
FASC/COLO

1
EDIZIONI 
PLANA

RIVISTA DI CULTURA. DESIGN. ARTE. ARCHITETTURA. FOTOGRAFIA

D.MOD 
Lab.Design.Arti contemporanee SPECIAL EDITION 2023 

Design | E
tica | A

mbiente | s
alute

Design Photo Remix 11

ART/F
A

R
T
/F

1



EDIZIONI 
PLANA

D.MOD 
Lab.Design.Arti contemporanee



A
R

T
/F



FUCK 
WAR

ERA DEL PRIMITIVISMO
TECNOLOGICO - INFORMATICO



Michel Kirch - Climat

CLIMA:
QUANTE 
PAROLE 

SPRECATE 
QUANTO 
TEMPO

 PERDUTO



I Tappeti Plana
by 

K
Ō

 IS
A

O
 Y

A
JI

M
A

I Tappeti
by 

K
Ō

 IS
A

O
 Y

A
JI

M
A

_ 5

OSSERVATORIO 
di Fatal Antobi
Il comportamento responsabile dell’individuo non può prescindere dall’etica dei 
comportamenti delle strutture collettive e di governance.
L’organizzazione della nostra società deve ricercare un percorso possibile e deve 
riorganizzare le forme produttive per poter rendere il processo etico effettivo e reale.
Se consideriamo l’etica solo come una riforma dello spirito, riduciamo il concetto ad un 
assunto che non coglie il senso della complessità.
Inoltre riconduciamo il senso dell’etica alla soggettività allontanandosi dal principio 
dialettico che può ricondurre il soggetto al complesso movimento della realtà.
L’educazione sicuramente è parte fondante  per affrontare le nuove sfide future ma questa 
deve essere posta all’interno del principio di uguaglianza riducendo gli squilibri 
planetari sia nelle risorse che dei differenti tenori di vita. Per quanto concerne la 
globalizzazione, certamente ha aperto le possibilità dell’individuo alle interconnessioni 
produttive, finanziarie, scientifiche ma non basta. Occorre che si costruisca  il 
processo di comunicazione globale per risolvere ed organizzare le azioni da condurre per 
risolvere i temi complessi che abbiamo oggi di fronte a noi. È tempo che anche il sistema 
produttivo trovi la sua condizione evolutiva altrimenti quel nuovo Rinascimento nelle 
idee non potrà aver corso.

Michel Kirch è nato a Metz nel 1959 in una famiglia di artisti. Sua madre, Grand Prix des Maîtres du Chant français, è un soprano 
lirico, suo padre, Albert Kirch, rabbino e poeta e combattente della resistenza, ha vinto il premio di canto del conservatorio 
Metz. Michel ha conseguito a 17 anni, contestualmente al diploma di maturità, il premio d’organo al conservatorio di Metz. 
Parallelamente agli studi musicali, si iscrive alla Facoltà di Medicina di Strasburgo. Il suo percorso universitario è scandito da un 
soggiorno di un anno presso l’ Ecole Militaire de Haute Montagne di Chamonix. Ha poi diviso la sua vita tra una carriera medica 
e grandi viaggi iniziatici: un anno nel Sahara tra i popoli nomadi, quattro mesi con i beduini del Sinai, un’estate in peschereccio 
a Santander, tre anni nella Bassa Galilea, scanditi da soggiorni occasionali al kibbutz Masada (Valle del Giordano), un anno a 
Tel Aviv e un inverno solitario nell’Alto Atlante. Fu durante questi viaggi che scoprì la fotografia. I suoi primi scatti sono per lui il 
modo di memorizzare situazioni e paesaggi.
Le sue fotografie sono state esposte per la prima volta nel 1998 alla fine del suo anno sahariano all’Espace Canon per una 
mostra intitolata “Jeux de sable”. La sua esperienza in Israele lo porta a due temi in cui l’attualità politica farà da sfondo a 
un’espressione poetica: “Old Jaffa’s Dream” e “Beyond the Wall”. Nascono altri progetti e le opere di Michel Kirch vengono 
quindi presentate in diverse gallerie in Europa, Stati Uniti e Asia.
Nel 2008 è stato invitato alla Biennale di Alessandria in Italia, rappresentando la Francia nella mostra “Shapes of Time”. Tra il 
2009 e il 2011 Michel Kirch è stato selezionato tre volte per Mac Paris (Contemporary Art Manifestation in Paris).
Nel 2009 è stato scelto per partecipare al convegno del sociologo e filosofo Edgar Morin al Teatro Dal Verme di Milano su “Ethics 
and Reliance”, nell’ambito dell’evento annuale “Meet the Media Guru”. In questa occasione Michel Kirch ha donato un’opera 
alla Fondazione “Art for Awareness and the Sharing of Commons” ed è diventato il primo artista scelto dalla fondazione, a sua 
volta sponsorizzata da Edgar Morin. Dal 2010 si dedica esclusivamente al suo lavoro.
Espone con la Galerie Esther Woerdehoff a Paris Photo nel 2009 e 2010, a MiArt (Milano Image Art Fair) nel 2010 e MIA nel 
2011. Alla fine del 2010 è invitato in Cambogia dalla John MacDermott Gallery di Angkor Foto Festival. Nel 2011 la Galleria 
Insula lo espone nell’ambito del festival Images et Mots a Parigi nel quartiere di Saint-Germain-des-Prés .
In dicembre 2011, condivide lo spazio Pierre Cardin Évolution a Parigi con l’artista Dominique Paulin per la mostra “Spacialités” 
promossa da Edgar Morin, patrocinata dall’ESA (Agenzia Spaziale Europea) e Astrium .
È stato nominato Ambasciatore dell’Interculturalità dal Club Unesco Sorbona nel 2012.
Ha esposto al Salon d’Automne di Tel Aviv , Israele nel 2012. Invitato dall’Ambasciata di Francia in India, espone nel 2013 alla 
Visual Art Gallery di New Delhi nell’ambito del festival “Bonjour India”. Le sue opere sono presentate all’UNESCO nel 2013, e 
al Salon Mirò alla presenza di dieci capi di Stato.  A fine 2013 espone anche a Chartres poi a Troyes e infine alla Manifestation 
d’Art Contemporain di Parigi. Vincitore del Grand Prix Eurazeo per la fotografia, ha esposto in questa occasione nel 2014 
all’Espace Central Dupon di Parigi .
Ha anche vinto il Grand Prix dal prestigioso Black and White Magazine.Nel 2015, è invitato dal Comune di Parigi e dalle 
Giornate Europee della Cultura Ebraica sul tema “Ponti e Culture”.
Nel 2016, Michel Kirch è il vincitore del Concorso Internazionale “Spirit of the Mediterranean” organizzato da Photomed e 
Lensculture. Nel  2016, Michel Kirch è eletto “Fotografo monocromatico dell’anno 2016”, (Categoria Professionista) e l’anno 
successivo è il vincitore del “Creative Quarterly” 2017 (Professional Fine Art). Selezionato al Festphoto Brazil (Winner), 10th 
Anniversary, Porto Alegre, Brazil. Nel 2017 è Vincitore del 32° Chelsea International Fine Art Competition, Chelsea (Manhattan).
Nel 2018, l’opera di Michel Kirch intitolata “Behind the Panorama” è stata premiata come “Miglior fotografia in bianco e nero 
dell’anno 2018”. ST’ART, mostra personale con “The Modern Collector” nel 2018 e OSPITE D’ONORE AL SALON D’AUTOMNE, 
Champs Elysées a Parigi nel 2019. Mostra personale ospite per il 40° anniversario della “Galerie Saphir” a Parigi nel 2019.
Nel 2021, vincitore di Single Image da Black&White Magazine e nel 2022, vincitore del portfolio di Black&White Magazine.
BIENNALE DI VENEZIA 2022, Invito Centro Europeo di Cultura, Palazzo MORA, nel 2022.
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EDITORIALE
by Sergio Costa
Presidente Associazione culturale Plana

Il concetto di benessere non indica solo uno stato di salute 
in senso puramente fisico ma anche necessariamente 
morale.
I due aspetti sono infatti strettamente legati. 
Per poter rappresentare tale concetto mi ricollego ad uno 
scritto di Geat Donata in “Fascicolo” n. 26 del settembre-
dicembre1986:

“ .... (per quanto detto sopra) .... è stato quindi necessario 
fare riferimento a diverse immagini.
Così, attraverso una analisi storico-artistica, ho 
considerato alcune rappresentazioni del benessere fisico 
(salute) nelle forme della mitologia greca (le sculture di 
igea, figlia di Asclepio) in modo particolare per l’uso dei 
simboli e dei panneggi.
Successivamente ho considerato i disegni preparatori, 
attribuiti a Leonardo, rappresentanti la Leda intesa però 
solo dal punto di vista formale.
In ultimo ho considerato l’opera di un autore moderno: 
Matisse.
La scelta di Matisse non è casuale ma riferita in modo 
specifico alle opere “ La joie de vivre” del 1905 e “ La 
Dance” del 1910.
Dai personaggi rappresentati in queste opere traspare 
una sensazione di benessere morale (quello fisico è 
implicito) che si esplica soprattutto nei gesti e negli 
atteggiamenti.
Elemento comune alle opere considerate è il tema 
della figura umana. La scelta della figura umana è stata 
indispensabile in quanto esprime, meglio che in ogni altra 
rappresentazione, la sensibilità, gli stati d’animo propri 
dell’uomo in modo chiaro e comprensibile. 
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Evento / Event
Design | Etica | Ambiente | Salute
di Fabrizio Citton

Un nuovo momento di incontro per l’Associazione Culturale Plana è l’evento - Design 
| Etica | Ambiente | Salute - che si terrà il 23 novembre 2023 al Festival dell’Etica 
presso ADI Design Museum di Milano.
Il tema dell’Etica in rapporto con la nostra salute e con la valorizzazione del nostro 
benessere, oggi è più che mai sentito ed urgente se osserviamo il rapido incremento 
della popolazione e allungamento della vita nel nostro pianeta.
L’evento propone delle riflessioni sul nostro “fare”, non solo analizzando il concetto di 
responsabilità relativo alla salute, ma considerando uno spazio più ampio che mette 
in luce quanto importante sia il “contorno culturale”.
Anzi possiamo dire che proprio quel “contorno”, può  potenziare i nostri valori e 
formare quel necessario “spazio critico” di riflessione.
Una riflessione che deve essere ricondotta al nostro agire, alla nostra responsabilità 
collettiva, e che deve indirizzare la progettualità futura collocandola nel giusto 
rapporto con il tema dell’ambiente, condizione indispensabile per il cambio di 
mentalità delle nostre attività produttive.
Il design di conseguenza viene coinvolto e può fare la sua parte, essere propositivo 
nelle soluzioni e nell’uso dei materiali.
Può avvicinare e valorizzare gli oggetti alle persone, può dare input applicativi ma 
non può, a mio avviso, essere motore di cambiamento se la società non detta linee 
chiare di sviluppo e  di indirizzo programmatico che devono trovare concretamente 
degli sviluppi applicativi.

In quel “contorno culturale” detto sopra anche l’arte può e deve fare la sua parte e 
proprio con questo intento abbiamo deciso di pubblicare Art/F.
Al suo interno, fotografia, pittura, scultura, design, grafica e letteratura ci 
consentiranno di riflettere sul contenuto dell’evento proposto.

Per la fotografia, l’evento - Design | Etica | Ambiente | Salute - sarà promotore 
della 11° mostra-  Design Photo Remix -, che raccoglie i lavori del gruppo AFIP 
Fotografi professionisti e del gruppo fotografi indipendenti.
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Acquario Civico di Milano 2021. I segni del COVID-19
Fernando Ferrazzi, MasklesSport 
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FOTOGRAFIA / PHOTOS
MAMORU HORIGUCHI 
1/8, UNA FRAZIONE DI SECONDO

Mamoru Horiguchi

Prima di iniziare la professione di fotografo di danza, sono stato fotografo di moda. Il piacere 
di fotografare soggetti danzanti è di catturare i movimenti di corpi liberi. Comincia lavorando 
con un amico che era ballerino nel Dance Theatre di Harlem. Delimitai con un nastro un’area 
di circa 1x2 metri in cui il ballerino avrebbe dovuto muoversi. Poi misi le luci una davanti e 
una dietro perchè la zona fosse sempre illuminata, in quanto io non rimango fermo e quindi 
non fotografo da una posizione fissa ma mi muovo intorno al danzatore ed ho quindi bisogno 
di avere una illuminazione semplice e lo spazio il più aperto possibile così da non limitare i 
movimenti di entrambi. Prendo la mia camera e comincio a guardarlo ed a seguirlo attraverso 
l’obiettivo dalle diverse angolazioni.
Mantenerlo nell’inquadratura riprendendolo da angolazioni diverse richiede tutta la mia 
concentrazione, posso sentire la sua energia mentre lo guardo attraverso le lenti della camera 
e mi trovo proiettato nel suo mondo.

Sono coinvolto a tal punto dalla magia che dimentico qualsiasi altra cosa e comincio a sentirmi 
come se io stessi  compiendo una danza intorno a lui non come un elemento estraneo ma come 
un suo complemento.
Insieme creiamo una nuova energia che cresce via via durante le riprese. Preferisco riprendere 
ballerini nudi per imprigionare la piena bellezza dei muscoli, i contrasti e la continuità delle 
linee del corpo.

Quando i soggetti sono maschi l’illuminazione deve essere dura per evidenziare i contrasti 
dei toni muscolari, mentre con le donne cerco linee più morbide e tenue. Le fotografie che 
rappresentano le ballerine le coloro di seppia per dare un effetto più addolcito.
Le mie foto vogliono imprigionare la passione libera e sfrenata, senza restrizioni.

