio mani-
fests an unprecedented fusion of science 
and art, a synthesis that stems from her 
solid background in Molecular Biology. 
Her journey is marked by a genuine com-
mitment to the pursuit of truth, a distinc-
tive trait that permeates her photographic 
creations. From her scientific training, 
she has developed a particular atten-
tion to detail, which is reflected in her 
Renaissance and Baroque aesthetics. 
Her works, in fact, find themselves at the 
intersection of the geometric rigor of the 
former and the dramatic intensity of the 
latter, expressing a duality that unveils the 
complexity of human experience. Adopt-
ing the language that is known in Eu-
rope as “Pictorial Photography,” Michela 
transforms the photographic studio into a 
creative environment, a true artist’s work-
shop. In this space, her muses—fabrics 
and antique objects—combine to create 
static and dynamic scenes, where light 
plays a fundamental role in the final ren-
dering. Her visual research is not merely 
an aesthetic act but a journey that invites 
the viewer to reflect on beauty and hu-
manity, posing profound questions about 
the phenomenon of life. In doing so, the 
artist not only reveals her affinity with the 
past but also manages to make tradition 
contemporary, calling for a renewed con-
sideration of the intrinsic value of every 
element that composes her works. Her 
art, therefore, becomes a natural exten-
sion of her scientific inquiry, an experi-
ence that unites emotion and intellect in 
a constant dialogue.



VENETIAN GONDOLAS
Tecnica mista, olio con acrilico e carta riciclata su tela

80x100 cm
2024

Ekaterina Chorina     
Valentina Maggiolo



Con questo quadro, l’artista Ekateri-
na Chorina non intende rappresentare 
un semplice paesaggio, bensì evocare 
un’esperienza. Il primo incontro con la 
città di Venezia è magico e, con una pa-
lette di colori vivida e gesti pittorici mor-
bidi, l’effetto di questo scenario ci appa-
re come accecante. Elementi sembrano 
sospesi, galleggianti tra mare, vento, 
onde e salino… la città incarna un mo-
vimento riconoscibile in tutto il mondo, 
lento, dolce, cullante. 
“Tutto si muove… ma dolcemente… 
come serenissimo… Venezia abbaglia”, 
citando le parole dell’artista. All’interno 
della sinfonia visiva, dopo qualche atti-
mo, si inizia a scorgere il perimetro dei 
soggetti, gondole, gondolieri e rifles-
si d’acqua. Venezia non è una città, è 
un’esperienza multisensoriale che evo-
ca un viaggio interiore e un senso di li-
bertà profonda.

In this painting, artist Ekaterina Cho-
rina does not aim to depict a mere 
landscape; rather, she seeks to evoke 
an experience. The first encounter 
with the city of Venice is magical, and 
through a vivid color palette and soft 
brushstrokes, the scene appears al-
most blinding. Elements seem to be 
suspended, floating amidst sea, wind, 
waves, and salt… the city embodies 
a movement recognizable worldwide - 
slow, gentle, cradling. 
“Everything moves… but gently… se-
renely… Venice dazzles,” to quote the 
artist herself. Within this visual sym-
phony, after a few moments, the con-
tours of subjects emerge - gondolas, 
gondoliers, and water reflections. Ven-
ice is not merely a city; it is a multisen-
sory experience that shares an inner 
journey and a profound sense of free-
dom.



FACES #2
China, gouache e acrilico

183x155 cm
2024

Daniele De Luca    
Alessandro Giansanti



Daniele De Luca, in arte Sigismondo, è 
un creativo, designer e grafico del ‘94 
di Roma. Inizia a lavorare per Pietro 
Ruffo nel 2019, artista italiano di gran-
de successo e risonanza internaziona-
le.
De Luca stende il colore sulla tela ap-
plicando le tecniche apprese durante 
gli studi di grafica e di design, corro-
dendo i medium, ed ibridando le tecni-
che al fine di ottenere un unicum com-
posto da un minimalismo d’impatto e 
mai scontato. Lo sguardo di De Luca 
si sposta dalle stratificazioni delle pri-
me tele agli elementi organici dei suoi 
“corpi” fino ad arrivare agli arazzi e le 
opere fluide del “bestiario”, le “ossa” e 
le “facce”, corpus della sua produzione 
più nuova.
Schematizzare il processo creativo di 
De Luca in blocchi di tematiche risul-
ta un compito arduo, Daniele riesce a 
muoversi liberamente tra le diverse se-
rie pittoriche della sua vasta produzio-
ne ponendo l’accento e perfezionando 
alcuni “ambienti” della creatività, tale 
fluidità diviene indice di una ricerca 
che ha saputo spostarsi verso movi-
menti sicuri, forme diluite e colori bril-
lanti, tutte tracce del utilizzo dell’acqua 
come elemento primario e puro nelle 
più contemporanee composizioni.

Daniele De Luca, aka Sigismondo, is 
a creative, designer and graphic de-
signer from Rome in 1994. He began 
working for Pietro Ruffo in 2019, an 
Italian artist of great success and inter-
national resonance.
De Luca spreads the color on the can-
vas by applying the techniques learned 
during his graphic and design studies, 
corroding the mediums, and hybridiz-
ing the techniques in order to obtain 
a unicum composed of an impactful 
and never predictable minimalism. De 
Luca’s gaze moves from the stratifica-
tions of the first canvases to the organic 
elements of his “bodies” up to the tap-
estries and the fluid works of the “bes-
tiary”, the “bones” and the “faces”, the 
corpus of his most recent production .
Schematizing De Luca’s creative pro-
cess into blocks of themes is an ardu-
ous task, Daniele manages to move 
freely between the different pictorial 
series of his vast production, placing 
the emphasis and perfecting some 
“environments” of creativity, this fluid-
ity becomes an indication of a research 
who was able to move towards confi-
dent movements, diluted shapes and 
bright colours, all traces of the use of 
water as a primary and pure element in 
the most contemporary compositions.



VENEZIA: I COLORI DELLA DIVERSITÀ
Décollage, acrilico e malta

60x80 cm
2024

Antonella Iris De Pascale     
Loredana Trestin



In questa composizione ricca di colo-
ri e dettagli, Antonella Iris de Pascale 
ci invita a riflettere sul tema delle ma-
schere sociali in una città sospesa tra 
tradizione e trasformazione. Le figu-
re, con volti enigmatici e abiti teatrali, 
sembrano fluttuare in uno spazio inde-
finito, dove il confine tra identità reale 
e rappresentazione è incerto. Venezia, 
con i suoi palazzi riflessi nelle acque, 
diviene non solo uno scenario, ma un 
simbolo di quella continua messa in 
scena in cui le convenzioni sociali si 
dissolvono.
Attraverso un velo di colori vibranti, 
che sfumano dal verde all’oro, l’artista 
ci parla di una sospensione dove ogni 
individuo può reinventarsi, al di là delle 
differenze di genere, classe o origine. 
Questo richiama il pensiero di Erving 
Goffman, secondo cui la vita sociale è 
una sorta di palcoscenico dove ognu-
no indossa una “maschera” per adat-
tarsi alle aspettative e alle convenzioni 
imposte. Tuttavia, nelle vie misteriose 
e negli scorci sfuggenti della città, que-
sta maschera può diventare un sim-
bolo di emancipazione, un modo per 
liberarsi dai ruoli predeterminati e as-
sumere nuove identità.
L’opera diventa quindi una riflessione 
sulla libertà che può esistere in questa 
“sospensione” tra essere e apparire, la-
sciando spazio a una pluralità di storie 
e voci che coesistono e si trasformano 
in una danza visiva senza tempo.

In this richly colored and detailed com-
position, Antonella Iris de Pascale in-
vites us to reflect on the theme of social 
masks in a city suspended between 
tradition and transformation. The fig-
ures, with enigmatic faces and theatri-
cal attire, seem to float in an undefined 
space, where the line between true 
identity and representation is blurred. 
Venice, with its palaces mirrored in the 
waters, becomes not just a setting but 
a symbol of that ongoing performance 
where social conventions dissolve.
Through a veil of vibrant colors, fading 
from green to gold, the artist speaks 
of a suspension where each individual 
can reinvent themselves, beyond differ-
ences of gender, class, or origin. This 
echoes the ideas of Erving Goffman, 
who saw social life as a kind of stage 
where each person wears a “mask” to 
meet the expectations and conven-
tions imposed upon them. However, 
within the city’s mysterious alleys and 
elusive perspectives, this mask can 
become a symbol of emancipation, a 
way to break free from predetermined 
roles and adopt new identities.
The work thus becomes a meditation 
on the freedom that can exist within 
this “suspension” between being and 
appearing, making room for a plurality 
of stories and voices that coexist and 
transform in a timeless visual dance.



Rosanna Di Fiore     
Ludovica Dagna 

NUOVI INIZI
Tecnica mista di acrilico e acquerello su tela

100x80 cm
2023



Nata in un piccolo paese della Puglia 
e con un background in biotecnologie 
sanitarie, Rosanna Di Fiore ci raccon-
ta un viaggio interiore attraverso i suoi 
dipinti. Dopo aver vissuto e lavorato in 
Australia per quattro anni, il ritorno in 
Italia è stato un catalizzatore per sco-
prire una passione profonda e innata 
per l’arte, sviluppata in modo totalmen-
te autodidatta.L’opera “Nuovi inizi” in-
carna la transizione tra le esperienze 
vissute e le nuove prospettive artisti-
che. Utilizzando una combinazione di 
acrilico e acquerello, Di Fiore riesce a 
creare una fusione di forme e colori che 
evocano paesaggi onirici e sensazioni 
in continua evoluzione. L’astrattismo 
qui è un mezzo potente per esplorare 
una nuova fase, ricca di possibilità e 
carica di emozioni.I colori fluttuanti e le 
pennellate fluide suggeriscono un co-
stante movimento, simbolo di un cam-
biamento che l’artista ha attraversato 
personalmente e professionalmente. Il 
passaggio dalla pittura figurativa all’a-
strattismo riflette una crescente libertà 
di espressione, dove le regole vengo-
no abbandonate per lasciare spazio a 
un’interpretazione personale del mon-
do. 

Born in a small town in Puglia and with 
a background in healthcare biotech-
nology, Rosanna Di Fiore narrates an 
inner journey through her paintings. 
After living and working in Australia for 
four years, her return to Italy became a 
catalyst for discovering a deep, innate 
passion for art, developed entirely as 
a self-taught artist.The artwork “New 
Beginnings” embodies the transition 
between past experiences and new 
artistic perspectives. Using a blend of 
acrylic and watercolor, Di Fiore creates 
a fusion of forms and colors that evoke 
dreamlike landscapes and evolving 
sensations. Abstraction here becomes 
a powerful medium for exploring a new 
phase, rich with possibilities and filled 
with emotion.The flowing colors and 
fluid brushstrokes suggest constant 
movement, symbolizing a personal 
and professional transformation that 
the artist has undergone. The shift from 
figurative to abstract painting reflects 
an increasing freedom of expression, 
where rules are abandoned to make 
room for a personal interpretation of 
the world.



