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PER QUESTA PUNTATA È STATO COINVOLTO L’ARTISTA MARCO CINGOLANI, CHE HA SAPUTO 
RI-ATTUALIZZARE IL LINGUAGGIO PITTORICO, ESPLORANDO TEMI NON CONVENZIONALI CON 
PENSIERO FILOSOFICO DIVERGENTE, ORIGINALI MODALITÀ OPERATIVE E COSTANTE ATTEGGIAMENTO 
SPERIMENTALE

A distanza di dieci anni da quando avevo indagato l’attività artistica 
di Marco Cingolani, ho voluto aggiornarmi sul suo percorso crea-
tivo, sia pure attraverso un dialogo a distanza. Poiché nel rispon-
dere alle domande è andato oltre il numero delle battute indicate, 
mi resta poco spazio per esaminare la sua produzione degli ultimi 
anni. Tuttavia, nel rileggere la mia presentazione al “Calendario 
d’Autore” del 2010 a lui dedicato (concepito, alla pari degli altri della 
serie, come luogo di esposizione monografica a domicilio della durata 
di un anno), ho notato che l’interpretazione delle opere di allora 
non ha perso attualità, anche se le sue indagini sono in continua 
evoluzione. Pertanto, ne ripropongo alcuni brani che distinguono 
la sua poetica, evitando così la retorica di analoghe descrizioni:
“[…] La ricerca, piuttosto soggettiva, affonda le radici nella tradi-
zione artistica italiana; è stimolata dai cambiamenti della società 
e dal bisogno di svelare l’imperscrutabile. L’opera, che parte da 
intuizioni originali ed è formalizzata con abilità manuale, risulta 
aperta, visionaria e mentale; gioiosa, alchemica ed evocativa. 
Cingolani crede nel potere comunicativo e seduttivo della Pittura. 
Mettendo in campo le doti creative e intellettuali con atteggiamento 
sperimentale, ne sfrutta specialmente le potenzialità cromatiche da 
cui sorgono forme emozionate, figurative o astratte, a volte anche 

con allusioni a fiabesche architetture di interni e di paesaggi inte-
riorizzati. […] Quindi la carica di energia autogenerativa e la rin-
nova in superficie e in profondità, ridando freschezza a un medium 
secolare. […] è continuamente stimolato dal quotidiano e legittima 
l’opera con proprie motivazioni filosofiche e stilistiche, alternative 
rispetto a quelle stereotipate del presente. Sollecita così l’introspe-
zione e la riflessione sulle situazioni raffigurate e sulla funzione 
dell’arte nella vita. […] Evita la critica sociale, ma non rinuncia a 
esporre idee e sentimenti. […] accenno solo alle caratteristiche che 
mi sembrano più rilevanti. In primis la propositiva strutturazione 
del soggetto direttamente dai colori primari, ora con luminose 
campiture dagli accostamenti timbrici, ora disegnando il racconto 
dove entrano in scena personaggi decisamente ironici che hanno il 
ruolo di sdrammatizzare. Altro aspetto costitutivo da evidenziare è 
dato dagli accadimenti decontestualizzati dalla realtà osservata e 
vissuta, che acquistano nuovi significati con l’interazione di entità 
contrarie come cronaca e rimandi storici, pluralità e individualità, 
mitologie popolari e convenzioni borghesi, paradossi e normalità, 
ingenuità naïves e riferimenti colti. […]”.
Seguono espressioni recenti, con dettagli e senza filtri, per favorire 
altre percezioni. 