20 _

Il fotografo di moda Mamoru Horiguchi si è trasferito negli Stati 
Uniti nel 1978. 
Dopo aver lavorato come assistente per Les Goldberg e altri 
famosi fotografi pubblicitari, nel 1984 ha fondato il Mamoru 
Horiguchi Photography Office a Manhattan, New York. Ha iniziato 
la sua carriera come artista con la serie fotografica di ballerini 
acclamata a livello internazionale 1/8, Una frazione di secondo. 
Successivamente, ha stabilito basi a Parigi, Milano, Shanghai e 
Tokyo. 
Principalmente il suo ambito è la fotografia di moda, ma lavora 
anche alla fotografia di ritratto. Si ricordano i suoi lavori con Eric 
Clapton, David Bowie, Cyndi Lauper, Antonio Inoki.
Nel mondo le sue opere continuano ad attirare l’attenzione, e 
molte mostre sul suo lavoro ci sono state in Giappone e all’estero. 
Suoi lavori sono permanentemente conservati nei musei di tutto 
il mondo.  

_ 21



MAMORU HORIGUCHI

22 _

ART/F 1

_ 23



24 _

MAMORU HORIGUCHI

_ 25

ART/F 1



26_

Kō Isao Yajima 

Nasce nel 1945 nella regione di Nagano Giappone.
Nel 1966 si laurea all’Istituto di Design Kuwazawa di Tokyo e dal 1972 al 1978 è consulente 
di progettazione per il Gruppo CAN.
Nel 1979, lavora in Italia a Milano e diventa docente di disegno all’Istituto di Design 
Kuwazawa di Tokyo, di disegno all’Istituto Vantan e docente presso la Scuola di Design 
Chugoku.
Successivamente acquisisce il ruolo di direttore del corso per corrispondenza presso la 
Scuola per l’Illustrazione nella Moda di Tokyo. 
Molte sono le mostre  dedicate ai suoi lavori: Bici design, Galleria Axis a Tokyo, Seibu 
Galleria d’Arte e Sony Galleria d’Arte a Tokyo nel 1990.
Sempre nello stesso anno presenta al Tohbu Department Store di Tokyo  una sua 
Collezione d’Arte. Nel 1992 Illustrazioni per pubblicità  e Collages  a Parigi.
Professore all’Università Bunka di Tokyo, poi all’Università Jitsusen a Tapei.
Consulente di Visual design per molte aziende e gruppi privati.

ARTE / ART
KŌ ISAO YAJIMA
FIGURE. DRAWING FOR FASHION
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“Okay, that’s fine. Now, face your left. Yes, like that. Look up. Fine. Down. Great!” 
Sounds like someone’s having his eyesight tested?
The human being is continually doing different things against different backdrops in different 
poses.
The seriousness of  those engaged in these activities become imprinted in our minds so that we 
come to use these lasting images as motifs in our illustrations. The mannerisms and movements 
of  the human being are indeed interesting to behold.
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FIGURE. 
DRAWING 
FOR FASHION

_ 29

ART/F 1



KŌ ISAO YAJIMA

KŌ ISAO YAJIMA
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It took just 13, 5 
and 30 seconds, 

respectively, to 
create the basic 

sketches shown from 
left to right.  
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Ciò che è illeggibile è ciò che è stato perso, è la testimonianza oscura di ciò che non si conosce. 
È l’ignoto…..
Fathi Hassan dipinge delle cifre come un eco della dimensione metastorica, dei “segnali” di 
estrazione egizio-nubiana non appartenenti ad alcun reale alfabeto. Eppure attraverso questi 
segni si svela una particolare forza di fascinazione, una bellezza che riporta ad una pacatezza 
estatica di pensiero, ad una sfera emozionale che sa di profondità sonore e odori acri propri 
della civiltà da cui proviene l’artista. Ma se questa strana scrittura da un lato ci attira, dall’altro 
ci respinge, costituendo un limite indecifrabile: guardarla è come percorrere un sentiero 
obliquo e addentrarsi in una zona di frontiera, verso il termine di uno spazio mentale definito.
E’ un “ limite” come lo intendevano gli antichi romani, le sacre pietre che segnavano i confini e 
che nessuno poteva rimuovere senza commettere un delitto. Chiedersi, allora, la provenienza 
e il significato di questi segni significa operare una dissacrazione, violare il territorio della 
verosomiglianza, degli ambiti circoscritti, delle peculiarità tradizionali che da sempre 
contrappongono la cultura e la civiltà dell’oriente a quelle dell’Occidente.

La potenzialità artistica e culturale di Fathi Hassan è infatti proprio quella di riuscire a creare 
un sistema circolare di interferenze, in cui gli opposti rivelano l’altra faccia della medaglia, ben 
consapevole dell’una e dell’altra cultura. L’evidenza di queste opere è che ci troviamo di fronte 
ad uno scarto, ad un equivoco, ad un apparente sbaglio da cui tutto, invece prende il via.

Ci rimane difficile accettare una forma di rappresentazione che non è possibile tradurre 
in parole, una scrittura di significati privati del loro naturale correlativo di significati. 
Rappresentando un sistema di segni inaccessibili, Fathi  Hassan ci spinge prepotentemente 
ad una decodificazione dell’opera di livello direttamente concettuale, saltando di netto quello 
grammaticale e linguistico.
Le sue opere sembrano voler fissare la forma della memoria e non il suo contenuto, il profumo 
di una vita abbandonata da anni, ma pur presente in ogni sua cellula. 

ARTE / ART
FATHI HASSAN 
SEGNALI

34_

Le sue origini rappresentano quasi un antidoto all’individualismo asettico dell’Occidente.
La  straordinaria virtù comunicativa della scrittura che lui recupera è la calligrafia, la bellezza 
del segno, e il gesto creativo, l’energia del corpo non sopraffatta da quella della mente. Dalla 
parola si ritorna al gesto, perché ogni traccia sia un messaggio capace di trasmettere la forza, 
l’interrogazione, il segreto del segno come citazione deformata e spazio culturale aperto. 
Quello stesso segno che ha faticato millenni per diventare lettera e poi parola. La scrittura 
di Fathi Hassan è un linguaggio simbolico, una creazione della psiche, che ha la funzione di 
rivelare una realtà totale, inaccessibile agli altri mezzi di conoscenza.
È una scrittura investita di un significato nuovo, che comprende cioè i concetti di pre-scrittura 
e post-scrittura, come se si trattasse di un eterno ritorno, di un percorso interiore.
Se per lui l’arte è concepita come un flusso creativo continuo, come un sistema di scrittura che 
si autogoverna, sarà proprio al suo interno che dovrà cercare le orme della sua vita, della sua 
storia, e le relazioni che lo legano al mondo circostante.
La sua è una scrittura tautologica, che racchiude il suo mondo, la sua storia, il suo stesso 
sistema.
Le sue opere destano lo sconcerto di un labirinto o di un enigma; di fronte ad esse lo spettatore 
è come se facesse appello ad un rito iniziatico.
Crediamo di non capire e poi ci accorgiamo che è tutto evidente, è appunto quell’evidenza a cui 
non siamo più abituati, quel significato retinico che può diventare profondo e prolifico senza 
l’intermediazione preconcetta della spiegazione letterale. In queste opere non c’è niente di 
letterale, le dichiarazioni di Fathi Hassan si possono leggere solo con l’istinto e con l’intuito. Tutti 
sono chiamati a dover superare il tranello iniziale, il fatto che la sua rappresentazione artistica 
ha operato un furto, ha commesso un’appropriazione indebita del sistema linguistico.  
    

La bandiera dell’Africa unita, 1984
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FATHI HASSAN

Percorso, 1993
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Fathi Hassan è nato a Il Cairo nel 1957 come secondo figlio di una famiglia Nubiana. 
Suo padre Hassan era di Wadi Halfa nel Sudan, e sua madre Fatma era di Toshka, nel 
sud dell’Egitto. 
Ha studiato l’arte da adolescente presso la Kerabia Middle School del Cairo. A 22 anni, nel 
1979, grazie ad una borsa di studio conseguita presso l’Istituto di Cultura Italiana del Cairo, 
Hassan si trasferisce in Italia per frequentare l’Accademia di Belle Arti di Napoli. Nello 
stesso periodo l’artista frequenta la Galleria di Lucio Amelio dove conosce e frequenta 
diversi artisti come James Brown, Joseph Beuys, Mimmo Paladino, Robert Mapplethorpe 
e Richard Long, attore in Rai, e con il gruppo napoletano Falso Movimento.
Si diploma nel 1984 con una tesi sull’influenza dell’arte africana nel Cubismo.
Nel 1988 il critico d’arte statunitense Dan Cameron e Giovanni Carandente lo scelgono 
per la XXIII Biennale di Venezia come unico artista africano, dove partecipa nella sezione 
Spazio Aperto 1988. Fathi Hassan diventa il primo artista di origine africana alla Biennale 
di Venezia. Lo Smithsonian Institute di Washington D.C. lo cataloga e inserisce fra gli artisti 
di Textures, word and symbol in Contemporary African Art. 
Dal 1983 al 2000 si pone all’attenzione di diversi critici internazionali tra cui Filiberto Menna, 
Achille Bonito Oliva, Enrico Crispolti, Rose Issa, Maurita Poole, K. Goncharov, E. Harney. 
Il Metropolitan Museum of Art di New York City lo cataloga inserendolo negli artisti della 
Youth Generation. Lavora con la galleria Rose Issa projects di Londra.

Fathi Hassan

Memoria  sahariana, 1993
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FATHI HASSAN
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Kat, 1993 Untitled, 1993
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Nei suoi disegni, dipinti, sculture e installazioni, Hassan sperimenta con la parola scritta e 
parlata, il tema delle lingue antiche cancellate dalla dominazione coloniale. Con script inventati 
e ispirati al Kufic, gioca con i simboli, le trame e la calligrafia della sua eredità nubiana per 
esplorare lo spazio tra simbolismo grafico e significato letterale in colori vibranti e collage.
Oltre alla mostra personale, Fathi Hassan: Haram Aleikum, curata da Rose Issa Projects al 
Leighton House Museum, Londra (2010), ha partecipato ad Arabicity a cura di Rose Issa 
Projects presso il Beirut Exhibition Center, in Libano, e Arabicity - Such a Near East a cura di 
Rose Issa Projects presso il Bluecoat Art Center, Liverpool (2010);  Re-Orientations II, Rose Issa 
Projects, Londra (2012); Le sette valli, Rose Issa Projects, Londra (2013).



ARTE/ ART
GIORGIO MILANI
IL LIBRO DELLE LETTERE

“ Fino dagli anni ottanta, oltre alla pittura ho lavorato nell’ambito della grafica, della 
comunicazione e della pubblicità, prima in uno studio grafico fondato con un amico poi divenuto 
agenzia che, nel tempo, ha avuto un certo successo anche in ambito internazionale.
La  mia doppia attività ha sempre alimentato, vivacizzato e contaminato il mio pensiero di 
creativo. In ogni caso il contesto lavorativo aveva indotto in me già una predisposizione per 
il rapporto immagine-parola. Incontrati i caratteri tipografici e percepito il loro potenziale 
espressivo, questi hanno definitivamente cambiato l’orientamento del mio percorso”.

Giorgio Milani 
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I Poetari sono frutto di un percorso che inizia a metà degli anni Sessanta e si sviluppa 
nello studio del rapporto tra immagine e scrittura.
I Poetari realizzati alla fine degli anni Ottanta, sono esposti per la prima volta nel 1997 
a Milano nella mostra Poetari di fine Gutenberg. Allo stesso anno risale il Poetario 
Blu, un’opera collocata all’interno dell’Università Cattolica di Piacenza e dell’anno 
successivo è il Libro Poetario di Gutenberg. Giorgio Milani prosegue la sua attività 
espositiva a Miami (USA) all’Art Miami nel 1998 e 1999. 
Sempre nel 1999 in vista dell’anno giubilare è la creazione del Jesus-Poetario. 
Seguiranno molte mostre personali: a Reggio Emilia, al Druckunst Museum di Lipsia 
(2002), alla XIV Quadriennale di Roma (2005) dove espone Opera aperta, un grande 
poetario costituito da circa 1.800 fregi e caratteri tipografici.
Nel 2007 è a Milano nella sede di Agorarte, in una mostra curata di Philippe Daverio, 
al Mart di Rovereto nella mostra La parola nell’arte, ricerche ed avanguardia nel ‘900. 
Dal Futurismo a oggi.
Nello stesso anno la DFG (Deutsche Forschungsgemeinschaft) organizza a Bonn 
la più vasta esposizione di Poetari, cento lavori fra quadri e sculture provenienti da 
diversi paesi europei. Nel 2009 è fra i sedici artisti internazionali invitati a Berlino per 
la realizzazione di alcune opere all’interno della Biblioteca Statale Unter den Linden.
Nel 2010 realizza a Salsomaggiore Opera aperta fra Oriente e Occidente e 
a Fiorenzuola d’Arda realizza una  scultura di 8 metri in acciaio e masselli di 
calcestruzzo.
Nel 2011 inaugura la sua più grande opera-poetario, Eco di Passi nella Memoria, 
a Campiello di Vigonovo (Venezia). Due anni dopo espone a Berlino nella 
mostra personale Dalla Babele al rogo negli spazi dell’Ambasciata Italiana, e 
contemporaneamente, all’Istituto Italiano di Cultura, dieci poetari e frottage in una 
mostra intitolata Dalla Babele al dialogo.
Nello stesso anno, in occasione dell’Anno della Cultura Italiana negli Stati Uniti, 
espone a New York in due mostre personali: Poetari e frottage a cura di Philippe 
Daverio presso il Consolato Generale d’Italia e White Words presso Boffi Soho.
Nel 2014 progetta e realizza il Portale della Chiesa di Santa Franca,  La Porta di Luce 
e la facciata in acciaio corten lavorato a laser della Madonna di Lourdes a Piacenza.
Due anni dopo inaugura una nuova serie di lavori bianchi dal titolo Nuovi Poetari. 
Sublimazioni, Sindoni, Intagli presso Villa Rospigliosi, Spicchio di Lamporecchio 
(Pistoia) con testi di Marco Senaldi, Luciano Caramel, Tommaso Trini, Philippe 
Daverio.
Nel 2018 Whitelight Art Gallery organizza tre personali dal titolo Di parole faccio Arte 
a Milano, Roma e Torino.
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GIORGIO MILANI

Omaggio a Barthes

Una sola rosa è tutte le rose, 2011
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Mozart è l’accadere, 2017
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GIORGIO MILANI

Oriente occidente blu, 2013
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ARTE/ ART
HSIAO CHIN
ORIENTE E OCCIDENTE
GLI OPPOSTI RECIPROCAMENTE NECESSARI