Martina Di Russo   
Alessandro Giansanti

SGRADEVOLE NUDITÀ
Olio su carta
56,5x75,5 cm

2024



Dalla serie dei “Prigionieri” (o “Priso-
ners”) alle sperimentazioni più recen-
ti, la Di Russo si muove tra grovigli di 
pensieri e corpi umani come metafore 
della psiche di un uomo moderno flui-
do ed in costante movimento ed evolu-
zione, proprio come il tratto di Martina.
L’indagine sui moti dell’anima si svilup-
pa sui dettagli di un corpo imperfetto, 
irrisolto ed incompleto, specchio di un 
umanità incerta ma profonda, volgen-
do l’attenzione allo studio delle mate-
rie psicologiche (come ne “Il desiderio” 
opera tratta da “Amore liquido” libro di 
Zygmunt Bauman che narra delle fra-
gilità dei legami affettivi).
Nelle opere di Martina la condizione 
dell’uomo fagocita qualsiasi significa-
to divenendo baricentro d’ogni cosa, 
lo spazio interiore si proietta su linee 
specchio delle emozioni rappresenta-
te dalla matita di un artista che riesce 
a trasformare ogni sua opera in uno 
spaccato emotivo; in “Sgradevole nudi-
tà” camminano di pari passo la ricerca 
artistica con quella interiore, “mettendo 
a nudo” e facendo incontrare-scontrare 
la sensibilità di chi osserva e percepi-
sce, con quella di chi produce e pro-
pone.

From the series of “Prigionieri” (or 
“Prisoners”) to the most recent experi-
ments, Di Russo moves between tan-
gles of thoughts and human bodies as 
metaphors of the psyche of a modern 
man who is fluid and in constant move-
ment and evolution, just like the trait of 
Martina.
The investigation into the movements 
of the soul develops on the details of 
an imperfect, unresolved and incom-
plete body, mirror of an uncertain but 
profound humanity, turning attention to
the study of psychological subjects 
(as in “Il Desiderio” a work taken from 
“Love liquid” book by Zygmunt Bau-
man which tells of the fragility of emo-
tional bonds).
In Martina’s works, the condition of 
man swallows up any meaning, be-
coming the center of gravity of every-
thing, the interior space is projected 
onto mirror lines of the emotions rep-
resented by the pencil of an artist who 
manages to transform each of his 
works into an emotional cross-section; 
in “Sgradevole nudità” artistic and in-
terior research go hand in hand, “lay-
ing bare” and making the sensitivity of 
those who observe and perceive meet 
and collide with that of those who pro-
duce and propose. 



OVERTOURISM - ALFAMOONARTPRINTS
Monotipo su carta Sommerset, inchiostro, foglia oro francese, collage ed embossing

91x55 cm
2024

Alessia Fardin    
Marta Zugarelli



Alessia Fardin, originaria di Como, ha intra-
preso un viaggio creativo che l’ha portata a 
dedicarsi completamente alla stampa d’arte a 
mano dal 2021, utilizzando lo pseudonimo Alfa-
moonArtprints. Dopo vent’anni nel settore della 
moda, questa transizione rappresenta non solo 
un ritorno alle origini, ma anche un momento di 
catarsi personale per l’artista. Scoperta duran-
te la pandemia, la stampa d’arte diventa per lei 
una forma di espressione in cui l’errore assu-
me un valore significativo, trasformando ogni 
opera in un pezzo unico. L’artista utilizza una 
gamma di materiali come linoleum, plexiglass, 
zinco e tetrapak, applicando la tecnica della 
puntasecca, che dà vita a risultati vari e affa-
scinanti. Le sue tirature sono limitate, da una a 
tre copie per soggetto, un modo per preservare 
l’integrità della matrice e sviluppare appieno le 
sue idee. I temi che affronta sono fortemente 
ispirati alla realtà che la circonda, ai ricordi e 
alle emozioni che desidera condividere. Alfa-
moonArtprints abbraccia il concetto che l’arte 
non derivi solo dall’ispirazione, ma piuttosto 
da suggestioni e momenti inattesi, cercando di 
catturare l’essenza dell’arte antica per reinter-
pretarla in chiave contemporanea, mantenen-
done vivo lo spirito originario. In quest’ottica, 
l’opera “OvertourisM” si fa manifesto della sua 
visione. Le acque del Canal Grande e i suoi 
palazzi non sono più solo semplici scenari, ma 
diventano individui, turisti che “scendono” dal 
cielo in un’invasione che altera e distorce l’es-
senza della città. L’effetto “folla” è creato attra-
verso la ripetizione meccanica e impersonale 
delle silhouettes, che si sovrappongono in più 
strati, trasformando il paesaggio lagunare in 
un’opera d’arte dinamica e complessa. I colori 
brillanti riflettono un’atmosfera vivace, mentre 
le silhouettes scure, ottenute da carta vetrata, 
comunicano un chiaro monito: la città rischia 
paradossalmente di svanire e perdersi in que-
sto eccesso di presenza. In questo modo, l’ar-
tista riesce a coniugare le sue riflessioni sul 
mondo contemporaneo con la sua pratica ar-
tistica, creando un dialogo tra la bellezza e la 
fragilità dell’esperienza umana.

Alessia Fardin, originally from Como, has em-
barked on a creative journey that led her to fully 
dedicate herself to hand printing art since 2021, 
using the pseudonym AlfamoonArtprints. After 
twenty years in the fashion industry, this transi-
tion represents not only a return to her roots 
but also a moment of personal catharsis for the 
artist. Discovered during the pandemic, print-
making became a form of expression for her 
where mistakes hold significant value, trans-
forming each work into a unique piece. The 
artist utilizes a variety of materials such as lino-
leum, plexiglass, zinc, and Tetra Pak, employ-
ing the drypoint technique, which results in var-
ied and captivating outcomes. Her editions are 
limited, ranging from one to three copies per 
subject, a way to preserve the integrity of the 
matrix and fully develop her ideas. The themes 
she addresses are deeply inspired by the re-
ality around her, by memories, and by emo-
tions she wishes to share. AlfamoonArtprints 
embraces the concept that art does not arise 
solely from inspiration but rather from stimuli 
and unexpected moments, seeking to capture 
the essence of ancient art to reinterpret it in a 
contemporary light, keeping its original spirit 
alive. In this perspective, the work “Overtour-
isM” serves as a manifesto of her vision. The 
waters of the Grand Canal and its buildings are 
no longer just simple backdrops but become in-
dividuals, tourists who “descend” from the sky 
in an invasion that alters and distorts the es-
sence of the city. The “crowd” effect is created 
through the mechanical and impersonal rep-
etition of silhouettes, which overlap in multiple 
layers, transforming the lagoon landscape into 
a dynamic and complex work of art. The bright 
colors reflect a lively atmosphere, while the 
dark silhouettes, made from sandpaper, com-
municate a clear warning: the city paradoxically 
risks fading and losing itself in this excess of 
presence. In this way, the artist succeeds in 
combining her reflections on the contemporary 
world with her artistic practice, creating a dia-
logue between the beauty and the fragility of 
the human experience.



LIGHTBRINGERS
Arte Digitale

70x70 cm 
2024

Fede_92    
Maria Cristina Bianchi



L’artista crea una composizione sug-
gestiva e vibrante che fonde realtà e 
simbolismo. L’opera cattura immedia-
tamente l’attenzione con l’intensità del 
cielo, caratterizzato da una tavolozza 
di colori incandescenti che spaziano 
dal giallo brillante al rosso acceso, evo-
cando una luce crepuscolare che sem-
bra fondere il giorno e la notte. Questo 
cielo è realizzato con una pennellata 
energica che richiama lo stile di Van 
Gogh, creando un effetto quasi vorti-
coso che dà vita al cielo e suggerisce 
movimento anche nell’apparente im-
mobilità dell’alba. La scena è dominata 
dal contrasto tra il mare turbolento in 
primo piano e la calma misteriosa del 
battello-candela, una scelta compositi-
va che sembra voler rappresentare la 
fragilità e la resilienza umana. L’utilizzo 
delle candele della chiesa Stadtkirche 
di Celle come protagoniste della scena 
arricchisce l’opera di una forte carica 
spirituale: le fiammelle esili e tremolan-
ti rappresentano una guida nell’oscuri-
tà, simbolo di fede e di perseveranza. 
La fusione di due fotografie sottolinea 
l’abilità dell’artista nel creare una nar-
razione visiva che va oltre l’interpreta-
zione letterale, sfidando lo spettatore 
a riflettere sul significato del viaggio e 
sull’eterna tensione tra luce e buio.

The artist creates a suggestive and vi-
brant composition that blends reality 
and symbolism. The work immediately 
captures attention with the intensity 
of the sky, characterized by a palette 
of incandescent colors ranging from 
bright yellow to fiery red, evoking a twi-
light light that seems to merge day and 
night. This sky is rendered with ener-
getic brushstrokes reminiscent of Van 
Gogh’s style, creating an almost swirl-
ing effect that brings the sky to life and 
suggests movement even within the 
apparent stillness of dawn.
The scene is dominated by the contrast 
between the turbulent sea in the fore-
ground and the mysterious calm of the 
candle-boat, a compositional choice 
that seems to represent human fragil-
ity and resilience. The use of candles 
from the Stadtkirche church in Celle as 
the protagonists of the scene enriches 
the work with a strong spiritual charge: 
the thin, flickering flames symbolize 
guidance in the darkness, a sign of 
faith and perseverance. The fusion of 
two photographs underscores the art-
ist’s skill in creating a visual narrative 
that goes beyond literal interpretation, 
challenging the viewer to reflect on the 
meaning of the journey and the eternal 
tension between light and dark.



MOVIMENTO (TRITTICO)
Acrilico su tela

80x120 cm
2023

Rosella Giorgetti    
Alessandro Giansanti



Rosella Giorgetti nasce il 22 Gennaio 
1965 a Torre San Patrizio (FE); sin da 
giovanissima comincia ad avvicinarsi 
al mondo dell’arte mostrando interesse 
per le cromie e per l’idealizzazione del-
le forme, concetti che riprenderà con 
le sue future tele sperimentando con 
diversi medium e tecniche.
Durante il corso degli anni si sofferma 
in particolar modo sull’utilizzo della 
spatola per distendere i colori ad olio, 
per poi principiare nel 2020 la ricerca 
e sperimentazione con i colori ad acri-
lico.
Le sue opere riflettono sugli stati emo-
zionali tramite l’ausilio di originali appli-
cazioni, mescolanze e sfumature, che 
riescono ad accennare a forme fluide 
rese tali dalle stratificazioni di colo-
ri; non ci sono geometrie prestabilite, 
neppure forme nitide nelle opere della 
Giorgetti, tutto sembra essere messo 
in discussione tramite un processo di 
costante evoluzione creativa che so-
vrappone macchie, vibrazioni, fioriture 
e fantasie cromatiche per ottenere un 
corpus composto da una vasta ed ap-
prezzata produzione pittorica.

Rosella Giorgetti was born on 22 Janu-
ary 1965 in Torre San Patrizio (FE); 
from a very young age she began to 
approach the world of art, showing an 
interest in colors and the idealization of 
shapes, concepts that she would take 
up again with her future canvases, ex-
perimenting with different mediums 
and techniques.
Over the years he focuses in particular 
on the use of the spatula to spread oil 
colours, and then began research and 
experimentation with acrylic colors in 
2020.
His works reflect on emotional states 
with the help of original applications, 
mixtures and shades,which manage to 
hint at fluid shapes made such by the 
stratifications of colours; there are no 
preestablished geometries, not even 
clear forms in Giorgetti’s works, every-
thing seems to be questioned through 
a process of constant creative evolu-
tion that superimposes spots, vibra-
tions, blooms and chromatic fantasies 
to obtain a corpus composed of a vast 
and appreciated pictorial production.