Marco Cingolani, artista

Luciano Marucci: In sintesi, come e quando è sorto il bisogno 
di praticare la Pittura?
Marco Cingolani: Il primo entusiasmo nacque in seconda media 
quando il mio insegnante mi fece scoprire l’arte moderna. Si dichiarò 
pittore e mi fece vedere i suoi disegni accendendo così il mio deside-
rio di poter anch’io fare come lui. Quando andai a Milano per stu-
diare al Liceo Artistico iniziai a collaborare con una rivista di arte 
e musica, alla quale proposi di intervistare Mimmo Paladino, dopo 
aver visto esposte le sue opere nella galleria Toselli, poi, entrando 
nel suo ampio studio, pieno di quadri, colori, pennelli, tavoli, carte 
e barattoli, capii che quello era il mio mondo. Alla sua domanda su 
cosa volessi fare da grande, risposi per la prima volta: “Il pittore”. 
Era la primavera del 1982.
Disegno e colore-forma sono necessariamente in relazione 
simbiotica?
Ho sempre avuto questa attitudine anche nei quadri più smacca-
tamente figurativi. Penso alla serie delle “interviste” nelle quali 
microfoni, aste e telecamere erano in buona sostanza colori che si 
sovrapponevano, come i vestiti delle persone. La “relazione sim-
biotica” tra forma e colore è diventata totale nel tempo, quando ho 
deposto la volontà per lasciare che l’opera facesse l’opera, fino ad 
arrivare, negli ultimi anni, ai colori che diventano forma e disegno.
In genere, il tuo articolato metodo operativo parte da intenzio-
nali indagini e dalla progettualità…
Amo dire che non bisogna preoccuparsi dei soggetti perché ci 
pensa la società e la natura a fornirteli, ma il vero problema è 

Marco Cingolani davanti a un’opera del suo studio 
(courtesy l’Artista; ph Anna Pendoli)
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come cambiare la pittura, perché in questo caso sei in dialogo con 
i colori e la materia. Quindi le intenzioni sono frutto di indagini sul 
presente oltre la propria biografia; la “progettualità” ne è la messa 
in opera, ma il compimento, con la sua fisicità, appartiene al mio 
corpo, al mio polso, alla mia apertura di braccia, all’allenamento, 
al colpo d’occhio, alla casualità del tocco. Le opere riescono quando 
si dimentica la progettualità; il risultato è apparentemente casuale, 
come la natura che è sottoposta ai capricci del vento, del sole e delle 
piogge. Soprattutto i quadri degli ultimi anni sono da me dipinti 
totalmente con il corpo attaccato alla tela, frontalmente, senza 
allargare il campo visivo, ma immergendomi dentro il particolare; 
più sono appiccicato alla tela, più sono fluido nelle sovrapposizioni, 
più l’opera diventa perfetta. L’opera deve assomigliare a un campo 
fiorito, a un paesaggio naturale visto dall’alto: sempre perfetti.
La ricerca non ha limiti spazio-temporali, tematici e concettuali?
Diciamo che il limite è l’esaurimento del desiderio.
Il campo pittorico è ancora aperto alla sperimentazione propositiva?
Se pensi che pittura è sostanzialmente colore sopra una superficie, 
il campo pittorico potrebbe diventare il mondo intero; quindi il 
“campo pittorico” è sempre aperto, illimitato, ma il bravo pittore 
è colui che riesce a racchiudere il mondo in uno spazio delimitato: 
piccolo, grande, grandissimo, piccolissimo.
Nei tuoi dipinti l’interazione tra entità diversificate e tra sog-
getto e fruitore è basilare?
Tutto è una forma di relazione, l’arte non è solipsismo: i colori si 
inf luenzano, le forme si respingono e si attraggono, la materia 
accoglie i colori, si lascia graffiare, segnare, spalmare. Per di più, 
il “contemplatore” (la parola “fruitore” non mi piace) completa e 
travisa il tutto. Fortunatamente non può che travisare perché il suo 
occhio completa l’opera con il proprio sguardo e le proprie aspet-
tative psicologiche, financo psichiatriche. Ogni tanto, quando mi 
chiedono cosa significa il quadro che hanno di fronte, dico che è 
la registrazione della mia esistenza in vita e aggiungo…: “La mia 
è una vita eccezionale”.
Le ri-apparizioni sono in-volontarie?
Tutte le cose caratterizzanti obbediscono a un automatismo nasco-
sto: il tono e il timbro della voce come il modo di camminare e di 
usare gli strumenti. Come dici bene, sono “in-volontarie”.
L’ironia, sempre presente, è una componente fondamentale?
Ho un libro di Pitigrilli con una sua dedica autografa: “L’ironia è 
come una cravatta, a stringerla troppo ci si strozza”. Diciamo che 
nei quadri non sono mai ironico, ma spesso paradossale. Non è mai 
uno scherzo, è un gioco con me stesso. In realtà, non c’è ironia, ma 
semmai amore per il comico. Non a caso, i miei personaggi filiformi 
nascono da Tiramolla, fumetto per bambini che adoravo. Sono arri-
vato a dipingere personaggi filiformi anche molto grandi senza timore 
di sembrare infantile. D’altronde, non posso dimenticare che il mio 
primo modello è stato Paul Klee, a cui ritorno sempre con amore.
La tua pittura, dove figurazione e astrazione si fondono, è pure 
autogenerativa?
Totalmente autogenerativa, nasce e si sviluppa da sé stessa: usa 
immagini, situazioni, incontri, insomma la vita, ma le opere si 
inf luenzano tra di loro, si scambiano suggerimenti, consigli e io 
debbo individuarli e metterli in pratica. I colori non sono gelosi tra 
di loro, anzi sono pettegoli…
…Si evolve mediante cicli sequenziali e modalità performative…
La vera modalità performativa è andare ogni giorno in studio per 
aggiungere, togliere, perfezionare, iniziare e magari riuscire final-
mente a finire. “Performativa” nel senso che il farsi dell’opera cambia 
con il mutare degli anni. L’irruenza del gesto della gioventù ora mi 
è impossibile. Negli anni Novanta si vede proprio questo passaggio 
pittorico nella serie delle “interviste”. Le prime hanno una pittura 
veloce con parecchi pentimenti che si sovrappongono, mentre nelle 