L’artista Hsiao Chin è mancato a  luglio 2023 all’età di 88 anni.
Fecondo nella pittura  astratta è stato anche fondatore di molti movimenti artistici 
modernisti. Condivise la necessità di un avvicinamento tra oriente ed occidente.
L’annuncio della scomparsa è stato dato dalla Hsiao Chin Art Foundation che ha sede 
a Kaohsiung, sull’isola di Taiwan. 
Nel 1949 Hsiao Chin si trasferì da Shanghai a Taiwan, e si iscrisse alla Facoltà di 
Belle Arti della Scuola Superiore Provinciale di Taipei. Nel 1955, fu partecipe al primo 
gruppo astratto in Cina e l’anno successivo si trasferì in Spagna e nel 1959 in Italia.
Prima  a Firenze dove espose alla galleria Numero, poi a Milano dove incontrò gli 
spazialisti, il gruppo Azimuth, Lucio Fontana, Roberto Crippa, Piero Manzoni, Enrico 
Castellani.
Negli anni Sessanta aderì al movimento artistico Punto che si proponeva di 
trasmettere pittoricamente il trascendere della vita terrena verso quella spirituale..  
Alla XXX Biennale di Venezia conobbe Franz Kline e Gordon Washburn, direttore 
dell’International Exhibition di Pittsburg, che lo portò negli Stati Uniti.
Rientrò a Milano negli anni settanta e fondò il gruppo Surya (1977-1979), in 
sanscrito “Sole”, e dieci anni dopo fondò a Copenaghen il Movimento Shakti, in 
sanscrito “Energia”, che intendeva incanalare nell’idea creativa l’energia racchiusa 
nell’universo e nella natura. 
Le sue opere sono al Metropolitan Museum of Art di New York, nei musei di Hong 
Kong e Shanghai e in altre importanti collezioni internazionali. 
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Hsiao Chin personifica la ricerca continua dell’unione tra Occidente e Oriente nell’arte, intesa 
come incontro delle radici e della storia di due emisferi e di sintesi delle loro peculiari religioni 
e spiritualità apparentemente inconciliabili. Cinese di nascita (Shangai,1935) Hsiao Chin ha 
vissuto per alcuni anni (dal ‘49 al ‘56) a Taiwan che ha lasciato per spostarsi in Occidente a 
metà degli anni ‘50.
Nel ‘56 è stato tra i fondatori del gruppo “Ton Fan”, formato da alcuni artisti orientali con l’obiettivo 
di congiungere la loro tradizione a quella occidentale, conosciuta in oriente soprattutto per 
quanto riguarda i movimenti europei di fine ‘800 e inizio ‘900.
Dagli anni ‘50 la vita di Hsiao Chin è stata contrassegnata da una incessante attività di viaggi e 
ricerche attraverso paesi e movimenti europei, dove è stato a contatto con i maggiori esponenti 
dell’arte di quegli anni: Spagna con gli Informali Saira e Tapies, in Italia a Milano, la città che 
sceglierà per vivere, con Fontana, Manzoni, il gallerista Marconi e l’editore Mazzotta.
Le sue pitture, pur accogliendo l’apporto delle idee con le quali l’artista è entrato a contatto, 
portano, leggibili tra i colori e i tratti caratteristici della sua arte, segni che evocano spiritualità ed 
atmosfere orientali: si tratta di volta in volta di ispirazioni tratte dal Teatro cinese o di contributi 
provenienti dalla grande calligrafica, piuttosto che suggerimenti del mondo occidentale nel 
quale l’artista vive, ma sempre il mistico e lo spirituale di origine taoista sono il sostrato delle 
sue tele. Il dualismo che regola l’universo nella tradizione orientale taoista, sintetizzato negli 
opposti Yin e Yang, (negativo è positivo, femminile maschile, buio e luce) è piuttosto una dualità 
esplicita che esprime una implicita unità degli opposti reciprocamente necessari, leggibile 
nella pittura di Hsiao Chin, negli equilibri asimmetrici e nelle delicate trasparenze quasi vitree, 
ottenute grazie ad una tecnica che negli anni ha sottratto materia al colore.

Hsiao Chin

L’esperienza mistico-spirituale dell’esistenza che tanto interessa Hsiao Chin, ha origini 
antichissime nella storia dell’arte cinese, caratterizzata da due scuole, la scuola del nord 
specializzata nella decorazione, arte minuziosa e al servizio delle corti, e la scuola del sud il cui 
fondatore è Wang Wei, filosofo e poeta buddista vissuto tra il 300 e il 400 d.c. che si distingue 
per il suo distacco dall’utile e per l’apporto di filosofi, pittori, poeti e religiosi, con un linguaggio 
che si collega alla meditazione e alla poetica del vuoto.
Questo filone dell’arte cinese, con la sua volontà di non usare per le proprie rappresentazioni 
i mezzi della prospettiva e dell’anatomia, è la radice della pittura di Hsiao Chin, raffinata negli 
anni dalle sue ricerche sui Mandala tibetani, anche se la sua volontà di trovare quella soglia 
che unisce Oriente ed Occidente lo porta a seguire la sorte dell’arte contemporanea negli 
Stati Uniti degli anni ‘70. Alcuni artisti come Kline, Tibet, Rothko, Pollock, e i movimenti come 
l’Action Painting, il Minimalismo e l’Hard-Edge, fanno parte della sua esperienza americana a 
New York, metropoli che abbandona poiché, la “ pressione continua” a cui si sottopone, mal 
concilia con la sua persona. 
Il suo modo di dipingere, il modo in cui rappresenta i soggetti e gli stati d’animo che lo ispirano, 
lo abbiamo detto, sono di derivazione buddista, più intuitivo nella matrice cinese, se parago-
nato allo zen giapponese. Segni e geometrie, infatti, non sono decisi e proporzionati usando 
la ragione e il calcolo, ma guidati da gesti eseguiti senza ripensamenti, così come nell’arte 
calligrafica, l’inchiostro scorre leggero dal pennello, senza possibilità di ritocchi o correzioni.
Il colore, usato con estrema libertà, per nulla invece è legato al buddismo, che lo considera 
illusione e sensazione che confonde e distoglie dall’essenza, ma in Hsiao Chin l’Oriente, statico 
e vegetale, convive con l’Occidente, dinamico ed animale, originando un linguaggio del tutto 
inedito che l’artista, ricettivo rispetto agli eventi del mondo, intuitivo rispetto alla natura delle 
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cose ed essere umano, usa per dipingere ciò che la natura lo ha colpito, ciò che nel mondo è 
avvenuto, ciò che nella sua vita lo ha fatto soffrire. 

Ogni cosa può rappresentare un’evoluzione, può aiutare a “proiettati verso qualcosa di più am-
pio”, questa anche è l’utilità dell’arte, in questo senso non staccata dalla vita.

Proprio per questo concetto di evoluzione si riceve da Hsiao Chin un messaggio di positività e 
di ottimismo per quanto riguarda la funzione che sempre l’arte avrà di evidenziare i problemi e 
le peculiarità del suo tempo, fine per il quale tutti i mezzi di espressione sono ammessi se l’o-
biettivo non è solo l’inseguimento del sensazionale.
L’importante in arte è “mettere se stessi dentro” per dialogare con tutti e dare un contributo 
sempre nuovo anche attraverso il mercato, che se da un lato rappresenta un mondo nuovo dove 
la speculazione ha portato a degli eccessi, dall’altro ha avuto l’importante ruolo di avvicinare 
l’arte alla società, così come la pubblicità che un contributo insostituibile ha ricevuto dall’arte.
Hsiao Chin offre validi motivi per sperare nel futuro, anche se la sua visione è profondamente 
realista rispetto al mondo dell’arte che è molto duro: a chi vuole avvicinarvisi consiglia di pen-
sare, lavorare, informarsi, imparare ad usare il disegno anche non in senso accademico, consa-
pevole che per “ mettere qualcosa in più “ in un opera, l’occhio e la mano devono essere guidati 
dal cuore che sente e dal cervello che ragiona e permette di approfondire la ricerca.

La primavera di Bejing 7, 1989

HSIAO CHIN
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Oltre la grande soglia, 1976
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Verso il giardino eterno, 1992

HSIAO CHIN
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Samadhi 29, 1996

La nascita del nuovo mondo 2, 1996
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ARTE DESIGN / ART DESIGN
UGO LA PIETRA
LA CASA NEOECLETTICA, 1988
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Ugo la Pietra

Ugo La Pietra, figura poliedrica, artista, architetto e designer, intellettuale 
e ricercatore instancabile. Attivo nel dibattito sull’urbanistica della città, 
delle arti applicate e della ricerca visiva, attento osservatore delle relazioni 
tra individuo e ambiente.
I suoi lavori si collocano nell’area del cinema, della pittura, del disegno 
e dell’architettura. Premio Compasso d’Oro nel 1979 e alla carriera nel 
2016.
Nel 2014 una mostra del suo lavoro viene promossa dalla Triennale di 
Milano. I particolari apporti teorici vengono messi in luce, i suoi spunti 
sull’importanza delle arti applicate, del rapporto con le istituzioni ed il 
territorio, il lavoro artigiano sono solo alcuni dei temi trattati. 

_ 53

Casa neoeclettica, 1992
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Credo che l’ecclettismo sia da praticare, soprattutto se gli ambienti e gli oggetti  ”costruiti ad 
arte” creeranno delle condizioni per percorrerlo più come un “atteggiamento  progettuale” che 
come “stile”. E’ indubbio che oramai viviamo in un periodo dove l’eclettismo consapevole del 
progettista corrisponde a un eclettismo anche di chi usa diversi materiali per arredare il proprio 
spazio abitativo.
Questa realtà che, oramai, invade tutte le sfere culturali della nostra società dalla morale 
all’estetica, molti non riescono ancora a leggerla o fanno finta di non leggerla e si affannano 
di creare stagionalmente “ falsi miti”. Sono questi teorici, che nel mondo del design e dell’arte 
sostengono l’avvicendarsi delle “visioni del mondo”: più dure, più soffici, più  odorose,  più 
piatte, più  tridimensionali, più astratte, più figurative, più 
veloci,  più naturali, più …..
Sono critici e saggisti, accompagnati da uno stuolo di giornalisti replicanti, che non si sono 
accorti ancora del valore e del significato di questo periodo storico, in un’epoca in cui possiamo 
di fatto riconoscere di vivere all’interno di una situazione fluida e omogenea dov’è ogni scatto e 
ogni azzardo è il risultato di una scelta individuale, consapevole. Tra questi falsi profeti, ancora 
più pericolosi, sono quelli che inorridiscono di fronte al proliferare di espressioni creative, e che 
non riconoscono, nella vitalità del design degli ultimi anni, una mancata tendenza a fare della 
ricerca e sperimentazione.
Ricerca e sperimentazione significa, in sintesi, riconoscere al design (meglio sarebbe dire 
all’area che si occupa della produzione dell’oggetto) una dignità di “ disciplina”. E tutti sanno che 
ogni disciplina per vivere e svilupparsi ha bisogno di una sfera di ricerca e di sperimentazione 
che prescinde da logiche produttive! (Quando i cantieri sono chiusi, è proprio il momento in cui 
la ricerca nella disciplina architettonica si esprime con grande vitalità!). Questo è un periodo 
dove possiamo registrare una grande voglia di cercare, di sperimentare.
Abitare il tempo a Verona, di fatto, è stata l’occasione per accumulare un patrimonio di idee, 
progetti, prototipi e suggestioni tali da poter essere definiti uno dei momenti più ricchi di ricerca 
e sperimentazione a livello nazionale ed internazionale.
E’ passato del tempo e molte cose sono cambiate da quando i teorici del design scrivevano 
la storia del design escludendo tutto ciò che non era stato prodotto in serie. Il design può e 
vuole essere un’area disciplinare fatta non soltanto di “ prodotti costruiti per essere realizzati 
in serie” e quindi venduti.

Ugo La Pietra
Dalla presentazione della mostra
Rituali domestici in Abitare il tempo, 1988
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UGO LA PIETRA

Casa neoeclettica. Mobiletto bar 1988 
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“ ...  Oggetti carichi di significati, con un ampio recupero delle tecniche tradizionali, con una 
disinvolta citazione della storia (di tutta la storia) superando di fatto la corrente postmoderna, 
attingendo alla figurazione, recuperando nell’oggetto anche un ruolo capace di evocare 
significati più profondi.............” 

Ugo La Pietra. Abitare con arte. Ricerche e opere nelle arti applicate e nel design, Edizioni Corraini 2015.

Casa neoeclettica 1988.
Carrello e sedia neoeclettica

Ambiente balneare.
Dalla casa neoeclettica, ad 
Abitare il tempo, 1990
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Ugo La Pietra
EFFETTO RANDOMICO
a cura di Marco Tonelli
26 agosto – 24 settembre 2023
Sala delle Pietre, Todi

L’artista così commenta le sue ricerche esposte nella mostra “Effetto Randomico”, termine con il quale Gillo Dorfles definì il suo lavoro:
 “Ho realizzato opere che quasi sempre hanno cercato di evidenziare l’effetto di “rottura dei modelli imposti dalla società. E così le mie opere, 
già alla fine degli anni Sessanta, furono accompagnate dalla teoria del ‘Sistema disequilibrante’, un metodo che ho sviluppato in tanti anni, 
attraverso la lettura attenta della realtà, per fornire strumenti capaci di accrescere la propria possibilità di scelta, intervenire direttamente nel 
processo di configurazione ambientale, arricchire i processi percettivi e cognitivi, aumentare i gradi di libertà comportamentale e mentale”.
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Ugo La Pietra
Attrezzature urbane per la collettività
Dai dissuasori ai gazebi
15 giugno-10 settembre 2023
Piazza Compasso d’Oro 1, Milano

La mostra fa riferimento alle ricerche di Ugo La Pietra sul rapporto individuo/ambiente e 
in particolare lo spazio collettivo urbano. Fin dalla fine degli anni Sessanta, La Pietra ha 
indagato il territorio urbano, espressione formalizzata delle contraddizioni della vita sociale. 
Dalle periferie (Gradi di Libertà, Recupero e Reinvenzione) alle attrezzature urbane, segni che 
sottolineano molto bene la differenza tra abitare domestico e abitare urbano.
Le “Attrezzature Urbane” analizzate dall’autore sono espressione emblematica dei problemi 
che affliggono la nostra società: dalla mancanza di un progetto culturale alla progettazione di 
uno spazio collettivo abitabile.