THE GOOD JUDGE - AN INVITATION TO WISH FOR BALANCE AND TRUTH
Oil Pastels and Acrylics

70x100cm
2024

G-M    
Marta Zugarelli



Il dipinto “Il Buon Giudice”, realizzato da un 
artista anonimo G-M, cattura un momento 
divino, invitando gli spettatori a esprimere 
un desiderio tra acque calme che brillano 
come una costellazione di stelle cadenti. 
Il contrasto tra le stelle luminose e l’atmo-
sfera circostante più morbida simboleggia 
la consapevolezza necessaria per trovare 
verità e luce nell’oscurità. Nella società 
odierna, l’oscurità si manifesta come frain-
tendimenti e persistente disuguaglianza, 
in particolare la disparità intellettuale che 
ostacola discussioni equilibrate sulle ten-
sioni sociali. Questa disuguaglianza met-
te alla prova la nostra capacità di valutare 
equamente le questioni che disturbano il 
nostro desiderio collettivo di una connes-
sione continua e armoniosa. Un buon giu-
dizio è un’arte complessa. Chi detiene la 
verità finale, specialmente quando sembra 
frammentata come un puzzle? Un buon 
giudice percepisce non in bianco e nero, 
ma in sfumature che rivelano la verità. Si 
propone di illuminare la verità senza offu-
scare la luce degli altri, ma al contrario, di 
intensificarla per creare un’unità vibrante. 
Le delicate ma audaci tonalità arancioni 
del dipinto rappresentano questa ricer-
ca: comprendere e amplificare le diverse 
verità in armonia. Un buon giudice richie-
de coraggio per rivelare la propria verità 
e ammettere i propri errori, il che spesso 
richiede più coraggio che condividere le 
proprie prospettive. Questo continuo lavo-
ro interiore e questa sfida coltivano una co-
munità di individui impegnati a costruire un 
mondo equilibrato e prospero. Raggiunge-
re questo tipo di successo è mentalmente 
impegnativo e richiede discernimento e 
motivazione. Il vero successo non è ga-
rantito a tutti coloro che lo cercano, ma a 
coloro che hanno la visione e la determi-
nazione di realizzare il proprio desiderio.

The painting “The Good Judge”, realised 
by the anonymous artist G-M, captures a 
divine moment, inviting viewers to make 
a wish amidst calm waters that shimmer 
like a constellation of shooting stars. The 
contrast between the luminous stars and 
the softer surrounding atmosphere sym-
bolizes the awareness required to find 
truth and light within the darkness. In to-
day’s society, darkness manifests as mis-
understanding and persistent inequality, 
particularly intellectual disparity that hin-
ders balanced discussions on societal 
tensions. This inequality challenges our 
ability to fairly assess the issues that dis-
rupt our collective desire for continuous, 
harmonious connection. Proper judgment 
is a complex art. Who holds the ultimate 
truth, especially when it seems fragment-
ed like a puzzle? A good judge perceives 
not in black and white but in shades that 
reveal the truth. He aims to illuminate truth 
without dimming others’ light but instead 
enhances it to create a vibrant unity. The 
painting’s delicate yet bold orange tones 
represent this quest: to understand and 
amplify diverse truths in harmony. A good 
judge requires courage to reveal their truth 
and admit their errors, which often takes 
more bravery than sharing their perspec-
tives. This continuous inner work and chal-
lenge cultivate a community of individu-
als committed to building a balanced and 
thriving world. Achieving this kind of suc-
cess is mentally demanding and calls for 
discernment and motivation. True success 
isn’t guaranteed to everyone who seeks it 
but to those with the vision and resolve to 
make their wish come true.



David Guez    
Ludovica Dagna  

HEAVEN
Oil on canvas
200x150 cm

2022



Le opere di David Guez “Heaven” e “Spi-
ritual Landscape 60,” evocano un poten-
te gioco di simbolismi e interpretazioni 
visive che sfidano la percezione dello 
spettatore. Entrambe le tele, eseguite nel 
2022 con olio su tela, misurano 200x150 
cm, ma si distinguono per le tonalità e 
l’intensità con cui evocano la dimensione 
spirituale e la profondità emotiva.
In “Heaven,” il colore rosso si espande 
ritmicamente su tutta la superficie, tra-
sportando l’osservatore verso un altrove 
invisibile, carico di presagi. La texture 
densa e le pennellate vibranti suggeri-
scono un’energia latente, un mondo al di 
là della vista tangibile che si apre a chi è 
disposto a decifrare i segreti del quadro. 
Guez gioca con la luce e l’ombra, crean-
do un dramma visivo che lascia spazio 
all’interpretazione di un mondo interiore 
in fermento.
“Spiritual Landscape 60,” invece, esplo-
ra una gamma di tonalità che vanno dal 
rosso all’arancione, conferendo alla tela 
una qualità calda e avvolgente, ma allo 
stesso tempo misteriosa. L’opera invita 
lo spettatore a perdersi in un paesaggio 
interiore, dove ogni sfumatura suggeri-
sce un sentiero spirituale da percorrere. 
Guez sembra voler esplorare il concet-
to di paesaggio come rappresentazione 
dell’anima, un luogo in cui lo spettatore 
può riflettere e confrontarsi con le proprie 
emozioni più profonde.
In entrambe le opere, David Guez si con-
ferma un maestro nel creare atmosfere 
dense di significato, offrendo uno spazio 
aperto all’introspezione e alla contempla-
zione, dove ogni sfumatura e ogni tratto 
diventa un mezzo per esplorare il mondo 
invisibile dell’anima.

The works of David Guez , “Heaven” and 
“Spiritual Landscape 60,” evoke a power-
ful interplay of symbolism and visual in-
terpretation that challenges the viewer’s 
perception. Both canvases, completed in 
2022 using oil on canvas and measuring 
200x150 cm, stand out for their tones and 
the intensity with which they evoke spir-
itual dimensions and emotional depth.
In “Heaven,” the color red rhythmically 
expands across the surface, transporting 
the observer towards an unseen realm 
dense with omens. The dense texture 
and vibrant brushstrokes suggest latent 
energy, a world beyond tangible sight 
that unfolds for those willing to decipher 
the painting’s secrets. Guez plays with 
light and shadow, creating a visual dra-
ma that allows room for interpretation of 
a turbulent inner world.
“Spiritual Landscape 60,” on the other 
hand, explores a range of hues from red 
to orange, giving the canvas a warm and 
enveloping quality that is simultaneously 
mysterious. The piece invites the viewer 
to lose themselves in an inner landscape, 
where each shade suggests a spiritual 
path to traverse. Guez seems to explore 
the concept of landscape as a represen-
tation of the soul, a place where the view-
er can reflect and confront their deepest 
emotions.
In both works, David Guez establishes 
himself as a master in creating atmos-
pheres rich with meaning, offering a 
space for introspection and contempla-
tion where every shade and every stroke 
becomes a medium for exploring the in-
visible world of the soul.



GAJOS
Olio, resina e acrilico su tela

80x105 cm
2023

Leonor Hochschild    
Alessandro Giansanti



Leonor Hochschild, artista internazio-
nale proveniente dal Messico, basa la 
propria ricerca sugli studi della materia 
e del comportamento di questa a con-
tatto con i diversi medium e le diverse
pratiche d’applicazione.
Nel suo linguaggio plastico e concet-
tuale, i materiali acquisiscono rilevan-
za per fare da ponte come significato 
tra l’etereo e l’intangibile, lo spirituale 
ed il mondo materiale.. per fare ciò la 
Hochschild indaga con tutti i linguaggi 
a sua disposizione (scultura, ceramica, 
pittura, installazione etc.).
Dall’Action Paint all’informale materi-
co più sperimentale, le tele di L. Ho-
chschild pongono il colore al centro di 
composizioni di studio e di ricerca che 
contemplano non solo la materia in sé, 
ma anche le reazioni che questa ha a 
contatto con gli altri medium, creando 
un ibrido in costante evoluzione.
Leonor fa tesoro della sua vasta produ-
zione artistico-pittorica e dell’esperien-
za maturata con le molteplici mostre 
intraprese durante il suo percorso ot-
tenendo una carriera di spicco nell’am-
biente internazionale.

Leonor Hochschild, an international 
artist from Mexico, bases her research 
on studies of matter and its behavior in 
contact with different mediums and dif-
ferent application practices.
In her plastic and conceptual lan-
guage, materials acquire relevance to 
act as a bridge as a meaning between 
the ethereal and the intangible, the 
spiritual and the material world... to do 
this Hochschild investigates with all the 
languages at her disposal (sculpture, 
ceramics, painting, installation etc.).
From Action Paint to the most experi-
mental informal material, L. Hochs-
child’s canvases place color
at the center of study and research 
compositions that contemplate not 
only the material itself, but also the 
reactions it has in contact with others 
medium, creating a constantly evolving 
hybrid.
Leonor treasures her vast artistic-pic-
torial production and the experience 
gained with the multiple exhibitions un-
dertaken during her career, obtaining 
a prominent career in the international 
environment.



LA DÉFERLANTE DE L’AQUA
Pure pigment powders on vinyl resin, materials (sand, gravel), on pre-painted cotton canvas

100x80cm
2024

Magda Igyártó    
Valentina Maggiolo 



L’opera di Magda Igyártó, artista pro-
veniente dalla Francia, esprime un 
profondo legame tra la forza della na-
tura e la fragilità della città di Venezia, 
che ospita questa esposizione. 
Cogliendo l’anima mutevole e inquie-
ta di questo luogo unico, nella sua tela 
“La déferlante de l’Aqua alta”, l’artista 
impiega polveri di pigmenti puri e ma-
teriali come sabbia e ghiaia su resina 
vinilica, una tecnica che conferisce 
intensità materica alla superficie, tra-
smettendo l’energia inarrestabile delle 
onde che avvolgono la città durante gli 
episodi di acqua alta. 
Con “Venise assoupie sous un soleil 
de plomb”, invece, ci presenta una Ve-
nezia immersa in un torpore estivo, un 
paesaggio denso di colori saturi che 
richiamano il calore soffocante e l’im-
mobilità dei canali sotto il sole. Qui la 
pittura ad olio, applicata su un fondo 
di resina acrilica, aggiunge una finitura 
più liscia e sensuale, creando un con-
trasto con la composizione preceden-
te. L’opera evoca un senso di sospen-
sione e quiete, come se la città stessa 
fosse cullata in un sogno. 

The work of Magda Igyártó, a French 
artist, reveals a deep connection be-
tween the forces of nature and the deli-
cate fragility of Venice, the city hosting 
this exhibition. Capturing the shifting, 
restless spirit of this unique place, in 
her painting “La déferlante de l’Aqua 
alta”, the artist uses pure pigment pow-
ders alongside materials like sand and 
gravel on vinyl resin. This technique 
gives the surface a tactile intensity, 
conveying the unstoppable energy of 
the waves that envelop the city during 
episodes of high water. 
With “Venise assoupie sous un soleil 
de plomb”, she instead presents Ven-
ice in a summer haze, a landscape 
rich with saturated colors that evoke 
the stifling heat and stillness of the 
canals under the sun. Here, oil paint, 
applied on an acrylic resin base, adds 
a smoother, more sensual finish, creat-
ing a contrast with the previous com-
position. This piece evokes a sense 
of suspension and calm, as if the city 
itself were lulled into a dream.