successive la stesura del colore a olio si fa lenta e meditata. Non è 
un progresso o un’evoluzione, ma nei primi quadri c’erano soprat-
tutto accensioni timbriche, mentre qualche anno dopo la pittura si 
fa tonale e sfumata. Nel 1994, volendo cambiare drasticamente il 
modo di dipingere, mi costrinsi a usare spatole, coltelli, forchette 
per mischiare e stendere il colore sopra la tela. Uscirono delle opere 
molto particolari che furono il fulcro della mia prima mostra per-
sonale da Emilio Mazzoli. Non disegnavo e non costruivo una scena, 
ma dipingevo usando coltelli e spatole, prendendo molto colore a olio, 
costruivo lo spazio con larghe campiture che poi ospitavano figure. 
Fu in quella mostra che iniziai a dipingere larghe zone di colori che 
accoglievano piccole figure impegnate in movimenti Pathosformel. 
Se invece intendi la performance in senso stretto, ho dipinto un qua-
dro prendendolo a frustate con cuoio intrecciato lungo tre metri. Ho 
chiuso una galleria e messo in scena una natività con donna incinta 
che potevi spiare dalla finestra per due ore. Ho anche portato sulle 
spalle la pesante scultura in gesso dell’astronauta ferito durante 
un’inaugurazione… Ma non le chiamerei mai “performance”.
La Pittura ha altre potenzialità da far valere?
Mi è sempre piaciuto inventare riviste d’arte e fra poco realizzeremo 
un mensile online che si intitolerà “SalonBrera” e avrà come fulcro 
il lavoro e le riflessioni dei miei studenti in Accademia. Lo scopo 
è di farli interagire con il loro patrimonio culturale che letteral-
mente sconoscono perché il sistema educativo, non solo scolastico 
ma anche sociale, li vuole primitivi assoluti… In fin dei conti, una 
mia potenzialità è aver riservato tempo e impegno per ampliare la 
conoscenza dell’arte attraverso i giovani, possibili artisti, incon-
trati nei miei corsi nelle accademie nelle quali ho lavorato: Napoli, 
Bergamo, Sassari, Venezia, Palermo, Torino e da dieci anni sono a 