“Partendo da piccole cose, da piccoli oggetti, apparentemente insignificanti o comunque 
trascurati come quelli che affollano i nostri spazi urbani, La Pietra mette il dito nelle tante 
piaghe dell’idea di cittadinanza” afferma il Presidente di ADI – Associazione per il Disegno 
Industriale Luciano Galimberti. “Le città sono in una competizione ormai planetaria, per 
attrarre flussi di cittadini in maniera più o meno stabile, chi per lavoro, chi per studio, chi 
alla ricerca delle mille luci della città, chi inesorabilmente escluso o peggio espulso perché 
inadeguato o fragile”.
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1991. Mimmo Rotella. Sento che ci sei. 
Dimensione 50 x 35 cm, Sovrapittura su carta di giornale.
Collezione Plana.

1993. Mimmo Rotella
Foto Enrico Ricciardi.
Archivio Plana.

ARTE/ ART
MIMMO ROTELLA
OPERE

Sento che ci sei, 1991 

Marilyn grandesign, 2003
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Mimmo Rotella

Nasce a Catanzaro nel 1918. Dopo aver conseguito il diploma presso l’Accademia di Belle 
Arti di Napoli, nel 1945 si trasferisce a Roma dove frequenta l’avanguardia degli artisti 
romani riuniti nel Gruppo Forma1. In questo periodo sperimenta i poemi fonetici.
Inizia il suo percorso artistico come pittore figurativo e successivamente come pittore 
astratto-geometrico, proseguendo i suoi studi negli Stati Uniti all’Università di Kansas City. 
Ritorna in Italia nel 1954 stabilendosi a Roma dove inizia a sperimentare i décollage, 
opera di sottrazione dell’immagine utilizzando manifesti pubblicitari e agendo su di essi 
con strappi e  abrasioni delle figure. 
Nella particolarità del suo lavoro, Mimmo Rotella utilizza anche il retro del collage da cui 
nascono i retro d’affiche. Il 1960 è un anno importante per Rotella in quanto aderisce al 
movimento del Nouveau Réalisme, del quale è teorico il giovane francese Pierre Restany. 
Rotella passa quindi dall’astratto dei primi décollage al figurativo patinato, stile rotocalco, 
dove vengono esaltati i divi per eccellenza nell’immaginario popolare, Marylin su tutti. 
Negli anni successivi sperimenta la tecnica del riporto fotografico su tela emulsionata 
chiamata comunemente Mec-Art e dell’Artypos. Quest’ultima consiste nel prendere le 
prove di avviamento stampa nelle tipografie, spesso costituite da immagini sovrapposte, 
e di incollarle su tela. Negli anni ‘70 sperimenta il Frottage e l’Effaçage. Nel primo lavora 
con solventi alla nitro creando delle immagini, ampiamente scolorite, su un foglio di carta 
bianco mediante ricalco. Nell’Effaçage tratta con solventi delle pagine ritagliate dalle 
riviste per cui l’immagine in parte scompare. Negli anni ‘80 tre nuove sperimentazioni 
coinvolgono  Rotella: i Blanks copertura dell’immagine con fogli monocromi, le Sovrapitture 
degli interventi grafici realizzati con colori acrilici e le Lamiere dei décollage eseguiti 
direttamente sul supporto di lamiera. Nel corso della sua carriera, Rotella partecipa a varie 
manifestazioni internazionali, ricordiamo tra le più importanti le Biennali di Venezia del 
1964, 1978 e del 2000 e la quadriennale di Roma del 1965. 
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1968. Mimmo Rotella. Mitologia. 
Dimensione 45 x 65 cm, Artypo su tela.
Collezione Plana.

136

1973. Mimmo Rotella. Senza titolo. 
Dimensione 65 x 50 cm, Frottage su carta.
Collezione Plana.

MIMMO ROTELLA

Mitologia, 1968

Senza titolo, 1973
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Mimmo Rotella, Senza titolo (Optical), 2004
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“ .... Ecco forse parlerei di una mitologia personale della  cività urbana contemporanea, dei miti 
di oggi, una mitologia dissacrante, ma anche creativa, che rende un simbolo altro da quello che 
è avviando un nuovo cifrario di segni comunicativi  che in fondo sono segni di artista che legge 
le cose e il mondo con il proprio spirito e con il proprio occhio.
Ma anche con il proprio fare ritmico, lacerando e creando una nuova geografia immaginaria di 
un universo onirico che stravolge il senso comune dei luoghi e delle cose ...”.

Mimmo Rotella
La città dei segni e i segni della città.
Lectio  doctoralis del  19 maggio 2004.
Facoltà di Architettura  degli Studi “Mediterranea” di Reggio Calabria.

Senza titolo., 1991

MIMMO ROTELLA
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P.A., (1990)
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DESIGN/ DESIGN
ALESSANDRO MENDINI
LE IDEE E LE COSE di Aldo Colonetti 

CAIMI BREVETTI
SNOWSOUND ART

Alessandro Mendini. Foto Raoul Iacometti
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Alessandro Mendini 

Architetto, designer, artista, dalla fine degli anni settanta è tra i rinnovatori del design 
italiano, Collabora con numerose aziende, Alessi, Venini, Bisazza, Cartier, Hermès, 
Vacheron Constantin, Supreme NYC, Swatch, Swarovski ed altre ancora.
Riconosciuta è la sua poltrona Proust, esposta in diverse collezioni permanenti quali la 
Triennale Design Museum e il Museo delle Arti di Catanzaro.
Ha ricevuto numerosi riconoscimenti internazionali, tra cui il Compasso d’Oro nel 1979 e 
nel 1981 insieme allo studio Alchimia e nel 2014 alla carriera. 
E’ stato direttore di molte riviste di architettura tra le quali Domus, Casabella e Modo 
da lui stesso fondata. Nel 1989 fonda insieme al fratello Francesco l’Atelier Mendini, è 
consulente per l’urbanistica in alcune amministrazioni locali della Corea del Sud e in Italia 
assieme a Franco Summa.
Viene nominato Chevalier des Arts et des Lettres in Francia e riceve l’onorificenza 
dell’Architectural League di New York, la laurea honoris causa al Politecnico di Milano e 
l’European Prize for Architecture Awards nel 2014.

Aldo Colonetti

Filosofo, storico e teorico dell’arte, del design e dell’architettura. Dal 1985 al 2013 è stato 
direttore scientifico dello IED (Istituto Europeo Design); dal 1991 al 2014, direttore della 
rivista Ottagono. Ha fatto parte del Comitato scientifico Triennale di Milano, del Comitato 
Presidenza ADI, del Consiglio Nazionale del Design. Autore di saggi, ha curato mostre in 
Italia e all’estero.

Essere eclettici significa ascoltare il mondo, individuare un percorso non esclusivo e soprattutto 
avere un rapporto con la cultura come un insieme di conoscenze e di opzioni, apparentemente 
lontane le une dalla altre, ma riconducibili a quel concetto fondamentale che sta alla base di ogni 
ricerca filosofica: la relazione tra il soggetto, ovvero ciascuno di noi, e l’oggetto, in sostanza la 
realtà materiale che è davanti a noi che non è mai assoluta, definita una volta per sempre. 
Questa relazione tra soggetto e oggetto rappresenta la biografia di ogni individuo, e ogni 
individuo è portatore di verità; bisogna saperla cogliere come parte di un tutto che è infinito 
e irraggiungibile. Alessandro Mendini appartiene a questa tipologia di progettisti: ha affidato 
al suo disegno, al suo tratto, il compito di parlarci del mondo, tenendo sempre aperta la porta 
a tutte le interpretazioni possibili, a un patto comunque; ovvero che il gioco è infinito, perché 
nessuno possiede la “verità”. Come scrive lo stesso Mendini, 

“se ogni disciplina, vecchia e nuova, trae giustamente la sua linfa profonda dalle caratteristiche 
costitutive, genetiche, strutturali di sé stessa, e della propria separatezza, il suo esito mondano 
e la sua ossigenazione avvengono solo se e quando essa è capace di coinvolgersi e di aprirsi 
ad altre discipline. 
Dal punto di vista visivo, la Scena del Mondo va intesa in questa epoca visionaria come un 
insieme di spezzoni scenografici, frutto di molti apporti disciplinari, presenti sempre assieme e 
mai da soli, sempre fruiti in relazione fra loro e mai in condizione di isolamento”. 

Ci troviamo di fronte, in questi disegni, a una serie di “spezzoni scenografici”, certamente 
riconducibili a una particolare determinazione funzionale, e nello stesso tempo resistenti al 
consumo perché sono il risultato di un “azione” multidisciplinare, 

Ollo, pannello fonoassorbente Snowsound a parete
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ALESSANDRO MENDINI

dove le parti che la costituiscono sono certamente “isolabili”, anche se la loro forza, il loro 
significato sono da ricondurre all’assieme del disegno e del progetto. 
Non è facile orientarsi nel labirinto di Alessandro, soprattutto da quando l’esploratore è, noi 
crediamo, alla ricerca di un altro territorio, certamente non lontano da noi, ma per noi non ancora 
praticabile; ci ha lasciato migliaia di disegni, di riflessioni, di analisi, di parole che per il suo modo 
di scrivere e di esprimersi, rappresentano, ciascuna, un progetto nuovo da intraprendere, come 
un’infinita scatola cinese. Qui ci aiuta, anche solo per tentare di comprendere i disegni scelti, 
in collaborazione con la Caimi e lo studio Mendini, in particolare con le figlie Fulvia e Elisa, un 
riferimento preciso e di una chiarezza che solo i grandi pensatori sono in grado di offrire: un 
breve commento di Ernst Cassirer, a proposito del problema del bello di Platone, tratto dalla 
sua storica conferenza tenuta presso la Biblioteca Warburg di Amburgo nel 1924. Così scrive 
Cassirer, a proposito del rapporto tra particolare e universale, in sostanza tra il bello relativo e 
l’idea della bellezza assoluta: 
“il problema originario da cui prende sempre le mosse Platone non è tanto il problema 
dell’universalità, quanto piuttosto il problema della determinatezza, ovvero del particolare. 
Pensare e progettare significa trovare, di contro, a un relativo un assoluto; a un condizionato un 
incondizionato; all’illimitato un determinato, e così via. 

Rimatara, pannello fonoassorbente Snowsound a parete
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Sic, pannello fonoassorbente Snowsound a parete
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Così il falegname non crea l’idea, la forma essenziale del letto o del tavolo, ma questa gli 
serve come modello che sussiste precedentemente, contemplando il quale egli produce quel 
particolare letto o tavolo come singola cosa concreta sensibile”. Alessandro Mendini, e lo 
possiamo anche scorgere in questa piccola serie di disegni, destinati a una nuova collezione 
Snowsound Art, ha sempre pensato e lavorato per contaminazioni; come spiega in un testo del 
1997, 

“contaminare significa uscire dai perimetri chiusi e protetti delle cose incontaminate, farle 
reagire assieme al fine di ottenere risultati inaspettati e più complessi. Questo metodo è 
criticato dai puristi e dai razzisti”.
 
Più di 20 anni fa, ragionando all’interno delle sue discipline, Alessandro aveva già colto le 
contraddizioni del nostro tempo, accentuando così l’apertura e l’ascolto nei riguardi di tutte 
quelle discipline capaci di scardinare l’ordine chiuso del sistema accademico del sapere. 
La splendida mostra organizzata l’anno scorso dal Museo Groninger, in Olanda, dal titolo 
emblematico “Mondo Mendini - The World of  Alessandro Mendini”, ne riassume bene la sua 
filosofia progettuale che proviene sia dalla biografia culturale sia dalle letture letterarie e 
filosofiche: il debito nei riguardi di alcuni grandi artisti del ‘900, come Paul Signac e Georges 
Seurat, Alberto Savinio, Henri Matisse, Wassily Kandinsky, il riferimento a Carl Gustav Jung e 
non tanto a Freud, rispetto al tema del “profondo”. Tutto questo farsi “contaminare”, non lo ha 
mai portato all’imitazione né alla citazione di derivazione postmoderna. Ha sempre mostrato 
direttamente il suo “essere Mendini”, e coerentemente ha seguito questa prospettiva, senza 
mai chiudersi in sé stesso. I disegni, ma, direi meglio, le tavole di progetto dalle quali si sviluppa 
una serie di applicazioni, rappresentano alcune delle tipologie espressive della sua poetica: gli 
stilemi, il mondo proustiano, polverizzato e compiuto insieme, e una sorta di bestiario. 
Non sono tre Mendini diversi; è sempre la realtà e l’immaginazione, libera ed ecclettica, 
applicata al mondo delle cose che fanno da guida a noi interpreti che non possediamo questa 
capacità di essere, contemporaneamente, profondi e leggeri insieme. Linee spezzate, mai 
rigide, aperte a traiettorie imprevedibili; l’occhio che si dilata e scorge in un campo cromatico, 
solo apparentemente disordinato, la profondità metafisica delle cose; gli animali come esseri 
viventi che dialogano alla pari con l’uomo. C’è, in sintesi, tutto il suo abecedario, ma anche 
i suoi riferimenti estetici, perché la sua è un’estetica dove ogni particolare fa parte di un 
universale di cui non sarà mai possibile conoscere i confini. Torniamo da dove siamo partiti: 
come il falegname di Platone, Alessandro Mendini progetta “cose” dove illimitato e determinato 
stanno insieme. Il suo lavoro si è solo, provvisoriamente, interrotto; sta a noi riconoscere nelle 
opere e nei disegni che ci ha lasciato tutto il suo futuro lavoro di progettista.