ULTIMO TRENO FANTASMA NELLA CITTÀ SOMMERSA
Acrilico su tela

50x70 cm
2023

Diana Isabella    
Marta Zugarelli 



Isabella Diana ha nutrito fin da bam-
bina una profonda passione per l’arte, 
muovendosi tra i confini della fantasia 
e della realtà. La sua carriera artistica, 
ricca e variegata, abbraccia molteplici 
forme espressive, riuscendo a fonde-
re immaginazione e vita quotidiana. Le 
sue opere creano un ponte tra il sogno 
e la realtà, offrendo un’esperienza uni-
ca e suggestiva. Ogni creazione rap-
presenta un viaggio continuo, un invi-
to per lo spettatore a esplorare nuovi 
orizzonti e a vedere il mondo sotto una 
luce diversa. Attraverso il suo lavoro, 
Isabella guida il pubblico in un percor-
so di scoperta, risvegliando emozioni e 
nuove visioni della realtà.

Since childhood, Isabella Diana has 
nurtured a deep passion for art, mov-
ing between the boundaries of fantasy 
and reality. Her rich and varied artis-
tic career embraces multiple forms of 
expression, successfully blending im-
agination with everyday life. Her works 
create a bridge between dreams and 
reality, offering a unique and evocative 
experience. Each creation represents 
a continuous journey, inviting the view-
er to explore new horizons and see the 
world in a different light. Through her 
work, Isabella guides the audience on 
a path of discovery, awakening emo-
tions and new visions of reality.



VENEZIA
Tecnica mista materico, acrilico e foglia oro

40x40 cm 
2024

Kannamuris    
Valentina Maggiolo 



Anche in occasione di questa mostra, 
le opere di Kannamuris colpiscono 
per l’intensità espressiva, veicolata 
da un uso simbolico del colore che si 
fa protagonista e filo conduttore delle 
sue creazioni. Ogni opera è un viaggio 
emotivo, di sospensione, che passa 
dall’astratto al figurativo con delica-
tezza. In “My life” si affrontano le fasi 
della vita umana, dal dolore alla rina-
scita, dal nero della sofferenza all’oro 
dello splendore. Grazie a “Sensualità” 
siamo trasportati dentro una scena in-
tima e intensa, che esplora la tematica 
del nudo attraverso l’uso di tre colori: il 
bianco, l’azzurro e il rosso, su sfondo 
nero per darne risalto. Il culmine arriva 
con “Venezia”, che recupera il sogget-
to prediletto dall’artista: il reggiseno. 
Quasi celato dal colore, materico con 
applicazioni di foglia d’oro, ricorda la 
ricchezza storica della città, rendendo 
l’opera una vera e propria esperienza 
culturale. L’incanto di Venezia si fonde 
con i temi sociali trasmessi da Kanna-
muris. 

Once again, in this exhibition, Kanna-
muris’ works captivate with their ex-
pressive intensity, conveyed through a 
symbolic use of color that takes center 
stage as the guiding thread of their 
creations. Each piece is an emotional 
journey, suspended in time, delicately 
transitioning from the abstract to the 
figurative. In “My Life”, we witness the 
stages of human experience, from 
pain to rebirth, from the black of suffer-
ing to the gold of radiance. “Sensual-
ity” transports us into an intimate and 
intense scene, exploring the theme of 
nudity through the use of three colors: 
white, blue, and red, all set against a 
black background for emphasis. The 
apex is found in Venice, which revisits 
one of the artist’s favored subjects: the 
bra. Almost hidden within the colors, its 
materiality enriched by gold leaf appli-
cations, it recalls the historical wealth 
of the city, turning the work into a true 
cultural experience. The enchantment 
of Venice blends with the social themes 
conveyed by Kannamuris.



GOLDFISH
Oil on stretched canvas, gloss varnish

100x70 cm
2024

Kateryna Khapilina    
Ludovica Dagna



L’opera “Goldfish” di Katerina Khapili-
na trasporta l’osservatore in un mondo 
incantato, dove elementi naturali si in-
trecciano per creare un’atmosfera unica, 
sospesa tra realtà e immaginazione. La 
tela, illuminata da colori vividi e dettaglia-
ti, rappresenta una foresta di bambù che 
diventa il peculiare habitat di vivaci pesci 
rossi, i quali si muovono liberamente tra 
i fusti come fossero creature sospese tra 
acqua e aria.La scelta cromatica è auda-
ce e seducente, con tonalità di verde che 
evocano profondità e tranquillità, mentre 
gli accenti di arancio dei pesci rossi cre-
ano un contrasto visivo che attira subito 
lo sguardo. La finitura lucida ottenuta con 
la vernice trasparente aggiunge un effetto 
di brillantezza che amplifica la sensazio-
ne di freschezza e vitalità dell’opera.Kha-
pilina dimostra un’abilità tecnica notevole 
nell’uso dell’olio, creando texture e sfu-
mature che conferiscono tridimensionalità 
alla scena. I dettagli minuziosi dei pesci e 
del bambù evidenziano una meticolosità 
nell’esecuzione e un profondo apprezza-
mento per la natura. “Goldfish” non è solo 
una rappresentazione di creature acquati-
che in un contesto inusuale, ma è anche 
una riflessione sull’armonia tra due mon-
di apparentemente inconciliabili, un invito 
a trovare bellezza e meraviglia in luoghi 
inaspettati.L’opera trasmette un senso di 
serenità e allo stesso tempo di curiosità, 
incantando lo spettatore e spingendolo a 
riflettere sulla relazione tra l’essere umano 
e la natura. “Goldfish” si distingue per la 
sua capacità di trasformare un semplice 
scenario in un’esperienza visiva ricca di 
simbolismi e sfumature emotive.

Katerina Khapilina’s artwork “Goldfish” 
transports the viewer to an enchanted 
world where natural elements intertwine 
to create a unique atmosphere, suspend-
ed between reality and imagination. The 
canvas, illuminated by vivid and detailed 
colors, depicts a bamboo forest that be-
comes the peculiar habitat of lively goldfish, 
moving freely among the stalks as if they 
were creatures floating between water and 
air.The bold and captivating color choices 
feature shades of green that evoke depth 
and tranquility, while the orange accents of 
the goldfish create a visual contrast that 
immediately draws the eye. The glossy fin-
ish, achieved with a transparent varnish, 
adds a brilliance that enhances the fresh-
ness and vitality of the piece.Khapilina 
demonstrates remarkable technical skill in 
her use of oil paint, creating textures and 
gradients that give a three-dimensional 
feel to the scene. The meticulous details 
of the fish and bamboo showcase a pre-
cision in execution and a deep apprecia-
tion for nature. “Goldfish” is not merely a 
representation of aquatic creatures in an 
unusual setting; it is also a reflection on 
the harmony between two seemingly in-
compatible worlds, an invitation to find 
beauty and wonder in unexpected places.
The artwork conveys a sense of serenity 
and, at the same time, curiosity, enchant-
ing the viewer and prompting reflection on 
the relationship between humans and na-
ture. “Goldfish” stands out for its ability to 
transform a simple scene into a visual ex-
perience rich in symbolism and emotional 
nuances.



THE FEATHER OF A PHOENIX
Fluid art

50x50 cm 
2023

Dora Kovacs   
Giulia Lanza  



La fenice è l’uccello mitologico capace 
di risorgere dalle proprie ceneri ed è il 
simbolo del ciclo di vita, morte e resur-
rezione che per la religione egizia era il 
fulcro della spiritualità e spiegava ogni 
fenomeno naturale. L’artista riflette, 
nella sua opera, su questi antichi signi-
ficati riportandoli all’attualità. La piuma 
diventa lo strumento per pensare a 
quanto siano fondamentali per l’uomo 
moderno: speranza, vita e il ciclo infi-
nito del rinnovamento. I colori accesi 
e brillanti colpiscono e rapiscono l’oc-
chio dell’osservatore. In particolare, 
spiccano l’oro e il rosso. “The feather 
of Phoenix”.. brilla di una luce morbi-
da ed eterea, che pulsa con il calore di 
una fiamma eterna. Il suo tocco porta 
con sé il potere della rinascita, come 
se l’essenza stessa del rinnovamento 
fosse intessuta in ogni delicato filo.  

The phoenix is the mythological bird ca-
pable of rising from its own ashes and 
is the symbol of the cycle of life, death 
and resurrection that for the Egyptian 
religion was at the heart of spirituality 
and explained every natural phenom-
enon. In his work, the artist reflects on 
these ancient meanings, bringing them 
back to the present day. The feather 
becomes a tool to think about how fun-
damental they are for modern man: 
hope, life and the endless cycle of re-
newal. The bright, vivid colours strike 
and enrapture the eye of the observer. 
In particular, gold and red stand out. 
“The feather of Phoenix” shines with a 
soft, ethereal light, pulsating with the 
warmth of an eternal flame. Its touch 
carries with it the power of rebirth, as if 
the very essence of renewal were wo-
ven into each delicate thread.



LIFE’S FLOWING WATER
Terra colorata e acrilico su tela

60x90cm
2024

Martin Kralj    
Maria Cristina Bianchi 



Il lavoro di Martin Kralj si distingue per 
la capacità di generare nello spettatore 
una risposta emotiva intensa e imme-
diata. La sua dichiarazione, “Con i miei 
lavori desiderosi di provocare nello 
spettatore qualcosa di vivo, di vivace”, 
riflette pienamente la natura dinamica 
delle sue opere. Le sue tele si caratte-
rizzano per una combinazione di colori 
accattivanti e audaci, capaci di cattu-
rare l’attenzione e di mantenere un’in-
terazione costante con chi le osserva. 
La forza espressiva di Kralj risiede nel 
segno astratto che utilizza: nonostan-
te l’assenza di una rappresentazione 
figurativa tradizionale, lo spettatore 
può scorgere immagini e figure appe-
na accennate. Questo approccio semi-
figurativo, arricchito da dettagli come 
lettere e parole, richiama l’estetica del 
graffito, quasi come se l’artista potesse 
trasferire l’energia urbana e la sponta-
neità della street art sulla tela. 
Nelle sue composizioni, i toni del ros-
so, del blu e del nero si mescolano e si 
sovrappongono creando una superfi-
cie complessa, in cui la pittura sembra 
quasi respirare e vibrare. Il contrasto 
tra le tonalità fredde e calde genera un 
senso di tensione e movimento come 
se l’artista vorrebbe rappresentare un 
tumulto interiore o un paesaggio emo-
tivo in costante trasformazione.

Martin Kralj’s work is distinguished by 
its ability to generate in the viewer an 
intense and immediate emotional re-
sponse. His statement, “With my works 
eager to provoke in the viewer some-
thing alive, lively,” fully reflects the dy-
namic nature of his works. His canvas-
es are characterized by a combination 
of eye-catching and bold colors, ca-
pable of capturing attention and main-
taining a constant interaction with the 
viewer. 
Kralj’s expressive strength lies in the 
abstract sign he uses: despite the ab-
sence of traditional figurative represen-
tation, the viewer can glimpse barely 
noticeable images and figures. This 
semi-figurative approach, enriched by 
details such as letters and words, re-
calls the aesthetics of graffiti, almost 
as if the artist could transfer the urban 
energy and spontaneity of street art to 
the canvas. 
In his compositions, tones of red, 
blue and black mix and overlap, cre-
ating a complex surface in which the 
paint almost seems to breathe and vi-
brate. The contrast between the cold 
and warm tones generates a sense of 
tension and movement as if the artist 
would like to represent an inner turmoil 
or an emotional landscape in constant 
transformation.