“Il vantaggio di essere vivi (metti e togli)” 2015, matite e gomma su 
dibond, 100 x 75 cm (courtesy l’Artista; ph Anna Pendoli)
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Brera, nel luogo dove studiai. Forse quest’anno mi deciderò a trascri-
vere alcune lezioni, anche se il vero senso sta nella spettacolarità 
orale dell’incontro vis a vis.
Come valuti l’arte digitale?
I nuovi mezzi sono sempre molto affascinanti: arte digitale, manipo-
lazione di immagini con Intelligenza Artificiale, etc. etc. Comunque, 
l’arte digitale non esiste, come non esiste l’arte analogica. Alcuni 
artisti possono trovare utile usare strumenti digitali; io, invece, 
disegno con la matita e i pastelli, dipingo dei quadri bidimensio-
nali, uso i pigmenti e i tubetti, non copio dalle fotografie. Sai, ogni 
tanto a scuola me ne esco con questa frase: “Basta con questa follia di 
dipingere ancora dei quadri su tela…”, eppure ogni giorno ribadisco 
questa follia andando in studio a dipingere.
L’identità artistica che ti distingue, pur essendo definita, è in 
continua trasformazione?
In realtà è ancora tutto da puntualizzare, da rileggere e precisare. 
Sono impegnato nel raccogliere immagini e informazioni per il cata-
logo ragionato delle opere e con alcuni amici critici realizzeremo 
dei brevi documentari che meglio preciseranno il mio percorso. 
Sarà divertente.
Le mostre favoriscono la ricerca e la competizione?
Ho inaugurato più di cinquanta mostre personali tutte con galleristi 
di ottimo, se non di grande livello, e sin dalla prima, nel lontano 1987 
da Luciano Inga-Pin, la richiesta era sempre di realizzare qualcosa 
d’importante altrimenti non mi avrebbero fatto la mostra. Le mostre 
ti mettono in contatto con i galleristi e devi scegliere ed essere scelto 
dai migliori, altrimenti è inutile.
Sei portato a comunicare la qualità delle opere anche con la 
scrittura?
Sono portato a raccontare la mia vita, le mie riflessioni, le scoperte, 
e per ogni quadro potrei raccontare una storia. Per alcuni collezio-
nisti preparo proprio un piccolo libretto nel quale, oltre alle speci-
fiche tecniche, alle citazioni critiche dell’opera, scrivo aneddoti e 
questioni peculiari che la riguardano.

…Ti stimola a riflettere e a motivare, ad andare oltre l’aspetto 
visivo e permette di espandere il messaggio… 
È proprio così. Rimettendo in ordine ciò che ho fatto, ho riletto le frasi 
e le interpretazioni di molti critici, e tutto questo ha contribuito in 
modo decisivo ad ampliare stima e popolarità verso il mio lavoro.
Tendi a contaminare la specificità grafico-pittorica con ingre-
dienti non convenzionali?
In realtà gli elementi convenzionali sono i più semplici e facili: la 
carta, la tela, le matite e i pigmenti. Si può dipingere su tutte le super-
fici, ma la tela è facile da arrotolare, mentre un muro è difficile da 
trasportare. Da qualche anno disegno a matita, ovvero a grafite, 
sopra un materiale che si chiama Dibond, ovvero una superficie di 
alluminio con un lato bianco di polietilene (un polimero derivato 
dall’etilene) che ha la capacità di rendere tridimensionali i segni.
Se non sbaglio, esibisci anche i saperi…
Sono curioso e ogni giorno cerco di imparare cose nuove e mi piace 
parlarne con gli altri, ma non sono un accademico, né un erudito: 
uno dei saperi che adoro è riconoscere gli alberi dalle foglie e dal 
tronco, oppure riconoscere le costellazioni in cielo e nominarle. Mi 
ricordo perfettamente quando il cielo era nettamente visibile e non 
veniva oscurato dalle nostre luci; mio padre mi insegnò a ricono-
scere le stelle e i pianeti. Questo è per me il vero limite di vivere in 
città: non avere la percezione della meraviglia della volta celeste, di 
questa primordiale esperienza. Un altro “sapere” che mi piace pra-
ticare ed esibire con gioia è l’etimologia delle parole. Sicuramente 
anche per simpatico sfoggio conviviale, tipo “forse non sapete che…”, 
ma mi eccita la capacità delle parole di essere dei veri relitti arche-
ologici; una proprietà che sottolinea il nostro essere sempre eredi-
tieri, anche se la vulgata odierna ci vorrebbe sempre dei primitivi. 
Pensa la mia sorpresa quando ho imparato che “pecora in cappotto” 
(la famosa ricetta sarda) viene dall’antico sumero “Ukappotu”, che 
significa “animale bollito”.
Nel tuo lavoro, “spiritualità” e “religiosità” sono fonti d’ispira-
zione e sostanza?
Sai, la parola “spiritualità” mi lascia sempre perplesso per la sua 
capacità di dilatarsi fino a significare “nulla”… Ah, quanto è spi-
rituale il nulla! Anche la parola “religiosità” mi lascia interdetto. 
Invece mi interessa la religione e, in particolare, quella cattolica, 
perché è storicamente incarnata: santi, martiri, monumenti, chiese, 
statue, nomi. Pensa quanto è stato importante e decisivo il perdurare 
dei nomi! Sono felice e orgoglioso di chiamarmi Marco in memoria 
dell’evangelista san Marco. La religione non è uno stato d’animo, ma 
la costruzione di un sistema di immagini, segni e parole da traman-
dare. La spiritualità è genericamente priva di forma e di formalità, 
invece a me interessa la religione con i suoi riti e i suoi rappresen-
tanti, paramenti compresi. Mi interessa il cristianesimo soprattutto 
perché ha prodotto l’arte occidentale, ovvero l’incontro dello spirito 
ebraico con il figurativo greco/romano. Dico figurativo per allonta-
nare tutti i sofismi moderni che non si rassegnano alla mimesi con 
il corpo di Cristo o di Marte, Giunone e persino di Zeus.
L’introspezione e l’espressione artistica sono incentivati dal tuo 
vissuto, dalla realtà socio-culturale?
Ho avuto una vita piena di incontri, di passioni, e inevitabilmente 
questo mio vissuto si è trasferito nelle opere. Soprattutto, ho vissuto, 
non solo a Milano, ma anche in altri luoghi molto caratterizzati. Ho 
avuto per anni uno studio a Palermo ed è stato motivo di ispirazione, 
sia nel cambiamento dei colori usati sia nei temi. Per due anni ho avuto 
uno studio a New York, in una zona molto cool di Williamsburg, e ho 
dipinto una serie di opere dedicate alla metropoli, mischiando il suo 
passato con l’attualità: Peter Minuit, colui che comprò Manhattan ai 
nativi, intrecciato con i delegati al palazzo ONU. I quadri realizzati e 
ispirati dalla storia di New York sono stati esposti nel 2006 nella terza 
mostra da Mazzoli. Ovviamente, se non avessi trascorso fisicamente 