ALESSANDRO MENDINI
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Proust, pannello fonoassorbente Snowsound a parete
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ARTE/ ART
FABRIZIO CITTON
OMOLOGOCRAZIA

Elogio alla genuflessione, 2019

“ ...  Un continuo e costante processo di omologazione permea le menti e condiziona il nostro 
modo di agire......
Un sottile strato di polvere si deposita quotidianamente ed accorcia il raggio visivo....
Si perdono identità, tradizioni, particolarità, luoghi, riflessioni alternative, processi critici e 
valori veri....
Omologocrazia è il nostro tempo storico...”.
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Sintesi della famiglia, 2022
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L’uno è perso, 2022

FABRIZIO CITTON

Siamo diventati delle “teste quadre”, 2016
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Designer, architetto, artista si occupa da anni di ricerca progettuale ed artistica.
E’ fondatore dello studio progettuale Arter&Citton e nel 1997 del laboratorio 
sperimentale D. MOD, Design. Arti contemporanee - LDAC e della sezione di Ricerca 
Storica - LRST  di Venezia. 
Numerose sono le esposizioni dei suoi oggetti di design ed attiva è la sua produzione 
teorica ed editoriale all’interno della quale si trovano gli scritti La dialettica del progetto 
del 2011, Esperienze di Design e Viaggio nella poetica del movimento pubblicati nel 
2022. 
Omologocrazia è un suo lavoro artistico che ha avuto inizio nel 2016 con la mostra 
Introspezioni e Teste quadre, seguita nel 2019 da Cicatrici e Dinamiche numeriche e 
potenziata nel 2023 all’interno del complessivo progetto Opera Numerica.
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FABRIZIO CITTON
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Composizione numerica 3, 2022
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Composizione numerica 2, 2022
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DESIGN / 
FILIPPO ALISON
RIFLESSIONI

84_

Architetto, critico e storico dell’architettura e del design. 
Nato a Torre Annunziata è stato una delle figure di spicco per il design 
italiano non solo come docente e ricercatore di Arredamento e Architettura 
degli interni presso l’Università degli studi di Napoli, Federico II, ma anche 
per il contributo dato nel ricondurre l’attenzione del mondo del design sui 
progettisti e gli oggetti più significativi del modernismo tra i quali le opere 
di Le Corbusier, Wright, Mackintosh, Asplund, Rietveld.
Il suo lavoro fu riproposto al pubblico nella collezione Maestri di Cassina. 

A mano a mano, con lo sviluppo di una maggiore responsabilità nell’ambito produttivo del 
design, siamo sempre più convinti che, nel sistema di relazioni formali, tra utilità e arte figurativa, 
alcun significato può essere trasmesso se non gli sì dà forma. Ed ogni significato può essere 
trasmesso solo tramite un sostegno: veicolo o vaso-vettore del significato.
La desiderabilità delle cose, in una compresenza di uso ed arte, ci rende capaci di apprezzare 
gli oggetti utili nella giusta luce delle cose a noi più care.
Dalle cose dell’età della pietra, in un flusso continuo, non troviamo soluzione di continuità, è 
tutto ciò che esiste oggi è figlio, replica o variante, sia pure in minima parte di qualcosa di 
esistente.
Tra i due estremi, arte pura e utilità assoluta, categorie che esistono solo nella nostra 
immaginazione, fluttuano le infinite “cose” create dall’uomo, che integrano, in svariate 
proporzioni, “Misura estetica e Servizio”.
Si tratta quindi di verificare la giusta misura del rapporto tra i due termini, e sappiamo che esso 
varia molto nel tempo e nello spazio.
Il concetto di “misura estetica” che con diverso peso permea tutte le manifatture umane 
costituisce il fondamento delle attività produttive dei manufatti e cancella ogni differenza tra 
“arti minori”, tra “arti utili” e “inutili”.
Potremmo dire con V.W. Benjamin che in assoluto le opere d’arte non sono utensili e viceversa, 
però possiamo anche dire che quando la struttura tecnica di un oggetto, la sua utilità e quindi 
anche il suo ordine razionale è prevalente, l’oggetto è prevalentemente d’uso, così come 
possiamo dire che siamo di fronte ad un’opera d’arte o verso di essa quando la misura estetica 
prevale sulle altre a carattere più utilitario o tecnico.
Nella differenza tra le due categorie sul piano della conoscenza e della formazione, mentre 
per l’apprendimento di un mestiere, la conoscenza della padronanza tecnica risulta 
indispensabile per la realizzazione della qualità di un manufatto da costruire, non sembrerebbe 
altrettanto indispensabile, nell’esercizio del valore creativo-estetico di una proposta di design, 
approfondire la conoscenza dei significati artistici nel loro variare nei tempi volendo esaurire 
ogni senso del progetto con la sola individuale carica espressiva. Nei diversi pesi del binomio 
utilità/bellezza è affidata la valenza significativa di una proposta di design. Essa oscilla nelle 
sue variabili proporzioni in rispetto delle necessità, dei desideri, dei bisogni che di volta in 
volta emergono come richieste dalla conoscenza del momento in cui vengono attivate, valide 
secondo angolazioni differenziate, ma tutte indistintamente tese a consegnare un messaggio 
costruttivo per migliorare il campo di ricerca del Design.
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ARTE/ ART
FABIOLA GIANCOTTI
CON LA PUNTA E CON IL PENNELLO.
IL RACCONTO DEL PARADISO DI JOHANN ELIAS RIDINGER

Un fortuito caso. Un collezionista di Milano mi invita un giorno a casa sua per mostrarmi tre 
opere su vetro dipinto all’inverso di proprietà della famiglia, già inventariate da almeno tre 
generazioni. In ottime condizioni, fanno bella mostra nello studio. Molte storie intorno a esse, 
quasi l’intera saga familiare, ma nulla di specifico che possa identificare un autore, una scuola, 
una città. 
Avviate le analisi tecniche e le ricerche iconografiche, la lettura storica e quella stilistica 
portano quasi immediatamente ad Augusta, intorno al 1740, nella fiorente bottega di Johann 
Elias Ridinger, e la sorpresa è grande. 
Johann Elias Ridinger (Ulm, 1698 - Augusta, 1867) ha praticato come pittore, incisore, editore, 
docente e direttore dell’Accademia di Augusta. La sua fama fu solida nella sua epoca e varcò 
anche i confini europei.  
I suoi lavori (lastre originali da lastre incise con la tecnica dell’acquaforte, tele e dipinti su vetro) 
oggi si trovano nelle collezioni di re e di principi, nelle collezioni private di palazzi nobiliari, nei 
musei, nelle biblioteche e negli archivi di tutto il mondo. 
Come incisore ha documentato e descritto la caccia, raccontando i modi con cui veniva praticata 
nel diciottesimo secolo, e ha prodotto opere bellissime e ricchissime d’informazioni. Nelle sue 
scene sono presenti cacciatori a cavallo e una grande moltitudine di cani. Queste opere destano 
meraviglia e sorprendono per le trovate scenografiche che propongono sensazioni quali la 
paura, lo spaesamento, la curiosità. Tuttavia, l’incisione è eseguita con libertà e precisione, 
e non è né troppo grave né troppo leggera. I contemporanei raccontano che Ridinger volesse 
celebrare con la sua opera la gloria del creato e, ove potesse, correggere “les défauts qu’on 
trouve dans les autres”. Il suo obiettivo era quello di mostrare gli animali nella loro semplice 
natura.  

86_

Ricercatrice, scrittrice, art editor, filmmaker. 
Ha un’esperienza più che trentennale nella redazione editoriale, e dal 
2008 è anche editore. Ha pubblicato articoli e saggi con quotidiani, 
giornali e riviste scientifiche, radio e televisioni. 
È curatrice di mostre, archivi, libri e cataloghi d’arte. 
Ha firmato vari film d’arte e testi presentati anche in forma teatrale. 
Segue alcuni progetti editoriali e tiene conferenze, corsi e lezioni e in varie 
città in Italia e all’estero. 

La creazione di Adamo, (1722-1740)

Con questa idea, lavorando per tutta la vita, disegnò e incise un grande numero di animali 
europei, cui si aggiunsero molti disegni di “animaux etrangers” e di altri animali raccontati e 
descritti dai molti amici che tornavano da viaggi lontani. Nell’Europa nel XVIII secolo, nessuno 
aveva mai visto un rinoceronte. Si racconta che quando ne fu visto uno, Johann Elias Ridinger 
se lo fece descrivere e incise sei versioni, che inserì nelle composizioni delle scene. 
Tutte le opere di Ridinger sono apprezzatissime. Alcune sono dedicate ai committenti ma, a 
tutte le altre, l’artista ha lavorato per suo conto documentando le sue ricerche e mosso dall’in-
teresse per la natura dei loro gesti, per l’ammirazione del paesaggio, per le dinamiche della 
caccia e dalla tecnica dell’incisione, mezzo con cui poteva descriverli con precisione assoluta.
Lasciò disegni e molte incisioni su rame che i figli Martin Elias e Johann Jacob stamparono e 
pubblicarono. L’inventario conta circa 1600 incisioni. 
Uno dei capolavori di Ridinger è la serie di 12 incisioni su lastre di rame non numerate dal titolo 
“Il paradiso o la caduta e la cacciata di Adamo e Eva”. “Il paradiso” è tra le opere più note, 
quella dove “il suo genio si mostra nel disegno, nella scenografia degli alberi e dei paesaggi, nei 
ritratti dei vari animali” (Thienemann, Biografia di J. E. Ridinger). 
Probabilmente, Ridinger cominciò nel 1722 e terminò nel 1740. Fece vari disegni preparatori, 
alcuni dei quali, tra i più riusciti e contrassegnati con un asterisco, volle volgerli in pittura su 
vetro, incorniciarli ed esporli nel suo atelier (v. catalogo di R. Weigel, 1869). Ridinger volle 
raccontare il paradiso prima e dopo la creazione e la cacciata dell’uomo e della donna. Testi, 
notizie e descrizioni, che riportò nelle didascalie di ciascun foglio stampato, le raccolse dal 
Genesi, dall’opera Exameron di sant’Ambrogio, dalle poesie di Barthold Heinrich Brockes, da 
sant’Agostino e da san Giovanni Crisostomo.
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I protagonisti, nel “Paradiso” di Ridinger, sono gli animali che stupiti e attoniti, spaventati e 
curiosi, stanno a guardare ciò che accade nel lussureggiante giardino della vita prima, durante 
e dopo la creazione dell’uomo e della donna. Il racconto segue la vicenda degli animali fino alla 
cacciata degli uomini.
In questa scenografia, gli animali, quelli noti, quelli esotici e rari, quasi sconosciuti, sono in 
gran numero. 
La perizia di Ridinger, sia come pittore sia come incisore, si ammira nella varietà della fauna e 
nella rigogliosissima flora, che rendono densissimo il paesaggio del suo paradiso.
Nella bottega di Augusta la produzione è incessante. Quasi tutte le tavole di Ridinger vengono 
proposte anche in versioni dipinte su tela, su porcellana, su vetro. Ridinger, disegnatore, 
alterna dispositivi di lavoro con Georg Adam Eger, pittore, che riprende le magnifiche incisioni 
riportandole su tela; con Nikolaus Michael Spengler padroneggia alla perfezione la tecnica 
della pittura su vetro inverso.
Jakob Wangner e Gabriel Spitzel si occupano invece dei molti disegni di Ridinger e i figli 
Martin Elias e Johann Jakob proseguono il lavoro del padre, custodiscono le lastre originali e 
pubblicano vari volumi a tema. 

Nel giardino dell’Eden Adamo dà nome agli animali, (1722-1740)

FABIOLA GIANCOTTI
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Si producono in questo contesto sia le tavole del “Paradiso”, nella invenzione, nel disegno e 
nell’incisione di Ridinger, sia la loro versione su vetro all’inverso, con i colori che ancora oggi 
possiamo ammirare. 
Nella foto, le tre opere della collezione privata e le tre incisioni del “Paradiso”. 
Il nostro racconto e la nostra indagine, certo non esaustivi, intorno a questo immenso, 
straordinario artista di Augusta e ai suoi collaboratori sono proposti nel breve film realizzato 
da “Il Club di Milano in collaborazione con la Biblioteca Nazionale Braidense di Milano”, con 
“l’Associazione I Cento Amici del Libro e la Hochschul-und Landesbibliothek RheinMain”. Bella 
la partecipazione dell’attore Gualtiero Scola.

Il film di Johann Elias Ridinger et alii, La bottega del Paradiso
di Fabiola Giancotti, con Gualtiero Scola, Milano 2023, 36 min
trailer sul canale YouTube @ILCLUBDIMILANO
Per informazioni, presentazioni e proiezioni scrivere a ilclubdimilano@gmail.com

Il serpente convince Eva a cogliere la mela dell’albero, (1722-1740)
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CULTURA/ CULTURE
FRANCESCO SCHIANCHI
ARTE E PUBBLICITA’

FASCICOLO  
PER RITORNARE AL PRESENTE
by Francesco Schianchi

“Non smetteremo di esplorare e alla fine di tutto il nostro an-
dare ritorneremo al punto di partenza per conoscerlo per la 
prima volta.” (T.S.Eliot).
Questa è la chiave di lettura interpretativa di questo contri-
buto.

fascìcolo s. m.–  Piccolo libro, opuscolo, o anche numero 
di rivista e di pubblicazione periodica in genere, formato di 
pochi fogli di stampa; parte di un’opera che si pubblica e si 
distribuisce a gruppi di fogli o dispense: questa la definizio-
ne del Vocabolario Treccani. La scelta di dare questo nome 
alla pubblicazione periodica della Plana, deriva quasi sicura-
mente per una reminescenza giovanile delle enciclopedie a 
fascicoli settimanali, delle quali si attendeva l’uscita, soprat-
tutto per non perdere qualche numero, con il senso profondo 
di collezione e con la soddisfazione di aver completato un 
volume, con le voci rigorosamente assemblate secondo un 
ordine alfabetico. 