UNVEILED IMMERSIVE
Performance art

2022-2024

Andrea Kraus    
Ludovica Dagna 



Andrea Kraus, con la sua opera Unveiled 
Immersive, ci offre una riflessione profon-
da sulla percezione e la rappresentazione 
dell’essenza umana. Basata sulla sua per-
formance artistica Unveiled, questa instal-
lazione visiva esplora il complesso pro-
cesso di creazione di un “ritratto interiore”, 
un concetto che trascende la mera fisicità 
per rivelare ciò che l’artista definisce come 
il “vero essere” della persona.
Durante la performance, l’artista si trova 
faccia a faccia con sconosciuti in comple-
to silenzio, uno scambio muto che sfida i 
confini dell’interazione umana tradiziona-
le. Il contatto visivo diventa il mezzo pri-
mario di comunicazione, un canale attra-
verso cui Kraus tenta di captare l’essenza 
più profonda dell’individuo, oltre la super-
ficie corporea. È in questi istanti di intensa 
osservazione e connessione che l’artista 
lascia evolvere nella sua mente un’im-
magine, un “ritratto interiore” che va oltre 
la semplice apparenza esteriore. Questo 
processo intimo e meditativo viene tradot-
to in animazioni che danno forma visiva a 
questa evoluzione percettiva, mostrandoci 
la progressione del ritratto interiore mentre 
si sviluppa nell’immaginazione dell’artista.
Il lavoro di Kraus non è solo un esercizio di 
rappresentazione, ma una sfida alle con-
venzioni della ritrattistica. Laddove il ritrat-
to tradizionale si concentra sul visibile e 
sul tangibile, Unveiled Immersive ci invita 
a riflettere sull’invisibile: l’essenza interio-
re, la soggettività dell’esperienza umana. 

Andrea Kraus, with her work Unveiled Im-
mersive, offers a profound reflection on the 
perception and representation of the hu-
man essence. Based on her performance 
art Unveiled, this visual installation ex-
plores the complex process of creating an 
“inner portrait,” a concept that transcends 
mere physicality to reveal what the artist 
describes as the individual’s “true being.”
During the performance, the artist sits face 
to face with strangers in complete silence, 
engaging in a silent exchange that chal-
lenges the boundaries of traditional hu-
man interaction. Eye contact becomes the 
primary means of communication, a chan-
nel through which Kraus attempts to cap-
ture the deepest essence of the individual, 
beyond the corporeal surface. It is in these 
moments of intense observation and con-
nection that the artist allows an image, an 
“inner portrait,” to evolve in her mind, mov-
ing beyond mere outward appearance. 
This intimate and meditative process is 
translated into animations that visually 
portray this perceptive evolution, showing 
us the progression of the inner portrait as it 
develops in the artist’s imagination.
Kraus’s work is not just an exercise in rep-
resentation, but a challenge to convention-
al portraiture. Whereas traditional portraits 
focus on the visible and tangible, Unveiled 
Immersive invites us to reflect on the invis-
ible: the inner essence, the subjectivity of 
human experience.



EXTENSION OF SELF
Collage Acrylic, ink, paper on canvas

80x100 cm
2024

Andrea Kraushofer    
Ludovica Dagna 



Andrea Kraushofer, cresciuta e formata a 
St. Pölten, ha inizialmente intrapreso studi 
di Economia presso la Vienna University of 
Economics and Business (WU) e successi-
vamente in Arteterapia presso la Sigmund 
Freud University di Vienna. La sua forma-
zione artistica sotto la guida di Leslie de 
Melo ha influenzato profondamente il suo 
approccio all’espressione attraverso l’arte. 
Con molti anni di esperienza professiona-
le nel mondo degli affari, oggi Kraushofer 
lavora come insegnante d’arte, artista in-
dipendente e arteterapeuta in uno studio 
privato.Il lavoro di Andrea Kraushofer è 
carico di energia e caratterizzato da una 
fusione unica di forme astratte, accenti di 
colore vivaci e gruppi organici che sug-
geriscono spesso elementi figurativi. Sot-
to il concetto guida Inside Out, crea una 
forma di linguaggio che comunica senza 
parole, lasciando spazio alla libera inter-
pretazione personale. Questo processo 
artistico si concentra sull’espressione del 
mondo interiore umano, superando il pen-
siero razionale e incarnando un linguaggio 
universale e intuitivo che ogni spettatore 
può fare proprio in modo unico.L’arte di 
Kraushofer è affermativa e inclusiva; of-
fre spazio per tutto e per tutti – persone, 
animali misteriosi, esseri senza nome, e 
anche per le cose che sembrano manca-
re a prima vista. “Credo che ogni persona 
possa trovare un senso di appartenenza 
nei miei dipinti,” afferma l’artista. Questo 
senso di appartenenza e apertura invita gli 
spettatori a diventare parte essi stessi del-
la narrazione visiva.

Andrea Kraushofer, raised and educated 
in St. Pölten, initially pursued studies in 
Economics at the Vienna University of 
Economics and Business (WU) and later 
in Art Therapy at the Sigmund Freud Uni-
versity in Vienna. Her artistic training under 
Leslie de Melo profoundly influenced her 
approach to expression through art. With 
many years of professional experience in 
the business world, Kraushofer now works 
as an art teacher, independent artist, and 
art therapist in private practice.Andrea 
Kraushofer’s energetically charged work 
is defined by a unique fusion of abstract 
forms, vibrant color accents, and organic 
clusters that frequently suggest figurative 
elements. Under the guiding concept In-
side Out, she creates a form of language 
that communicates without words, leaving 
space for personal interpretation. This ar-
tistic process focuses on expressing the 
inner world of human beings—a mode 
of expression that transcends rational 
thought, embodying a universal and intui-
tive language that each viewer can con-
nect with in their own way.Kraushofer’s art 
is affirmative and inclusive; it offers space 
for everything and everyone—people, 
mysterious animals, unnamed beings, and 
even the things that seem to be missing 
at first glance. “I believe every person can 
find a sense of belonging in my paintings,” 
says the artist. This sense of belonging 
and openness invites viewers to become 
part of the visual narrative themselves.



Marija Lalosevic    
Anna Poddine 

LAGOON IN SUNSET
Acrilico su tela

120x90 cm
2024



“Lagoon in Sunset” di Marija Lalošević 
celebra la magia della laguna venezia-
na con un’esplosione di colori vivaci 
e una tecnica pittorica intensa. I toni 
caldi del rosso e dell’arancione si me-
scolano con il verde e il blu profondo, 
evocando le sfumature di un tramon-
to sulla laguna. L’opera trasmette un 
senso di movimento e vitalità, facendo 
percepire all’osservatore quasi il rifles-
so della luce sulle acque che sembra 
danzare con il ritmo delle onde. La 
pennellata densa e gestuale di Marija 
evoca l’energia palpabile di Venezia, 
una città sospesa tra acqua e cielo. 
La pittura invita l’osservatore a immer-
gersi in un paesaggio in cui la natura e 
la città sembrano fondersi in un’armo-
nia sospesa e affascinante, catturan-
do il cuore pulsante di Venezia in un 
momento senza tempo e aprendo un 
varco sulle emozioni e sui ricordi che 
questo scenario può suscitare.

“Lagoon in Sunset” by Marija Lalošević 
celebrates the magic of the Venetian 
lagoon with an explosion of bright 
colors and intense pictorial technique. 
Warm tones of red and orange blend 
with green and deep blue, evoking the 
hues of a sunset over the lagoon. The 
work conveys a sense of movement 
and vitality, making the observer per-
ceive almost the reflection of light on 
the water that seems to dance with the 
rhythm of the waves. The dense and 
gestural brush stroke of Marija evokes 
the palpable energy of Venice, a city 
suspended between water and sky. 
The painting invites the viewer to im-
merse himself in a landscape where 
nature and city seem to merge into a 
suspended and fascinating harmony, 
capturing the beating heart of Venice 
in a timeless moment and opening a 
way on the emotions and memories 
that this scenario can arouse.



N.236. COMPOSIZIONE N.167
Acrilico 

70x85 cm 
2019

Lorenzo Lombardo    
Valentina Maggiolo



L’opera dell’artista italiano Loren-
zo Lombardo emerge quale brillante 
esempio di come l’arte digitale possa 
tradursi in una potente espressione di 
equilibrio cromatico e dinamismo for-
male. L’uso di tonalità di blu e verde 
cattura immediatamente l’attenzione, 
suggerendo un movimento intrinseco, 
quasi pulsante, grazie all’alternanza 
ritmica delle linee.
L’artista gioca abilmente con le geo-
metrie delle strisce parallele, inclinan-
dole in modo imperfetto per rompere la 
rigidità della composizione e generare 
un’armonia dinamica. Questa scelta 
introduce una leggera tensione visiva, 
dando all’opera un tratto distintivo e 
sottilmente destabilizzante. L’elemento 
della distorsione nelle strisce, voluta-
mente imperfetto, suggerisce un moto 
perpetuo, come un flusso controllato di 
energia che attraversa la tela.

The work of Italian artist Lorenzo Lom-
bardo stands as a brilliant example of 
how digital art can be transformed into 
a powerful expression of chromatic bal-
ance and formal dynamism. The use of 
blue and green tones immediately cap-
tures attention, suggesting an intrinsic, 
almost pulsing movement through the 
rhythmic alternation of lines.
The artist skillfully plays with the ge-
ometry of parallel stripes, tilting them 
imperfectly to break the rigidity of the 
composition and create a dynamic har-
mony. This choice introduces a subtle 
visual tension, giving the work a dis-
tinctive and slightly destabilizing char-
acter. The element of distortion in the 
stripes, intentionally imperfect, sug-
gests a sense of perpetual motion, like 
a controlled flow of energy that travers-
es the canvas.



Giovanna Magri    
Marta Zugarelli 

LA CENERE (PROGETTO NATURE NEED)
Polaroid 20x25 (con Banco Ottico)

96x130 cm
2023



Ugo Mulas sosteneva che non esistono “belle” 
fotografie, ma solo “buone” fotografie, sottoline-
ando l’importanza del contenuto e del messag-
gio. Riprendendo le parole di Renato Corsini, 
Direttore artistico del Centro della Fotografia Ita-
liana MA.CO.F, Giovanna Magri questa lezione 
l’ha abbondantemente recepita e l’ha messa in 
pratica rifiutando la banalità e gli stereotipi che 
ci capita spesso di incontrare nella produzione 
fotografica. Nel suo ultimo progetto, “Nature 
Need”, affronta il tema della tutela della natura 
e del riscaldamento globale, evidenziando l’ere-
dità lasciata dalle generazioni passate e le sfide 
che i giovani devono affrontare. Le sue opere, 
attraverso il ritratto dei quattro elementi naturali 
e la nudità dei giovani, invitano alla riflessione 
e alla responsabilità collettiva. Magri riesce a 
improntare il suo lavoro su un personale stile 
distintivo, trasformando le immagini in testimo-
nianze sociali. Le sue fotografie sollecitano in-
terrogativi e pongono una differenza fondamen-
tale tra “guardare” e “partecipare”, sottolineando 
come l’impatto di un’immagine possa stimolare 
una consapevolezza attiva.
Giovanna Magri, docente e coordinatrice del di-
partimento di fotografia della Libera Accademia 
di Belle Arti di Brescia, crea immagini fotografi-
che che richiamano l’idea di riti, utilizzando un 
approccio lento e contemplativo per avvicinare 
i giovani agli elementi naturali. In un’epoca di 
desimbolizzazione, l’autrice si distacca dalla fre-
nesia contemporanea, invitando i soggetti nudi 
a riscoprire la loro corporeità e a connettersi 
profondamente con la natura. Le sue fotografie, 
attraverso l’uso di doppie esposizioni e una par-
ticolare attenzione alla materia, sembrano me-
scolare uomini ed elementi naturali, conferendo 
un’aura di mistero e sacralità. I soggetti, con 
occhi chiusi o che guardano direttamente l’os-
servatore, invitano a un’esperienza meditativa. 
La natura, raffigurata con tonalità richiamanti il 
passato e la sacralità, suggerisce la necessità di 
un nuovo legame con la Terra, percepita come 
essenziale per la nostra vita. Le immagini di Ma-
gri, simili a ierofanie, trasformano il modo in cui 
vediamo la natura, invitandoci a riscoprirne il mi-
stero e il valore spirituale, suggerendo un ritorno 
a un sentimento di connessione profonda con il 
mondo.