“L’attentato al Papa” 1989, olio su tela,185 x 185 cm (courtesy l’Artista)
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del tempo in quel luogo, non li avrei dipinti. “Introspezione” è una 
bella parola ma, come “spiritualità” mi lascia interdetto, perché la 
mia preoccupazione è come riuscire a rendere un’opera con le mie 
riflessioni.
Il processo creativo sottende finalità etiche e pedagogiche?
Mi verrebbe di risponderti di no, perché il mio motore creativo non 
è mai etico/pedagogico e, quindi, propagandistico, ma in realtà la 
faccenda è più complessa. Penso che le opere abbiano sempre la pre-
sunzione di costituirsi come esempio, e sia per la società che per gli 
altri pittori. Le mie opere migliori sono sempre state in opposizione 
ad ambiti estetici e, a volte, sociali. Questa opposizione prevede un 
disagio e quindi un giudizio che non è etico, ma estetico; un giudizio 
molto più difficile perché l’estetica è superiore all’etica. In partico-
lare, penso alla serie dei miei quadri “storici” dei primi anni Novanta, 
che erano un’affermazione contro un’arte formalista e disincantata. 
Invece, dipingendo l’avvenimento di Aldo Moro, l’attentato al papa, 
le conferenze stampa, volevo che la pittura dimostrasse di essere 
concorrenziale con la fotografia e i mass media. Non si trattava solo 
di una capacità di imporsi, ma della disposizione morale dell’arte 
rispetto alla realtà: “anche io mi occupo di te!”.
La strutturazione dei soggetti con forme essenziali e contenuti 
eterogenei accresce la percezione sensoriale…
I contenuti eterogenei hanno un effetto moltiplicatore, però li tengo 
sotto controllo per non scivolare nella bizzarria cercata. A volte pra-
tico un collage come frammentazione, sovrapposizione e inclusione 
di elementi incongrui anche casuali: spesso il caso dipinge meglio 
e bisogna assecondarlo. La casualità la uso, anzi la assecondo nei 
dipinti con pastelli e pigmenti, sui quali butto l’acqua che mischia 
i toni e rende inaspettato il risultato. Una specie di Free jazz che si 
espande e rallenta…
…Concorre anche la tua nota passione per la musica…
È vero, la musica mi ha sempre reso e mi rende la vita migliore. Ascolto 
spesso musica quando sono in studio; possiedo vinili, cd, terabyte di 
discografie intere. Comunque, il suono di alcune incisioni in vinile è 
imparagonabile per ampiezza, potenza e sfumature. Ho gusti molto 
eterogenei e spesso ascolto anche solo per conoscere. Da giovane ho 
scritto per riviste musicali e mi piace lo stile con cui vengono scritte 
le recensioni e le biografie. Quando voglio provare piacere rileggo 
gli articoli di Lester Bangs e penso che ci vorrebbe una penna simile 
nel mondo dell’arte. Possiedo annate storiche di Rolling Stone USA, 
nelle quali trovo le foto di Annie Leibovitz, il gonzo journalism di 
Hunter S. Thompson; l’intervista di William S. Burroughs a David 
Bowie, fotografata da Terry O’Neall nel febbraio del 1974, etc. etc. 
La costruzione dello Star System dipende, ovviamente, dall’ampli-
ficazione dei mass media come Salvator Dalì, Picasso e, soprattutto 
Warhol, avevano ben capito. Damien Hirts & C. proseguono com-
portandosi come delle rock star. Nonostante queste considerazioni, 
negli ultimi anni mi sono innamorato di Sofia Guibadulina, recente-
mente scomparsa, di Salvatore Sciarrino e di Arvo Pärt personalità 
completamente fuori dallo star system. Ah, dimenticavo…: la “Petite 
messe solennelle” di Rossini è la musica che preferisco assieme alla 
sonata 32 di Beethoven.
Nel tuo caso, Arte e Scienza è un binomio imprescindibile?
Già diffido della parola “Arte”, figuriamoci della “Scienza”. Come 
diceva uno che se ne intendeva: solo la fisica è scienza, il resto è col-
lezionismo di dati. Così io sostengo che l’arte è un fenomeno psichia-
trico, mentre in realtà esistono solo gli artisti e la loro vita.
Nell’attività artistica fai anche uso del PC?
Lo uso per cercare, scannerizzare, ingrandire e stampare le imma-
gini che poi ritocco nella serie di “Paparazzo”. Prima usavo solo foto 
vintage, avendone comprate qualche migliaio, ma adesso preferisco 
frugare nelle centinaia di riviste d’annata che compro e conservo. 
Uso le foto stampate perché il retino tipografico rimane inimitabile.