Con un pizzico di presunzione, l’obiettivo era quello di rico-
struire questi gesti, questi pensieri, queste altre mozioni at-
torno ad un prodotto editoriale. L’altro aspetto rilevante della 
scelta di questo nome alla testata culturale era quello della 
sua conoscibilità, della sua immediatezza comunicazionale, 
della sua tipologia e quindi del suggerimento della/per sua 
accumulabilità.
Per molti aspetti la progettazione e la realizzazione di Fa-
scicolo (1976) sono stati il mio primo impegno professionale 
come copy all’interno di un’agenzia di comunicazione che 
faceva dell’innovazione, della trasgressione, della ricerca la 
sua “cifra” espressiva e connotativa.
Gianni Sassi e Sergio Albergoni erano il “motore progettua-
le curioso”, attento alle trasformazioni visive, estetiche, lin-
guistiche che attraversavano gli anni sessanta: derivavano 
da questo sguardo culturale, nutrito da spinte immaginative, 
nelle quali la contaminazione Gianni Sassi e Sergio Alber-
goni erano il “motore progettuale   curioso”, attento  alle  tra-
sformazioni  visive, estetiche, linguistiche che attraversavano 
gli anni sessanta: derivavano da questo sguardo culturale, 
nutrito da spinte immaginative, nelle quali la contaminazione
dei generi si traduceva, quasi  sempre, in  aperture/proposte

CULTURA / CULTURE
FABRIZIO CITTON
SERGIO COSTA 
FRANCESCO SCHIANCHI 
UGO LA PIETRA

FASCICOLO 1976-2016
40 ANNI DI IDEE ALTERNATIVE
D.MOD - Laboratoio Design.Arti Contemporanee
EDIZIONI PLANA
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Fabrizio Citton, Ugo La Pietra
Sergio Costa
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Francesco Schianchi,
Sergio Costa

inattese e inimmaginabili, le proposte sia in campo 
pubblicitario, che musicale, che editoriale. 
Platone diceva che “conoscere è ricordare”: senza 
nulla togliere al lavoro della memoria, al suo essere 
una reale miniera di immagini, emozioni, sensazione, 
ricordi; reputo che conoscere sia ri-accordare, ossia 
creare un ponte, una relazione tra passato e presen-
te, non per contemplarne l’irripetibilità, o per inne-
scare percorsi nostalgici, ma per valorizzare quelle 
“radici” che continuano ancora a nutrire la nostra con-
temporaneità.
Fascicolo, edito da Plana, impresa d’arredamento, 
esprimeva, nella scia di altre esperienze editoriali 
(basti citare Ottagono e Caleidoscopio, realizzato da 
Al.sa, ossia Albergoni. Sassi per Busnelli)” un “com-
portamento” aziendale, sicuramente prometeico e 
lungimirante per almeno due ragioni: da un lato de-
cideva di cambiare il paradigma comunicazionale/
relazionale con i suoi interlocutori, passando da un 
approccio promozionale ad  uno scambio culturale e 
dall’altro aggiungere alla sua “connotazione produtti-
va/distributiva”, una dimensione culturale, di “produt-
tore di conoscenza”.
La seconda metà degli anni Settanta fu segnata dalla 
sempre più forte attenzione verso il disegno industria-
le, e tutte le energie alternative dei gruppi radicali si 
spensero.
Ma c’era una certa, allora marginale, attenzione verso 
la tradizione, la cultura  del  fare, l’artigianato  artistico

L’evoluzione in atto nel mondo pubblicitario ha spostato i termini di riferimento che tradizional-
mente venivano “usati” per una interpretazione dei significanti.
L’uso “de-mistificato” dei fenomeni più appariscenti della trasformazione comportamentistica 
e ideologica della società come supporto attenzionale al “messaggio” costituisce una specie 
di “turnover” di modelli interscambiabili che banalizzano gli stilemi iniziali per scadere ad un 
becero manierismo consumista.
Certamente esistono “colpe” precise di questo comportamento riconducibili in larga misura 
alla “società della distrazione” dove la comunicazione è ridotta al vuoto “esercizio del sensazio-
nale” epidermicamente inteso come “diverso”, come slittamento dalla norma convenzionale: 
un’attenzionalità carpita, imprevedibilità inseguita fino nel suo punto finale dove si smarrisce 
qualsiasi contenuto informativo. Si tratta in sostanza di un “adeguamento”, una dichiarazione di 
sconfitta, di un’importanza a dettare modelli, significati, segnali che non siano ormai “digeriti” 
dalla società. Una specie di accettazione della stratificazione-decantazione avvenuta a cui la 
pubblicità fornisce un involucro: un rimescolamento svilito dei fenomeni “condito” di mistifi-
cazione freddamente calcolata. Queste poche considerazioni tuttavia aprono un discorso alla 
portata più generale che riguarda il rapporto di consapevolizzazione a livello di massa di tale 
riconversione e il “mondo” della comunicazione élitaria, falsamente creativa di stimolazioni de-
dotte dal tessuto culturale. 
Se avviene l’assunzione di un metro di giudizio “parziale” “fenomenologico”  della “nuova” pub-
blicità possiamo concordare con Mc Luhan:

 “storici e archeologi scopriranno un giorno che i richiami pubblicitari della nostra epoca sono 
le riflessioni quotidiane più ricche e più fedeli che mai una società abbia fatto sull’intero campo 
delle sue attività. Sotto questo aspetto il geroglifico egiziano è molto più indietro.”

Si ribadisce quindi il concetto di standardizzazione di modelli di comportamento da un lato 
all’altro sulla necessità incontrovertibile di attingere, come materiale indispensabile, ai più 
avanzati “prodotti” culturali. In questo senso allora la pubblicità assume un significato intrinse-
camente positivo come moltiplicatore, diffusore di messaggi che ”comunicano” e instaurano un 
rapporto sull’attualità culturale con un vasto pubblico. 
Un frammento di conoscenza, meditato e talvolta mistificato, che conserva tuttavia nei suoi 
aspetti stilistici un certo valore.

Si entra in questo modo nella analogia della similarità con i fenomeni, le poetiche, l’iconografia 
specificatamente artistica per creare un rapporto quasi epidermico o di suggerimento con la 
pubblicità visiva.
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E’ tra i fondadori della rivista Fascicolo. 
Dal marzo 1976 fino al maggio 1977 è il direttore di redazione e detta le 
linee guide della rivista. 
Docente presso la Scuola di Design del Politecnico di Milano, svolge da 
anni attività di docenza, formazio ne, consulenza e ricerca antropologica 
per imprese pubbliche e private, incentrate sulla cultura del progetto e 
sull’etica della re sponsabilità. 
Autore di numerosi libri, articoli e report di ricerca sul design e la 
comunicazione.
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Superare le facili sollecitazioni che emergono dal creare un parallelismo tra la “pop art” e 
pubblicità ci soffermiamo su un esempio ugualmente capace di emblematizzare e delineare 
questo rapporto. Lo scriba, l’alto funzionario dell’impero abbinato ad una poltrona: una 
operazione artistica di Carlo Parmiggiani e un prodotto di consumo.
Non si tratta soltanto di una puntuale esemplificazione di quanto abbiamo delineato in 
precedenza come “esercizio del sensazionale”, come cattura dell’attenzionalità, ma di un 
ribaltamento concettuale, uno stravolgimento quasi inconscio delle finalità di un’operazione 
artistica ricondotte al mero significato segnali-stimolazioni visive. 
La dialettica che si instaura nel messaggio pubblicitario tra “mistero e realtà definita”, tra 
tecnologia della materia e tecnologizzazione dell’uomo esula completamente dai significati 
dell’operazione di Parmeggiani. Infatti di questo progetto d’arte ha scritto Luca M. Venturi: 
 
“ Il progetto panteistico presentato  da  Agnetti  e  Parmeggiani vuole essere uno spunto per 
un discorso di critica alla demagogia.... La persona scelta, la descrizione è un intervento di 
estetica visiva con quel vago fascino e cattivo gusto di illustrazione del testo d’arte resa viva. 
Una scultura  in  carne ed  ossa  che diventa
pretesto per una dichiarazione critica politica ... Ognuno di noi è uno scriba, mentre il potere 
costituito è il nostro faraone”.
 
Nulla di tutto questo è intuibile nell’annuncio pubblicitario, anzi l’accostamento di una poltrona 
sta quasi a significare una traslazione della comunicazione-incomunicabilità di sé stessi col 
potere verso la reificazione assoluta, come se i segni del linguaggio si trasferissero dalla 
statua-scriba agli oggetti. Un recupero di una comunicazione visuale che  elimina  i criteri 
valutativi-ideologici  di una comprensione artistica e nel contempo costringe ad una lettura 
unidimensionale, di consumo tutto il messaggio. Questo non vuol dire che tutto deve sottostare 
alle “forche caudine” della critica alla mistificazione: questo annuncio conserva, nella sua 
esemplificazione una proposta di enciclopedia, di vulgata, di informazione sulle tendenze 
artistiche e le sue avanguardie. Una specie di stimolazione visiva per recuperare, eliminato il 
contenuto consumistico, il senso della proposta artistica.

FRANCESCO SCHIANCHI

Nel 1963 Gianni Sassi fonda con Sergio Albergoni lo studio di comunicazione Al.Sa. 
Sassi è l’art director e Albergoni il copywriter. Lo studio cresce e diventa un’agenzia di comunicazione fondando due anni dopo  con Daniela 
Palazzoli e Gianni Emilio Simonetti le edizioni ED.912.
L’attività nel campo dell’arte contemporanea e sperimentale si alimenta anche delle esperienze successive, quelle del movimento Fluxus, 
del gruppo Fluxus Zai, dei musicisti Walter Marchetti e Juan Hidalgo.
Attività prevalente in quegli anni fu per il gruppo Polistil, Busnelli ma anche per l’etichetta musicale milanese Bla Bla Records gestita da 
Pino Massara. Qui incontra l’ancora sconosciuto Franco Battiato che registra  per l’etichetta il suo primo disco “Fetus” con immagine 
fotagrafata da Fabio Simion. 
Gianni sassi nel 1973 lascia l’agenzia Al.Sa e fonda l’Intrapresa, cooperativa di promozione culturale.
Franceco Schianchi copy dell’agenzia Al.Sa scrisse questo articolo per il primo numero della rivista Fascicolo, strumento comunicativo di 
Plana nel marzo 1976.
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Fascicolo 1, Marzo 1976
Immagine tratta dall’articolo di Francesco  Schianchi,  Arte e pubblicità: un esempio
.
“ ...Sono ormai le figurazioni antropomorfiche, naturalistiche, simboliche, 
emblematiche della pubblicità e dei mass media a costruire il vero pasto visuale, e 
quindi culturale, dell’umanità media dei nostri giorni”.  Gillo Dorfles

FASC/COLO 68

Fascicolo 1, Marzo 1976.
Immagine tratta dall’articolo di Francesco 
Schianchi,  Arte e pubblicità: un esempio.

“ ...Sono ormai le figurazioni antropomorfiche, naturalistiche, simboliche, emblema-
tiche della pubblicità e dei mass media a costruire il vero pasto visuale, e quindi 
culturale, dell’umanità media dei nostri giorni”.  Gillo Dorfles
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SCULTURA / SCULPTURE
FERDINANDO ONGANIA Editore
GEOMETRISMI NELLA BASILICA DI SAN MARCO, 
VENEZIA
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FERDINANDO ONGANIA EDITORE ART/F 1
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La tradizione dell’editoria veneziana conobbe nell’Ottocento un grande personaggio che dedicò 
la propria vita a pubblicazioni di altissimo livello.
Il 21 agosto 1911, moriva improvvisamente a Saint Moritz Ferdinando Ongania, l’appassionato 
editore veneziano curioso di tutte le novità nel campo dell’editoria, della stampa e della 
fotografia, che applicò con spirito pionieristico nelle numerose pubblicazioni destinate ad un 
pubblico internazionale, interessato principalmente a Venezia.
Tra le sue pubblicazioni La Basilica di San Marco in Venezia, uscita tra il 1881 e il 1893, rimane 
indubbiamente la più prestigiosa e nota, anche per le sue dimensioni eccezionali. 
L’apparato illustrativo che comprende fotografie, eliotipie, eliografie, cromolitografie e 
incisioni, indagando ogni più riposto angolo della basilica, è la parte più importante del lavoro 
che raccoglie anche, a firma dei più noti studiosi dell’epoca, i risultati di numerose ricerche e 
saggi di commento. 
Cinquecento sono le copie della sua opera, straordinari “originali” dai quali riproponiamo 
queste immagini che evidenziano alcuni decori della parti scultoree della Basilica di San Marco.
Particolari che risaltano ancora a distanza di molti anni  il pregio e l’attualità di questi straordinari 
lavori.



ARCHITETTURA / ARCHITECTURE
LUCIO MARTINI
ETTORE SOTTSASS E L’ARCHITETTURA
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Ettore Sottsass fu un architetto e figlio di un architetto, ma l’architettura l’ha solo disegnata anzi 
si può dire  che con l’architettura Sottsass ha sempre avuto dei grossi problemi da risolvere!
La sua figura di teorico, che ha ispirato buona parte dell’area cosiddetta “radicale” ci appare, 
nelle recenti opere qui rappresentate, come quella di un curatore che non ha sotterrato nel suo 
studio i problemi che sono da tempo all’interno del suo lavoro di ricercatore.
Difatti egli per realizzare queste “architetture effimere” ha percorso valli, strade, boschi, 
territori cercando uno scontro fisico con la realtà esterna (camminando, sudando, alzandosi 
presto, prendendo la pioggia, il sole, il freddo, aspettando la luce).
Ha portato con sé un solo strumento “la macchina fotografica” e pochi materiali molto semplici 
(fili, cordini, nastri, paletti, una sedia, una ciotola, delle lenzuola, una coperta) e  ha “costruito”.
Ha costruito o meglio ha rappresentato tutti i problemi che si porta addosso da anni, tutte le 
contraddizioni del fare e del costruire espresse con intensità e con rabbia, tutte le frustrazioni 
di chi conosce, nei meccanismi della progettazione abituale tutti quei condizionamenti dai 
quali è impossibile sottrarsi. Ne è venuto fuori un lavoro fatto di tante tavole accompagnate da 
didascalie.
Tre pali a forma di porta piantati nel terreno e percorsi traversalmente da fili di corda vengono 
così descritti: “ Design di una porta: c’è sempre una porta attraverso la quale qualcuno non ti 
fa passare”.
La didascalia, come si può leggere, carica di significati profondi e antichi queste strutture fragili 
e provvisorie; la porta, il pavimento, il letto, gli oggetti quotidiani sono le ossessioni quotidiane 
di chi è “architetto” e soprattutto di Ettore Sottsass che invece di costruire si interroga su i 
concetti antichi del mondo.