Ugo Mulas argued that there are no “beautiful” 
photographs, only “good” photographs, em-
phasizing the importance of content and mes-
sage. Echoing the words of Renato Corsini, Ar-
tistic Director of the Italian Photography Center 
MA.CO.F, Giovanna Magri has fully embraced 
this lesson and put it into practice by rejecting 
the banality and stereotypes often encountered 
in photographic production. In her latest project, 
“Nature Need,” she addresses the theme of na-
ture conservation and global warming, highlight-
ing the legacy left by past generations and the 
challenges that young people must face. Her 
works, through the portrayal of the four natural 
elements and the nudity of young people, invite 
reflection and collective responsibility. Magri 
manages to imprint her work with a distinctive 
personal style, transforming images into social 
testimonies. Her photographs provoke ques-
tions and highlight a fundamental difference be-
tween “looking” and “participating,” underscor-
ing how the impact of an image can stimulate 
active awareness.
Giovanna Magri, a teacher and coordinator of 
the photography department at the Free Acad-
emy of Fine Arts in Brescia, creates photograph-
ic images that evoke the idea of rituals, using 
a slow and contemplative approach to connect 
young people with natural elements. In an era 
of desymbolization, the author distances herself 
from contemporary frenzy, inviting her nude sub-
jects to rediscover their physicality and deeply 
connect with nature. Her photographs, through 
the use of double exposures and a particular fo-
cus on materiality, seem to blend humans with 
natural elements, imparting an aura of mys-
tery and sacredness. The subjects, with closed 
eyes or gazing directly at the observer, invite 
a meditative experience. Nature, depicted in 
tones reminiscent of the past and sacredness, 
suggests the necessity of a new bond with the 
Earth, perceived as essential for our lives. Ma-
gri’s images, akin to hierophanies, transform the 
way we see nature, inviting us to rediscover its 
mystery and spiritual value, suggesting a return 
to a deep feeling of connection with the world.



DO UT DES
Tecnica fotografica

50x70 cm 
2024

Alessio Marzola    
Valentina Maggiolo



L’artista Alessio Marzola si presenta a 
questa nuova esposizione mostrando 
un approccio prevalentemente metafi-
sico, che ci trasporta in una dimensio-
ne sospesa. L’opera “Do ut Des” su-
pera la tradizionale visione fotografica 
incentrata sui soggetti umani e pone al 
centro della scena un manichino, figura 
umanoide priva di connotazioni fisiche 
ma di forte presenza. In equilibrio pre-
cario - una vera e propria sospensio-
ne - su un asse sostenuto da barattoli 
di vetro, esso incarna una riflessione 
sul tema dell’identità e della precarie-
tà dell’esistenza nelle dinamiche della 
nostra società. Due specchi, uno ret-
tangolare e uno circolare, simboleg-
giano la coesistenza di mente e corpo, 
di ragione e di impulso, rimandando 
all’ideale di auto-immagine spesso 
imposto nei conflitti di accettazione in 
una società dai rigidi canoni. Infine il 
titolo stesso, Do ut Des, richiama una 
relazione di scambio tra le persone… 
scambio, in questo caso, estremamen-
te intimo e personale. 

The artist Alessio Marzola presents a 
predominantly metaphysical approach 
in this new exhibition, transporting us 
into a suspended dimension. His work 
“Do ut Des” transcends the traditional 
photographic focus on human subjects 
by placing at its center a mannequin 
– a humanoid figure devoid of physi-
cal characteristics yet strongly present. 
In a precarious balance, a true state 
of suspension, on a beam supported 
by glass jars, it embodies a reflection 
on identity and the precarious nature 
of existence within societal dynamics. 
Two mirrors, one rectangular and the 
other circular, symbolize the coexist-
ence of mind and body, reason and im-
pulse, pointing to an ideal self-image 
often imposed within struggles for ac-
ceptance in a society with rigid stand-
ards. Finally, the very title, Do ut Des, 
evokes a relational exchange between 
people… an exchange that is, in this 
case, deeply intimate and personal.



FROSCH
Colored pencil on black paper

72x102 cm
2024

Bernhard Meixner    
Valentina Maggiolo 



Due opere, due simboli sospesi. L’ar-
tista tedesco Bernhard Meixner dimo-
stra un’ottima padronanza della tecni-
ca delle matite colorate su carta nera, 
da cui i soggetti rappresentati emergo-
no dal fondo scuro con una luminosità 
potente. La cura per i dettagli rende 
“Frosch” e “Kolibri” ancora più tridi-
mensionali alla percezione dell’occhio, 
innalzando i due animali a ode nei 
confronti della natura. La sospensione 
quasi eterea dei soggetti li rende eter-
ni e immortali, vicini ma irraggiungibili, 
brillanti come un oggetto del desiderio. 
Il gioco di luci e ombre creato dall’arti-
sta enfatizza la leggerezza del colibrì 
e del rospo, trasmettendo una connes-
sione con il mondo animale, esaltan-
done la bellezza e la preziosità. 

Two works, two suspended symbols. 
German artist Bernhard Meixner dem-
onstrates a masterful command of 
colored pencil on black paper, from 
which his subjects stand out with pow-
erful luminosity against the dark back-
ground. The meticulous attention to 
detail makes “Frosch” and “Kolibri” ap-
pear even more three-dimensional to 
the viewer’s eye, elevating both crea-
tures into an ode to nature itself. The 
almost ethereal suspension of these 
subjects make them timeless and im-
mortal - close, yet untouchable, shin-
ing like objects of desire. Through 
a delicate play of light and shadow, 
Meixner emphasizes the lightness of 
the hummingbird and the frog, convey-
ing a deep connection with the animal 
world while celebrating its beauty and 
preciousness.



AUTOSCATTO
Fotografia
70x100 cm

2016

Federica Anna Molfese    
Alessandro Giansanti 



L’opera fotografica e autobiografica di 
Federica Anna Molfese (1988-2023) è 
uno scatto appartenente alla serie di 6 
fotografie del 2016. Le opere sono par-
te della ricerca intraprese dall’artista 
(FAM), uno sguardo sul difficile periodo 
di cure che l’ha portata ad abbracciare 
la creatività come mezzo di emancipa-
zione e di sostegno.
La Molfese si approccia alla scultura, 
pittura, fotografia e poesia, narrando 
con ogni mezzo a disposizione intimi 
spaccati della propria interiorità facen-
dosi specchio e testimone di quel cam-
biamento che ha fagocitato ogni aspet-
to della sua vita; dalla serie di 25 scatti 
intrapresi durante la terapia oncologi-
ca senologica (“Buonvento”), sino alle 
tele policromatiche e le piccole scultu-
re in terracotta, tutto è proiezione di un 
profonda e brillante umanità.
FAM riesce a creare composizioni ric-
che di vita e di carattere prive di filtro 
alcuno, tipiche di chi, grazie alla pro-
pria potenza espressiva, vuole entrare 
nel cuore del fruitore facendo riflettere 
e rispecchiare nell’altrui condizione tra-
mite la testimonianza del proprio stato 
emotivo.

The photographic and autobiographi-
cal work by Federica Anna Molfese 
(1988-2023) is a shot belonging to the 
series of 6 photographs from 2016. 
The works are part of the research un-
dertaken by the artist (FAM), a look at 
the difficult period of treatment that led 
to embrace creativity as a means of 
empowerment and support.
Molfese approaches sculpture, paint-
ing, photography and poetry, narrat-
ing intimate glimpses of her interiority 
with every means available, becoming 
a mirror and witness to that change 
that has engulfed every aspect of her 
life; from the series of 25 shots taken 
during breast cancer therapy (“Buon-
vento”), to the polychromatic canvases 
and small terracotta sculptures, every-
thing is a projection of a profound and 
brilliant humanity.
FAM manages to create compositions 
full of life and character without any fil-
ter, typical of those who, thanks to their 
expressive power, want to enter the 
heart of the user by making them re-
flectand reflect on the condition of oth-
ers through the testimony of their own 
emotional state.



CAFFÈ VOLANTE
Olio su tela
70x100 cm

2023

Lucia  Novelli    
Alessandro Giansanti



Lucia Novelli, classe ‘56, è un’artista 
autodidatta che ha saputo accumula-
re una grande esperienza pittorica pur 
non subendo influenza alcuna dagli 
ambienti accademici. Con le sue ope-
re ad olio su tela a tematica onirica la 
Novelli riesce a rappresentare ambien-
tazioni fantastiche e mondi fiabeschi 
riconnettendosi ad un stato puro tipico 
di quell’infanzia insita in tutti noi.
Col libero flusso di narrazione pone 
l’accento su storie di sogni, pensieri e 
vivida immaginazione cercando di co-
gliere strutture oniriche grazie a fanta-
siosi viaggi; il narrar continuo e alter-
nato tra ricordi e sensazioni di L.Novelli 
pone l’accento sulla costante ricerca di 
uno stato emozionale puro portano alla 
creazione di un figurativo originale ed 
unico nel suo genere.
In “Caffè volante” la Novelli ripercorre 
quel fluttuare d’immagini tipico della 
sua produzione stratificando soggetti 
e minuti dettagli in un vortice di surre-
ali spazi della memoria, congelando il 
tempo in una dimensione in cui passa-
to, presente e futuro s’intersecano.

Lucia Novelli, born in 1956, is a self-
taught artist who has been able to ac-
cumulate great pictorial experience de-
spite not being influenced by academic 
circles. With her dream-themed oil on 
canvas works, Novelli manages to rep-
resent fantastic settings and fairy-tale 
worlds, reconnecting to a pure state 
typical of that childhood inherent in all 
of us.
With the free flow of narration, he plac-
es the emphasis on stories of dreams, 
thoughts and vivid imagination, try-
ing to capture dreamlike structures 
thanks to imaginative journeys; L. No-
velli’s continuous and alternating nar-
ration between memories and sensa-
tions places emphasis on the constant 
search for a pure emotional state lead-
ing to the creation of an original and 
unique figurative art.
In “Caffè Volante” Novelli retraces that 
floating of images typical of her produc-
tion by stratifying subjects and minute 
details in a vortex of surreal spaces of 
memory, freezing time in a dimension 
in which past, present and future inter-
sect.



SEALIFE I - SEALIFE II
Mixed Media on Canvas
70x50 cm (Diptychon)

2024

Gerti Papesch    
Valentina Maggiolo



Il dittico di Gerti Papesch, intitolato “Se-
alife”, invita lo spettatore a immergersi 
in un universo subacqueo di rara bel-
lezza e profondità. Il blu turchese dello 
sfondo evoca la trasparenza cangiante 
delle acque lagunari veneziane, pro-
iettando un senso di spazio illimitato e 
calma. Le forme viola scuro, fluttuan-
ti e organiche, richiamano misteriose 
creature marine, mentre le sfumature 
giallo-arancio rappresentano la luce 
del sole che penetra nell’acqua, sug-
gerendo sia il dinamismo naturale che 
il riflesso della vita quotidiana venezia-
na. 
Con una sensibilità unica, l’immagi-
ne rappresentata combina la bellezza 
naturale della città lagunare, nella sua 
complessità che nel tempo l’ha resa 
unica e inimitabile, dando un’altra pro-
spettiva ai visitatori. 