Le ideazioni visionarie possono emergere pure in corso d’opera?
Le opere germinali hanno quel dato imperfetto, non ancora control-
lato e te ne accorgi mentre lo stai facendo. Recentemente ho riprovato 
il piacere, vorrei quasi dire il brivido, di dipingere quadri che non 
sapevo fare. Si tratta dell’ultima serie dorata nella quale ho dovuto 
cancellare il consueto grafismo, sovrapporre e nascondere per poi 
far affiorare macchie e segni. Volevo fare un’opera nuova per la 
fiera Artissima e iniziai a dipingere mischiando a caso i colori sulla 
tela, quindi trovai un barattolo con della polvere dorata mai usata. 
Unendola a una colla vinilica, la usai per coprire la superficie e il 
risultato fu intrigante e inaspettato: il colore sottostante affiorava 
come una muffa, come del polline sparso sulla superficie. Non so se 
fosse visionaria, ma fu sicuramente inattesa.
Anche se non disdegni la storia dell’arte e la cifra stilistica della 
produzione è riconoscibile da lontano, per non cadere nella 
retorica, eviti la caratteristica figurazione dell’Anacronismo e 
la tautologia…
Ogni tanto copio le opere del passato come allenamento; mi interessa 
l’effetto Pathosformel che ritengo essere il dato estetico più impor-
tante: la continuità formale dei testi pur nel cambiamento della 
società e dei suoi interpreti.
Per te, Rivisitare = Reinventare?
Mi piace rivisitare anche le mie opere e ne ho molte che continuo a 
ritoccare negli anni, a volte anche dopo che sono state esposte, foto-
grafate e magari pubblicate. Una piccola perversione che sconcerta 
anche me.
Dimmi cinque parole del tuo vocabolario funzionali alla migliore 
percezione dell’opera.
Il colore crea lo spazio. Sono proprio cinque parole.
In definitiva: dove va individuata la modernità dei tuoi lavori?
Nella capacità, si spera, di essere sempre contemporaneo a Tiepolo 
e al Pontormo.
4 settembre 2025

20a puntata, continua

“I mercanti costruttori di civiltà (rotte, scambi, furti)” 2021, olio su tela, 
200 x 200 cm (courtesy l’Artista)
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