Articolo ripreso dalla rivista
Fascicolo n.6,
maggio 1978
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LUCIO MARTINI

Disegno per i destini dell’uomo. 
“Disegno di una molto molto bella architettura. 
E allora? ”

Disegno per i destini dell’uomo. 
“Ognuno a fatto i suoi affari... Ma l’innocente 
continua a giocare” 

Disegno per i destini dell’uomo. 
“Disegno di un pavimento sul quale i tuoi passi saranno incerti” 
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Disegno per i destini dell’uomo. “Vuoi guardare contro il muro... Vuoi guardare giù nella valle”



ARTE/ ART
FABRIZIO CITTON - FABIOLA GIANCOTTI
MIMMO ROTELLA. INEDITI. INAUDITI.
COMPENDIO

Il lavoro artistico di Mimmo Rotella con l’Associazione culturale Plana non può prescindere dal 
rapporto d’amicizia che egli ebbe con Sergio Costa.
Un rapporto che nacque dall’incontro tra i due, nel settembre del 1992 a Villa Erba a Cernobbio, 
durante l’evento Milano International Design e Management.
L’occasione di incontrare Rotella fu possibile grazie al nipote Fabio; con Sergio Costa si 
conoscevano da tempo.
Da quel momento fino al 2006 anno della scomparsa dell’artista, il sodalizio con Sergio Costa 
fu costante. 

Mimmo Rotella negli anni novanta e duemila, aveva oramai consolidato il suo riconoscimento 
artistico, sia in ambito internazionale che nel territorio nazionale.
Era riconosciuto oramai artista di riferimento del Nouveaux Réalisme, corrente artistica nata 
ufficialmente il 16 aprile 1960, quando il critico Pierre Restany pubblicò il primo manifesto del 
Nouveau Réalisme durante la preparazione dell’esposizione presso la Galleria Apollinaire di 
Parigi, di Arman, Dufrêne, Hains, Klein, Tinguely e Villeglé.
Ma il suo ampio riconoscimento fu possibile anche per le sue molteplici opere e sperimentazioni 
realizzate negli anni a venire che potenziarono il suo cammino artistico.

Negli anni ottanta Mimmo Rotella fu alle prese con i Blanks, immagini realizzate da fogli incollati 
monocromatici, Acrilici, Sovrapitture, e un nuovo ciclo di Décollages, per giungere nei primi 
anni duemila all’elaborazione di Nuove icone.
Il 1987 fu l’anno delle sue prime sovrapitture. In quel periodo l’artista recuperò dei pannelli 
pubblicitari in lamiera zincata, sui quali vi erano parti strappate e sovrapposte di manifesti e 
dipinse su questo fondo dei grafismi che espressero forme, spazi tridimesionali spesso con 
allusioni erotiche, politiche e comunicative.
Rotella espresse così l’intento di quel lavoro:

“....Il mio obiettivo è di dare al pannello pubblicitario uno stato di scultura-architettura. Prendo 
questi grandi pannelli metallici sui quali ci sono sempre dei brandelli di manifesti lacerati e li 
lavoro in una fabbrica di lattine dove ci sono delle presse.
Prima realizzo modelli in cartone e piegandoli successivamente giungo ad un risultato 
tridimensionale.
Alcune di queste sculture-architetture sono ottenute da pannelli incastrati l’uno nell’altro”.

(Mimmo Rotella, in Conversation entre Mimmo Rotella et Giovanni Jappolo, 
Paris OPUS International n.119, 1990). 
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Fabrizio Citton
Fabiola Giancotti

Piacenza, 18 settembre 2021 
Piacenza, 1° ottobre 2021

 
Complesso architettonico Ricci-Oddi 

Compendio 
Mimmo Rotella. Inediti Inauditi.
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1968. Mimmo Rotella. Mitologia. 
Dimensione 45 x 65 cm, Artypo su tela.
Collezione Plana.

La sovrapittura fu la tecnica che Rotella utilizzò nel suo primo lavoro anche per l’Associazione 
culturale Plana  la collezione Pompei, pensata da Sergio Costa e progettata dal designer 
giapponese Kō Isao Yajima. In questa opera Rotella espresse un diverso atteggiamento del suo 
fare artistico.
Una espressione pittorica che usciva dai suoi confini abituali, sicuramente per il fatto che fu un 
lavoro a più mani e quindi soggetta a contaminazioni stilistiche.

Il lavoro di Kō gli permetteva di avvicinarsi a nuove esplorazioni artistiche, al contatto con l’altro, 
e fu questo il tema dominante della sua azione di sovrapittura sulla collezione Pompei. Quanto 
detto apparì evidente quando nella serie di oggetti d’arredo in legno di faggio naturale (madia 
Hitachi, tavolo Mutsu, sedie Takayama e Miyoko, mobile libreria Suruga, mobile bar Ohomi e 
tavolo console Shinano) avviò un’azione artistica inedita con i suoi segni pittorici.

Il professore d’arte Francesco Orsolini espose nel seguente modo l’opera di Kō-Rotella:

“........... Questa volta l’objet trouvé non è “la pelle strappata dai muri”, sulla quale Rotella 
organizzava i suoi indimenticabili palinsesti cromatici. 
Nei laboratori di Plana il grande interprete della pop art italiana ha trovato un oggetto tutt’altro 
che dimesso e abbandonato, come i brandelli di carta dei suoi décollages. Ad accogliere i segni 
della sua pittura è stato il design raffinatissimo di Kō Isao Yajima.
Sulle superfici dei suoi mobili, che sembrano rievocare sia l’essenzialità rigorosa che la magia 
simpatetica della cultura zen, Mimmo Rotella ha tracciato scritture di segni mobili e guizzanti, 
eccitati dalla fluorescenza delle vernici alla nitro.

............ corrispondendo in pieno alla cultura e alla logica orientale del design, l’artista ha, con 
la massima immediatezza e altrettanta concentrazione, disposto i suoi segni sull’oggetto, come 
si trattasse di arredare un acquario di alghe e piccoli pesci. 
Contenitore e contenuto sono così entrati in perfetta simbiosi, il rapporto tra design e pittura si 
è risolto nei termini di un’accoglienza ospitale e di un piacevole soggiorno. Ma se per sinestesia 
ci spostiamo dalla dimensione visuale-spaziale a quella acustica, i segni di Rotella assomigliano 
piuttosto alle trascrizioni grafiche di suoni e vibrazioni emesse dall’oggetto, al quale l’artista 
sembra voler affidare la rivisitazione di quei suoi poemi “astratto-fonetici” elaborati a metà degli 
anni ‘50, quando, tra i primi in Italia, comprese il valore della poesia visiva futurista. E del resto 
proprio futuriste sono le origini del moderno mobile sovrapitturato, almeno in Italia, inventato e 
variamente interpretato da Giacomo Balla e Fortunato Depero.” 

(Francesco Orsolini, Catalogo Pesaro Industria & Design, 
Edizione Associazione Culturale Plana, 1993).

Il triplice rapporto costruito con la collezione Pompei fu una giusta dose delle parti, fu un’alchimia 
che contribuì a costruire un profondo rapporto di amicizia oltre che di sperimentazione artistica 
tra i tre autori.
Se osserviamo lo sviluppo del lavoro di Mimmo Rotella negli anni passati e lo confrontiamo 
con quello prodotto per l’Associazione Plana possiamo dire che nel primo caso può essere 
rappresentato visivamente da una linea in crescita, una retta in salita, un percorso progressivo 
dialetticamente evolutivo, nel secondo caso costituì un segmento parallelo a quella linea di 
crescita, un momento ed un percorso insolito, con una differente posizione visiva dell’artista.
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1993.  Mimmo Rotella. Madia Hitachi. 

Collezione Plana.
Foto di Cristiano Ossoli.

1993. Kō Isao Yajima e Mimmo Rotella. Madia Hitachi. 
Dimensione L 215 x H 89 x P 46 cm, legno di faggio naturale.
Foto di Cristiano Ossoli.
Collezione Plana.
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1993. �����������������Mimmo Rotella. Tavolo Mutsu. 

Collezione Plana.
Foto di Cristiano Ossoli.

121

“... che non aggiunge, non affolla, non sovrappone immagini, ma 
sottrae per far parlare anche il vuoto”.

(Nicoletta Cobolli, Poesia di una sottrazione, Agenda Plana, Mimmo Rotella & De-
sign, 2006).

Rotella non era nuovo a questa forma d’arte sperimentale.
Aveva concepito i mobili di Kō come un abituale supporto che 
doveva essere rielaborato. 
Utilizzò un disegno che possiamo intitolare inedito rotellizzato, più 
discreto, meno sovrapposto, che era appunto l’attenzione di Rotella 
per Kō e per l’identità di quest’ultimo. 

Mimmo Rotella.
Inediti. Inauditi.

Fabrizio Citton

1993. Kō Isao Yajima e Mimmo Rotella. Tavolo Mutsu. 
Dimensione L 180 x H 72 x P 80 cm, legno di faggio naturale.
Foto di Cristiano Ossoli.
Collezione Plana.
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Il contatto con Sergio Costa e tutto ciò che egli rappresentava in quegli anni, il “grandesign” e 
successivamente il “grandesignetico”, inseriti in un momento di cerniera tra gli anni novanta e 
duemila, contaminò Mimmo Rotella e il suo agire artistico. Possiamo dire che fu una condizione 
analoga a quella dei Blanks, presentati nel 1981 a Parigi, alla Galleria Denise René. 
Anche in questo caso Rotella aveva avviato una ricerca artistica transitoria; può essere definita 
una pausa, un vuoto, che tuttavia espresse un di più, poichè andò oltre ai molteplici segni, 
immagini, colori, spesso utilizzati nelle opere precedenti.
Quasi vi fosse nell’artista la necessità di costruire un nuovo strato di silenzio o di suono muto o 
la volontà di esprimere un sottile ed evanescente messaggio.
Dietro questo vuoto espresso con i Blanks emerse nella trasparenza la presenza trattenuta 
delle immagini precedenti, immagini ormai superate coperte nella non presenza dell’immagine 
successiva.
Lo spazio  quindi diventò un’immagine muta, luogo costruito da una sovrapposizione di strati 
che si conclusero nell’impossibilità di dire.
Questa esperienza fu certamente decisiva per Rotella quando entrò nel confronto con lo spazio 
di Kō Isao Yajima. 
Probabilmente nella collezione Pompei nell’apporto d’interiorità  Rotella espresse quel vuoto 
necessario a ritrovare il suo spazio interiore dei segni.  Come egli disse:

Kō Isao Yajima e Mimmo Rotella. Madia Hitachi, 1993. 
Foto di Cristiano Ossoli

Kō Isao Yajima e Mimmo Rotella. Tavolo Mutsu, 1993
Foto di Cristiano Ossoli
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Baristi turchi ubriachi, mobile bar Ohomi, mobile Suruga, 1993 
Foto Enrico Ricciardi 

“.... sono intervenuto sui mobili di Kō Isao Yajima con vernici al nitro ma, anzichè obbedire 
alla struttura, ho concepito questi piani come superfici sulle quali tracciare i segni di una 
concentrazione e visione tutta interiore”. 

(Gabriella Anedi, Storia di una instancabile ricerca, “Fascicolo” n. 45, 1994).

Ritengo corretto quanto affermato da Nicoletta Cobolli nel 2004 quando in riferimento alla 
collezione Pompei parlò di una poesia di sottrazione:

“... che non aggiunge, non affolla, non sovrappone immagini, ma sottrae per far parlare anche 
il vuoto”.

(Nicoletta Cobolli, Poesia di una sottrazione, Agenda Plana, Mimmo Rotella & Design, 2006).

Rotella non era nuovo a questa forma d’arte sperimentale.
Aveva concepito i mobili di Kō come un abituale supporto che doveva essere rielaborato. 
Utilizzò un disegno che possiamo intitolare “inedito rotellizzato”, più discreto, meno sovrapposto, 
che era appunto l’attenzione di Rotella per Kō e per l’identità di quest’ultimo. 
Se ci chiediamo quanto ci fu di nuovo nella collezione Pompei, possiamo dire: moltissimo!
Se riprendiamo il significato dell’oggetto rotellizzato come lo definì Pierre Restany, .... cioè 
preso, rielaborato e fatto suo fino ad essere irriconoscibile..., con l’opera Pompei siamo 
all’esatto opposto, siamo all’inedito, siamo all’inaudito.

Cannoni spaziali, sedia Takayama, 1993
Foto Enrico Ricciardi

1993. Mimmo Rotella. Baristi turchi ubriachi�������������Ohomi���������Suruga. 
Foto Enrico Ricciardi. Collezione Plana.
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Mimmo Rotella.
Inediti. Inauditi.

Fabrizio Citton

1993. Mimmo Rotella. Baristi turchi ubriachi, mobile bar Ohomi, mobile Suruga. 
Foto Enrico Ricciardi. 
Collezione Plana.
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Un susseguirsi di esperienze sensoriali che condussero da un primo atto artistico ad un altro, 
per ritornare ad un processo espressivo più elevato.
Si evidenziò in questa azione artistica, un processo dialettico che accrebbe e non snaturò 
l’identità di Mimmo Rotella.

*****

Un altro importante piano di lettura evidenziato in occasione della mostra,  Mimmo Rotella. 
Inediti. Inauditi, presentata a Piacenza presso il Complesso Architettonico Ricci-Oddi, fu il 
rapporto tra l’artista e il design. 
Negli anni novanta e duemila crescevano con grande fermento le sperimentazioni tra il design 
e l’arte.
Vi erano molti gruppi di lavoro impegnati nell’ambito dei comparti industriali che utilizzavano il 
connubio design-arte per le azioni necessarie nella competitività internazionale, altri, i soggetti 
delle università e delle associazioni, avviavano ricerche e studi per supportare indagini sul 
piano artistico e sociologico.
Ampio spazio alle nuove riflessioni veniva riservato anche dai media, e uno degli aspetti che 
suscitò molto interesse fu quello di pensare il design e la sua riproducibilità seriale in rapporto 
al concetto artistico. 
Tema non nuovo ma che acquisì spazio nel dibattito del periodo e questa simbiosi, che appariva 
sempre più necessaria, impose uno sguardo più ampio ed attento verso il design stesso. Il 
rapporto tra culture diverse, l’apertura mentale ai luoghi, alle esperienze differenti (vedi il lavoro 
Kō-Rotella), poneva  sempre più la necessità di ripensare la realtà progettuale ed artistica. 