The diptych “Sealife” by Gerti Papesch 
invites the viewer to dive into an un-
derwater universe of rare beauty and 
depth. The turquoise blue background 
represents the shifting transparency of 
the Venetian lagoon waters, project-
ing a sense of boundless space and 
tranquility. Dark purple shapes, floating 
and organic, resemble mysterious ma-
rine creatures, while the yellow-orange 
tones suggest sunlight penetrating the 
water, hinting at both natural dynamism 
and a reflection of Venice’s daily life. 
With a unique sensitivity, the image 
combines the natural beauty of the la-
goon city and its complex, inimitable 
character, offering visitors a fresh per-
spective on Venice’s singular charm.



DEMONI
Grafite e pastelli su cartoni colorati

50x70 cm
2024

Fabio Pini    
Alessandro Giansanti 



Fabio Pini nasce a Roma nel 1973, 
vive nella capitale dove tuttora lavora 
come artista autodidatta ma di grande 
talento, studiando dal 2011 al 2014 di-
segno e pittura presso l’atelier del ma-
estro Gianluigi Mattia dove avrà modo 
di poter perfezionare la sua tecnica ar-
tistica.
Nelle opere di Pini magia e smarrimen-
to s’intrecciano come fili abilmente in-
tessuti da una tecnica sopraffine e da 
tematiche surreali che dondolano tra 
dolcezza ed inquietudine. Dall’incom-
prensione, e la malinconia, alle intimità 
dell’animo e le delicatezze dello spiri-
to, i rapporti umani in Pini si sofferma-
no su ciò che non viene raccontato, il 
punto di vista degli ultimi, i deformi e gli 
emarginati.
“Demoni” è parte di questo processo 
di narrazione che favorisce l’incredibile 
manualità nel disegno dell’inconsueto 
artista, inserendo il colore grazie all’u-
tilizzo di monocromie dovute da car-
toni colorati che si sovrapponendosi 
riescono ed accompagnano la grigia 
grafite dimostrando una maturazione 
stilistica ed un ampliamento dell’oriz-
zonte creativo di un Pini che ha impa-
rato a padroneggiare la propria tecnica 
e a conoscerne i segreti.

Fabio Pini was born in Rome in 1973, 
lives in the capital where he still works 
as a self-taught but very talented art-
ist, studying drawing and painting from 
2011 to 2014 at the atelier of master 
Gianluigi Mattia where he will be able 
to perfect his artistic technique.
In Pini’s works, magic and confusion 
are intertwined like threads skillfully 
woven together by a refined technique 
and surreal themes that swing between 
sweetness and restlessness. From in-
comprehension and melancholy, to the 
intimacies of the soul and the delica-
cies of the spirit, human relationships 
in Pini focus on what is not told, the 
point of view of the least, the deformed 
and the marginalized.
“Demons” is part of this narration pro-
cess which favors the incredible man-
ual skill in the drawing of the unusual 
artist, inserting color thanks to the use 
of monochromes resulting from color-
ed cartoons which, by overlapping, 
succeed and accompany the gray 
graphite demonstrating a stylistic and 
an expansion of the creative horizon of 
a Pini who has learned to master his 
technique and know its secrets.



SETE
Olio su tela arricchito con acrilico

70x70 cm
2023

Maurizio Pittarella    
Alessandro Giansanti



Maurizio Pittarella, artista emergente 
ed autodidatta, principia la sua carriera 
artistica con un figurativo pittorico col 
gusto per la rappresentazione di scene 
naturalistiche, bucoliche e di vita quo-
tidiana.
Nell’opera “Sete” Pittarella raccon-
ta la tematica dell’acqua e di quanto 
essa sia un bene prezioso, ponendo 
l’accento su quelle piccole azioni quo-
tidiane che diamo per scontate, ma 
che nascondono un bene di primaria 
importanza: il momento del presente e 
come esso sia un dono prezioso.
Il tema sensibile ed attuale coinvolge 
ogni cittadino del mondo e parte dal 
ragionamento su quanto noi reputiamo 
normalità e su quanto effettivamente 
esso altro non sia che un privilegio mai 
scontato; la tela ha una composizio-
ne diretta che rimanda ad uno stato di 
serenità donato maggiormente dal sa-
piente utilizzo del colore appreso dalle 
avanguardie del ‘900 ed applicato se-
condo svariate fonti tecniche (espres-
sionismo, puntinismo, impressionismo 
etc.).

Maurizio Pittarella, an emerging and 
self-taught artist, began his artistic 
career with a pictorial figurative style 
with a taste for the representation of 
naturalistic, bucolic and everyday life 
scenes.
In the work “Sete” Pittarella talks about 
the theme of water and how it is a pre-
cious good, placing the emphasis on 
those small daily actions that we take 
for granted, but which hide a good of 
primary importance: the moment of the 
present and how it is a precious gift.
The sensitive and current topic in-
volves every citizen of the world and 
starts from the reasoning on what we 
consider normality and how it is actu-
ally nothing more than a privilege that 
can never be taken for granted; the 
canvas has a direct composition that 
refers to a state of serenity bestowed 
by the skilful use of color learned from 
the avant-gardes of the 20th century 
and applied according to various tech-
nical sources (expressionism, pointil-
lism, impressionism, etc.).



CULTURAL EXCHANGE
CANON EOS 6D, ISO 100, 67MM, F/11, 1/250 SEC

50X70 CM 
2017

Bashlian Raffi    
Marta Zugarelli



Il suggestivo scatto del fotografo sta-
tunitense Raffi, immortalizza l’incanto 
di una gondola veneziana che solca le 
acque tranquille dei canali, emergendo 
come emblema di connessione e armo-
nia tra le molteplici essenze che com-
pongono la città. Ogni traversata narra 
storie di scambi culturali, dove individui 
provenienti da ogni parte del mondo si 
incontrano, condividono esperienze e 
si comprendono, superando così divi-
sioni e pregiudizi. Questi affascinanti 
vascelli, custodi di tradizioni millenarie, 
non solo offrono esperienze turistiche 
indimenticabili, ma fungono anche da 
motori di coesione sociale, creando 
legami significativi tra abitanti e visita-
tori. La gondola si trasforma, così, in 
una potente metafora: unisce luoghi 
e animi, favorendo l’ascolto reciproco 
e celebrando le diversità. In questo 
viaggio tra i canali, la gondola diven-
ta testimone di una Venezia in conti-
nua evoluzione, che mantiene viva la 
sua eredità culturale mentre si apre al 
mondo. Ogni colpo di remo, ogni sor-
riso scambiato, rappresenta un passo 
verso l’abbattimento delle barriere, un 
invito a percorrere insieme le strade di 
una città che, nella sua complessità, sa 
valorizzare l’armonia delle differenze.

The evocative shot by American pho-
tographer Raffi captures the charm of 
a Venetian gondola gliding through the 
tranquil waters of the canals, emerging 
as an emblem of connection and har-
mony among the myriad essences that 
make up the city. Every crossing tells 
stories of cultural exchanges, where 
individuals from all corners of the world 
meet, share experiences, and under-
stand one another, thereby overcom-
ing divisions and prejudices. These 
fascinating vessels, guardians of mil-
lennia-old traditions, not only offer un-
forgettable tourist experiences but also 
serve as engines of social cohesion, 
creating meaningful bonds between 
locals and visitors. The gondola thus 
transforms into a powerful metaphor: it 
unites places and souls, fostering mu-
tual listening and celebrating diversity. 
In this journey through the canals, the 
gondola becomes a witness to a con-
stantly evolving Venice that keeps its 
cultural heritage alive while opening up 
to the world. Every stroke of the oar, 
every exchanged smile, represents a 
step towards breaking down barriers, 
an invitation to walk together along the 
streets of a city that, in its complexity, 
knows how to value the harmony of dif-
ferences.



NATURA INSACCATA
Inchiostro a china su cartoncino

50x70 cm
2022

Reddy    
Alessandro Giansanti 



Valeria Sarubbi, in arte Reddy, è una 
giovanissima illustratrice, disegnatrice 
e tatuatrice del 2002 che ha saputo di-
mostrare le proprie capacità artistiche 
tramite l’applicazione di una sopraffina 
tecnica impiegata per la realizzazione 
di disegni ed illustrazioni ad inchiostro, 
china e grafite.
Nel 2020, durante la pandemia, na-
sce la sua ossessione per la tecnica 
del puntinismo che perfezionerà ne-
gli ultimi anni portando l’applicazione 
all’eccesso tramite tele di grande di-
mensione con tempi di realizzazione di 
centinaia di ore.
La metrica stilistica del “Brutal Beauty”, 
così chiamata da Reddy, la porta ad af-
frontare tematiche come il decadimen-
to, la corruzione della natura o anche 
solo la bellezza nelle imperfezioni ed 
in quelle cose considerate normalmen-
te “brutte”, portando ad una modifica 
seppur parziale dell’ottica dello spet-
tatore attuando un capovolgimento di 
prospettiva.
Reddy impiega tecniche apprese dal 
mondo del tatuaggio fondendole a pra-
tiche quasi pittoriche riuscendo nel suo 
intento di rappresentare idee e concetti 
a cavallo tra i due mondi con la crea-
zione di un ibrido dalla rappresentazio-
ne intrigante e profonda della natura 
umana.

Valeria Sarubbi, aka Reddy, is a very 
young illustrator, designer and tattoo 
artist from 2002 who has been able 
to demonstrate her artistic abilities 
through the application of a refined 
technique used for the creation of 
drawings and illustrations in ink, Indian 
ink and graphite.
In 2020, during the pandemic, his ob-
session with the pointillism technique 
was born, which he will perfect in re-
cent years, taking the application to 
excess using large canvases with pro-
duction times of hundreds of hours.
The stylistic metric of “Brutal Beauty”, 
so called by Reddy, leads her to ad-
dress issues such as decay, the cor-
ruption of nature or even just the beau-
ty in imperfections and in those things 
normally considered “ugly”, leading 
to a modification, albeit partial. of the 
viewer’s perspective by implementing 
a reversal of perspective.
Reddy uses techniques learned from 
the world of tattooing, fusing them with 
almost pictorial practices, succeeding 
in his aim of representing ideas and 
concepts between the two worlds with 
the creation of a hybrid with an intrigu-
ing and profound representation of hu-
man nature.



NEON SPIRIT
Abstract on canvas. Mixed media incorporating acrylics, ink and spray paint.

80x100 cm
2023

Lisa Smith    
Maria Cristina Bianchi 



Lisa Smith artista sudafricana che vive 
attualmente in Giappone, si distingue 
come un’artista innovative nel panorama 
dell’arte contemporanea, e le sue ultime 
opere, “Tranquil Gold” e “Neon Spirit”, ne 
sono la prova tangibile. Entrambi i dipin-
ti riflettono la sua profonda esplorazione 
emotiva e concettuale.
“Tranquil Gold” (2024) è un’opera che 
cattura l’attenzione con il suo uso audace 
di tre tonalità di oro e bronzo, arricchite 
da vivaci accenni di blu elettrico e sfuma-
ture metalliche di viola e lilla. Questa tela 
non è solo un’esplosione di colore, ma un 
viaggio sensoriale attraverso la luminosi-
tà e la calma. L’opera invita gli spettatori 
a riflettere sul concetto di tranquillità in un 
mondo frenetico. Le tonalità dorate emet-
tono una sensazione di ricchezza e sere-
nità, mentre i colori vibranti aggiungono 
dinamismo, creando un equilibrio perfet-
to tra calma e energia.
D’altra parte, “Neon Spirit” (2023) si di-
stingue per il suo approccio più espres-
sivo e futuristico: questa opera astratta 
è il risultato di un processo di creazione 
emotivo, dove Lisa ha fuso acrilici, in-
chiostri e vernici spray per dar vita a un 
tableau vivace che danza tra astrazione 
ed espressionismo. I diversi strati di colo-
re riflettono la bellezza caotica dell’evo-
luzione e della trasformazione, pulsando 
di energia e invitando gli spettatori ad 
abbracciare il cambiamento e l’ignoto. La 
scelta dei materiali e la tecnica utilizza-
ta creano un effetto visivo coinvolgente, 
capace di evocare una risposta emotiva 
profonda e personale. 

South African artist Lisa Smith, currently 
living in Japan, stands out as an innova-
tive artist in the contemporary art scene, 
and her latest works, “Tranquil Gold” and 
“Neon Spirit,” are tangible proof of this. 
Both paintings reflect his deep emotional 
and conceptual exploration.
“Tranquil Gold” (2024) is an eye-catching 
work with its bold use of three shades of 
gold and bronze, enhanced by vivid hints 
of electric blue and metallic shades of 
purple and lilac. This canvas is not just 
an explosion of color, but a sensory jour-
ney through brightness and calm. The 
work invites viewers to reflect on the con-
cept of tranquility in a hectic world. The 
golden hues emit a feeling of richness 
and serenity, while the vibrant colors add 
dynamism, creating a perfect balance 
between calm and energy.
On the other hand, “Neon Spirit” (2023) 
stands out for its more expressive and fu-
turistic approach: this abstract work is the 
result of an emotional creation process, 
where Lisa has fused acrylics, inks and 
spray paints to create a vibrant tableau 
that dances between abstraction and ex-
pressionism. The different layers of color 
reflect the chaotic beauty of evolution 
and transformation, pulsing with energy 
and inviting viewers to embrace change 
and the unknown. The choice of materi-
als and technique used create an engag-
ing visual effect, capable of evoking an 
emotional response.



MINERALOGIA DEL PENSIERO
Acrilico su tela con applicazione in foglia oro

150x50 cm
2024

Soffi d’arte    
Ludovica Dagna  



“Mineralogia del pensiero” di Soffi d’Ar-
te è un’opera che esplora la comples-
sità e la profondità dell’essere umano, 
portandoci verso un territorio di intro-
spezione e riflessione. Il contrasto tra 
la superficie scura e le applicazioni di 
foglia oro rappresenta l’equilibrio tra 
ombra e luce, tra l’ignoto interiore e 
la manifestazione visibile delle nostre 
esperienze.Soffi d’Arte si interroga se 
sia possibile rappresentare il corpo e le 
sue molteplici dimensioni - le passioni, 
le ferite, gli aspetti impresentabili, l’or-
rore e il piacere. Quest’opera sugge-
risce un avvicinamento a un’“area di 
frontiera”, un luogo ancora parzialmen-
te inesplorato, dove il linguaggio con-
venzionale fallisce nel trasmettere un 
sentire più profondo e autentico. Le pa-
role, consumate dal loro uso quotidia-
no, appaiono inadeguate a descrivere 
la ricchezza di ciò che si cela sotto la 
superficie.Seguendo il concetto di “mi-
neralogia del pensiero” di Asor Rosa, 
l’opera si propone di scavare sotto la 
superficie, di costruire canali sotterra-
nei che collegano mondi nascosti e di 
esplorare il linguaggio ibrido dell’inte-
riorità umana. È un invito a esplorare i 
“tesori di cultura” celati nel nostro mon-
do interiore, a riconoscere e dare voce 
alle infinite emozioni e idee che, come 
cristalli preziosi, si nascondono nelle 
profondità della nostra psiche.

“Mineralogy of Thought” by Soffi d’Arte 
is a piece that delves into the complex-
ity and depth of the human condition, 
guiding us into a realm of introspec-
tion and contemplation. The contrast 
between the dark surface and the gold 
leaf accents represents the balance 
between shadow and light, between 
the unknown inner world and the vis-
ible manifestation of our experiences.
Soffi d’Arte questions whether it is pos-
sible to depict the body and its many 
dimensions—its passions, wounds, 
the unpresentable aspects, horror, and 
pleasure. This work suggests an ap-
proach to a “border area,” a partially 
unexplored space where convention-
al language fails to convey a deeper, 
more authentic experience. Words, 
worn down by daily use, appear inad-
equate to describe the richness that 
lies beneath the surface.Inspired by 
Asor Rosa’s concept of a “mineralogy 
of thought,” the work aims to pierce 
through the surface, to build under-
ground channels that connect hidden 
worlds, and to explore the hybrid lan-
guage of human interiority. It invites 
us to explore the “cultural treasures” 
hidden within our inner world, to rec-
ognize and give voice to the countless 
emotions and ideas that, like precious 
crystals, are concealed in the depths of 
our psyche.



LA FINESTRA 
Olio su tela 
50x70 cm

2019

Emma Testa    
Alessandro Giansanti 



Emma Testa nasce a Ottawa (Canada) 
nel 1962, si trasferirà in Italia durante 
la sua infanzia spostandosi nella capi-
tale dove tuttora vive e lavora.
Segnata fin da giovane da una forte 
vocazione per l’arte pittorica e del dise-
gno, ha un primo approccio formativo 
presso la Scuola La Rufa (Roma) per 
poi proseguire il suo percorso artistico
col Maestro Gianluigi Mattia dove svi-
lupparà al meglio la propria cifra stili-
stica.
La tecnica di E.Testa pone l’attenzio-
ne su cromie pastose e colori materici 
che riescono a fondersi alle delicate ed 
intime composizioni, con il quale rie-
sce ad indagare il precario dell’animo 
umano e dei sentimenti.. il turbinio del-
le emozioni viene accompagnato dalle 
pennellate che ondeggiano tra decise 
ed aggressive e morbide ed appena 
accennate.
L’unicità del tratto e della visione 
dell’artista genera un universo creativo 
armonico caratterizzato da una produ-
zione in costante sviluppo ma sempre 
coerente ed in linea con la propria ri-
cerca e poetica; le tele si fanno palco-
scenico dell’interiorità, dei sogni e delle 
speranze umane tra non-luoghi definiti 
da colori quasi impalpabili e criptiche 
scene tra i confini delle tele.

Emma Testa was born in Ottawa (Can-
ada) in 1962, she moved to Italy dur-
ing her childhood, moving to the capital 
where she still lives and works.
Marked from a young age by a strong 
vocation for the art of painting and 
drawing, she had an initial training ap-
proach at the La Rufa School (Rome) 
and then continued her artistic journey 
with Maestro Gianluigi Mattia where 
she would best develop her own stylis-
tic signature.
E.Testa’s technique focuses on pasty 
colors and material colors that manage 
to blend into the delicate and intimate 
compositions, with which he manag-
es to investigate the precariousness 
of the human soul and feelings... the 
whirlwind of emotions is accompanied 
by brushstrokes that waver between 
decisive and aggressive and soft and 
barely mentioned.
The uniqueness of the artist’s style 
and vision generates a harmonious 
creative universe characterized by a 
production in constant development 
but always coherent and in line with 
his own research and poetics; the can-
vases become the stage of interiority, 
of human dreams and hopes between 
non-places defined by almost impalpa-
ble colors and cryptic scenes between 
the confines of the canvases.



I OBJECT
Olio su tela
70x100 cm

2024

Matteo Tomaselli    
Alessandro Giansanti 



Matteo Tomaselli, pittore romano del 
‘71 di grande qualità, parte da studi 
classici quali: Architettura, Romantici-
smo, Arte Rinascimentale ed i movi-
menti delle avanguardie storiche tra il
XIX ed il XX secolo, per poi proseguire 
il suo percorso di studi con il maestro 
Gianluigi Mattia portando alla creazio-
ne dell’evocativo stile pittorico ad olio 
che diventerà tipico dell’artista.
Dall’avanguardismo pittorico del primo 
futurismo e del cubismo geometrico, al 
figurativo più contemporaneo, Toma-
selli sa districarsi abilmente tra geo-
metrie e colori che riescono a creare 
un alfabeto pittorico riconoscibile e di 
forte impatto.
La scomposizione del colore in fasci 
di luce non viene applicata solamen-
te come mero escamotage tecnico, 
ma piuttosto come amplificazione del 
mezzo critico volto alla profonda anali-
si di una società che vuole prediligere 
una lettura della realtà fluida, ma che 
si perde in schemi e categorie che im-
prigionano ulteriormente il libero spi-
rito critico umano rendendo ancor più 
complessa la lettura del mondo.

Matteo Tomaselli, a Roman painter of 
great quality born in 1971, started from 
classical studies such as: Architecture, 
Romanticism, Renaissance Art and 
the historical avant-garde movements 
between the 19th and 20th centuries, 
and then continued his studies with the 
master Gianluigi Mattia leading to the 
creation of the evocative oil painting 
style that would become typical of the 
artist.
From the pictorial avant-garde of early 
futurism and geometric cubism, to the 
more contemporary figurative, Toma-
selli knows how to skillfully extricate 
himself between geometries and colors 
that manage to create a recognizable 
and strong-impact pictorial alphabet.
The decomposition of color into beams 
of light is not applied only as a mere 
technical trick, but rather as an ampli-
fication of the critical means aimed at 
the profound analysis of a society that 
wants to prefer a reading of fluid reality, 
but which gets lost in schemes and cat-
egories that imprison the free human 
critical spirit further, making the read-
ing of the world even more complex.



WHO’S READING WHO?
Acrylic and oil

60x150 cm
2024

Zahara    
Ludovica Dagna 



La pittura surrealista di Zahara cattura 
la profonda connessione tra l’essere 
umano e i libri. Esplora una domanda 
affascinante: sono gli esseri umani a 
leggere i libri, o sono i libri a leggere 
noi? Questa connessione è comples-
sa e intricata, oscilliamo tra il desiderio 
di scoprire significato in un testo e la 
speranza che quel testo, a sua volta, 
sveli qualcosa su di noi. Siamo attratti 
dai libri che ci fanno sentire compresi, 
visti e connessi, che risuonano con le 
emozioni che fatichiamo a esprimere 
con le nostre parole, desiderosi di tro-
varle nelle parole di qualcun altro. L’o-
pera incarna lo spettro delle emozioni 
che l’essere umano prova nella scelta 
di cosa leggere. Spinti dall’istinto, sele-
zioniamo i libri e li interpretiamo in modi 
che si intrecciano in modo unico con 
i nostri pensieri e sentimenti interio-
ri, trovando un significato che appare 
personale e, al contempo, universale.

Zahara’s surrealist painting captures 
the profound connection between hu-
mans and books. It delves into a fas-
cinating question: do humans read 
books, or do books read us? This 
connection is intricate and complex, 
as we oscillate between the desire to 
uncover meaning within a text and the 
hope that the text, in turn, will reveal 
something about us. We are drawn to 
books that make us feel understood, 
seen, and connected—books that 
resonate with the emotions we strug-
gle to put into words, yearning to find 
them in someone else’s expression. 
The painting embodies the spectrum 
of emotions humans experience when 
choosing what to read. Guided by in-
stinct, we select books and interpret 
them in ways uniquely interwoven with 
our inner thoughts and feelings, finding 
meaning that feels both personal and 
universal.
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