L’editoriale su “Casabella”, Architettura per l’uomo dimenticato di Alessandro Mendini scritto 
nel 1970 fu anticipatore di quanto sopra detto e le sue riflessioni furono più che mai attuali:

“ ... Ecco una definizione teorica della parola “design”, quando ci si astrae da come esso 
prende corpo nella società odierna: design è il processo attraverso il quale l’umanità dovrebbe 
realizzare formalizzazioni coscienti nella superficie del globo, per creare un intorno ambientale 
simbolico e funzionale al senso della propria vita. Se però desumiamo una definizione della 
stessa parola dalla esperienza reale, passiamo a tutt’altra luce: design è un conflitto attraverso 
il quale alcuni gruppi realizzano il dramma della formalizzazione incosciente della superficie 
del globo, per creare centri di comando adatti a risolvere, tramite l’umanità, i propri singoli 
problemi di dominio.
...... Dobbiamo allora insistere sui problemi di fondo: distribuzione delle risorse, pianificazione 
dello spazio ecologico, disponibilità pubblica  del  suolo, industria  non  speculativa per la casa, 
sviluppo  proritario dei grandi servizi sociali, contenimento della produzione di oggetti superflui, 
espansione della produzione di oggetti primari....”.

(Alessandro Mendini, Avventure radicali. Architettura per l’uomo dimenticato, “Casabella” n. 349,1970).

Riflessioni messe in luce anche nell’evento di Piacenza. 
Arte come contaminazione (Kō-Rotella); Rotella nel sociale con i suoi rapporti con l’Associazione 
Plana; Rotella testimonial di eventi organizzati da Sergio Costa.
Sergio Costa riconduceva la necessaria trasformazione sociale al tema dell’uomo, alla sua 
soggettività, alla sua crescita culturale e comportamentale, in una visione più ampia, nell’ottica 
delle diversità identitarie e territoriali.
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Marilyn Grandesign. 

Collezione Plana.

L’opera prodotta per l’Associazione culturale Plana nel 2003 ed 
esposta a Piacenza, Marilyn grandesign, immagine dell’evento del 
decennale grandesign, rappresentò la sintesi di quanto detto prima.
Marilyn, duplice simbolo di bellezza, d’arte e di capacità dell’uomo, 
ma anche personificazione del nostro appiattimento, ricondotta 
spesso a sterile e vuota icona. Immagine di un processo omologante 
nel quale tutti noi siamo immersi, condizione virale nella società 
attuale. Forse da questa riflessione dobbiamo ripartire per ripensare 
il rapporto tra arte e design.

Mimmo Rotella.
Inediti. Inauditi.

Fabrizio Citton

2003. Mimmo Rotella. Marilyn grandesign. 
Dimensione 76 x 68 cm, Sovrapittura su tela.
Collezione Plana.
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La sua era una visione che lo rendeva aperto alle esperienze, ai contatti, all’ascolto delle diverse 
posizioni e per questi motivi il suo ruolo era centrale per sviluppare sinergie, nuovi rapporti e 
progetti.
Elaborava rapidamente e rimetteva in campo nuove idee, ricostruendo nuovi percorsi che 
sfociavano in organizzazioni fieristiche, eventi espositivi, rassegne d’arte e contatti con 
personaggi e artisti illustri del periodo; Rotella stesso era parte di questi momenti culturali. 
Costa, come enunciava Rotella, aveva un ampio radar mentale.
L’opera prodotta per l’Associazione culturale Plana nel 2003 ed esposta a Piacenza, Marilyn 
grandesign, immagine dell’evento del decennale grandesign, rappresentò la sintesi di quanto 
detto prima.
Marilyn, duplice simbolo di bellezza, d’arte e di capacità dell’uomo, ma anche personificazione 
del nostro appiattimento, ricondotta spesso a sterile e vuota icona. Immagine di un processo 
omologante nel quale tutti noi siamo immersi, condizione virale nella società attuale. Forse da 
questa riflessione dobbiamo ripartire per ripensare il rapporto tra arte e design.

Marilyn grandesign, 2003
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Open Lab
Progetto Snowsound
Caimi Brevetti

Aldo Colonetti e Franco Caimi 
al Festival dell’Etica 2021 
ricevono il premio 
Etica nel sociale e nel lavoro.

Hub Lab

CAIMI BREVETTI
Open Lab

I 70 anni di storia della  Caimi Brevetti non sono stati solo un 
lungo passare del tempo, ma sono stati una lunga “storia” di lavoro, 
progetti e idee. Solo in quest’ottica si comprende il perché di un 
laboratorio avanzato come quello realizzato. Ricerca, sperimentazione 
e miglioramento continuo per Caimi non sono parole, forse oggigiorno 
anche troppo abusate, ma rappresentano l’anima dell’azienda, della 
sua “storia” appunto, il cui lungo racconto di vita non può che 
confermarlo, senza ricerca e innovazione non possono esistere 
prodotto, design e industria.
Proprio per dare continuità a questa storia, Caimi ha voluto che i 
laboratori sorgessero sul luogo dove nacque l’azienda, dove le prime 
macchine incominciarono a produrre.
Caimi Open Lab è un complesso di laboratori concepiti dall’azienda e 
specificatamente dedicati alla ricerca teorica e applicata in ambito 
tecnologico, acustico, nuovi materiali e prototipazione avanzata. 
Dotato delle strumentazioni e delle attrezzature più innovative, 
parte delle quali progettate e realizzate appositamente all’interno 
dell’azienda, consente molteplici utilizzi  e permette di sviluppare 
nuove soluzioni tecniche da applicare a progettazione, produzione e 
design.
Questi laboratori, sono e saranno la cabina di regia di tutta la 
futura strategia programmatica di Caimi, la fucina delle idee e la 
sua apertura verso la società e non a caso portano il nome di Open 
Lab.

Open Lab, progetto Snowsound.

Franco Caimi 





Presidi ludici che aiutano le realtà locali a 
portare le persone lì dove si gioca la partita del 

rispetto reciproco e dello sviluppo di una 
comunità vera.

Animum Ludendo Coles | +39 335 6688607 | Via Selvagreca A/25 | 26900 Lodi
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Design Photo Remix 11° Edition
Davanti alla verità manca 

sempre un pò d’aria
Foto Giuliana Gibelli, 2022
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1968. Mimmo Rotella
From the Chelsea Hotel with love

Fotoreportage su tela

Mimmo Rotella. I ritratti di grandesign.
“Fascicolo” n. 48, gennaio/aprile 1995.

31

Mimmo Rotella. I ritratti di grandesign.
“Fascicolo” n. 48, gennaio/aprile 1995.
Collezione Plana.

L’altra pittura di Mimmo Rotella.
Dal manifesto allo strappo.

Fabiola Giancotti
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Hosei Manabe 1991

L’immagine che si ha dell’Oni (Orco) in 
Giappone è la seguente: il suo corpo è 
come quello di un essere umano muscoloso 
e grande, ha due corna taurine, indossa 
pantaloni in pelle di tigre e nella mano ha 
una mazza di metallo.
La sua bocca è larga, ha i canini affilati 
e mangia essere umani. Il colore del suo 
corpo è rosso, blu o nero.

“.... Nei miei lavori sull’Oni, io esprimo 
i sentimenti di fondo della terra: gioia, 
rabbia, dolore e godimento.
Gli Oni che creo non sono come l’Oni 
all’inferno, non come l’Oni a Mamotaro 
(invisibile, spirito ed anima delle persone 
morte in battaglia per il potere). 
Non hanno corna di toro e non portano 
pantaloni di pelle di tigre.
Sono proprio come noi esseri umani, normali 
come il gesto del bere o come partecipare 
ai Matsuri festivals ...”.
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Kō Isao Yajima
Bici Design 1990
Foto Kuro Haga
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Kō Isao Yajima
Bici Design 1990

Foto Kuro Haga

La bicicletta è frutto di una certa armonia fatta di equilibrio. 
E questo è evidente non solo nella forma. Col passare degli anni, la 
bicicletta si è evoluta ed è diventata sempre più sofisticata, per 
soddisfare i requisiti dei diversi ritmi di vita; ciascun componente 
della struttura è stato progressivamente migliorato. 
La bicicletta è così diventata una “sorgente di energia”; nessun altro 
strumento è capace di amplificare la forza di un essere umano quanto 
la bicicletta. La sua struttura-base è semplice all’estremo, sia nel 
telaio che nei dettagli.
La bellezza della forma che nasce dalle sue necessità funzionali po-
trebbe essere chiamata la vera arte dell’industria. la bicicletta è 
uno stumento comune, uno strumento di ogni giorno; la sua forma totale 
insieme ai dettagli meno visibili delle diverse parti suggeriscono 
una sorta di armonia che neppure un’orchestra sarebbe in grado di 
produrre; e, ancor più interessante, ciascuna delle parti svolge una 
funzione propria, e mette in mostra la propria bellezza.
Il campanello, con la sua rotondità, è una parte importante; è come 
un interruttore. Il manubrio è come un perfetto schienale. Il fatto 
che la forma del materiale di ciascuna parte sia predeterminata non mi 
disturba. Piuttosto, le tante forme comiche mi appassionano.
I raggi sono come un’arpa che è in grado di suonare qualsiasi ottavo, 
creando così un senso di tensione tra le diverse parti. Anche i dadi e 
le viti che servono a montare la bicicletta sono come la mia orchestra, 
fatta di questi “strumenti”; ogni parte ha il suo ruolo, a seconda del-
le sue caratteristiche. Se l’intenzione originale delle diverse parti, 
cioè di diventare una bicicletta una volta montate assieme, venisse 
dimenticata, allora ciascuna parte diventerebbe uno strumento solista, 
e creerebbe pezzi singoli come fanno tavoli e sedie.
Quando i simboli scritti di un certo linguaggio vengono smontati sin-
golarmente e ricomposti, allora questi diventano semplici componenti 
di quel linguaggio; sono o privi di significato, o assumono un signifi-
cato completamente nuovo.
Lo stesso si può dire per le diverse parti di una bicicletta.
Quando una bicicletta è smontata e le sue parti ricomposte, allora 
le parti perdono il loro scopo originario d’essere, sebbene rimangano 
parti di una bicicletta; acquistano così un significato completamente 
nuovo.
          Kō Isao Yajima

Le foto di Kuro Haga che 
hanno contribuito alla 
stesura del catalogo Bici 
Design nel 1990 sono di 
estremo valore per due 
motivi.
Il primo è la visione 
dell’importante contributo 
concettuale dell’impianto 
del lavoro voluto da Kō 
Isao Yajima, non solo 
impostato sul prodotto 
ma sul territorio e la 
tradizione del giappone. 
Il secondo è l’uso dei 
soggetti nell’impianto 
dell’immagine che rimandano 
al teatro Kabuki.  
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ART/F 1Catalogo di Kō Isao Yajima per 
l’evento Bici Design a Tokyo, 1990 
Foto Kuro Haga
 

Kō Isao Yajima, Topolino, 1990
Foto Kuro Haga
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Disegno Ugo La Pietra pubblicato in 
“Fascicolo” n.6, maggio 1978
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Disegno Ugo La Pietra
Quaderni Plana - Fumo negli occhi,

Agosto 1977
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Lo spazio scenografico della televisione italiana 
XVI Triennale di Milano, 1982
Disegno Ugo La Pietra

Ugo La Pietra 
Policastro deputato 
trasformista

Deputato di lungo corso, 
frequenta la Camera dagli 
anni settanta. 
Pronto a tutte le 
esperienze, trasformismi, 
cambi di partito, vendite 
sottobanco.
Lo si riconosce dal modo 
disinvolto con cui si fa 
crescere i capelli, e per 
il suo sguardo acuto.
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Non sa più dov’è e chi è. Si è perso tra la 
gente.... Ha creduto di appartenere ad un 
partito politico che ora non c’è più; amava 
scrivere e disegnare, operazioni ormai 
sostituite dal computer; viveva per le 
vacanze solitarie in un’isola delle Eolie, 
oramai invasa da turisti vip; frequentava 
negozi, bar e artigiani del proprio 
quartiere, ormai completamente riconvertito 
in una serie di grandi empori per grossisti 
gestiti dalla mafia cinese; credeva di amare 
Francesca.... ma non gli tira più!

perso

Quaderni Plana 
Bestiario, 2022 

Ugo La Pietra
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Ugo La Pietra, Amore mediterraneo, 2009
Ceramiche D’Angelo, Polizzi Generosa, Sicilia
 

Ugo La Pietra, 2000
Ceramica di Caltagirone
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Il problema non è stimolare la creatività, fenomeno già esistente nell’attività umana, 
ma la consapevolezza della creatività.

Questo è il motivo per cui all’intera collettività viene proposto il compito di realizzare, 
non un’unica e assoluta definizione della creatività, ma una tale quantità di significati 
da costringere la stessa collettività a dover garantire la sopravvivenza della creatività 
mediante la sua continua reinvenzione.

Consapevolezza è la coscienza che per una corretta comprensione del termine “creatività” 
occorre spostare l’attenzione dai prodotti che lo rappresentano ai processi che determinano 
tali prodotti.

Consapevolezza che il processo creativo corrisponde non all’ignorare ma al voler contraddire 
tutto ciò che (inevitabilmente) è già acquisito, per riorganizzarlo, stabilendo nuove 
connessioni e creando spostamenti utili per il rinnovamento dei codici e dei modelli.

Consapevolezza che solo mediante un’attività creatrice è raggiungibile quella libertà 
dell’agire che, annullando le false interpretazioni e identificazioni, permette di 
raggiungere un perfetto e personale equilibrio tra ,”io” e “realtà esterna”.

Consapevolezza per la creatività non è una ricetta applicabile indifferentemente in 
qualsiasi contesto, ma che l’azione creativa è garantita solo a condizione che, di volta 
in volta, ci si impadronisca degli strumenti utili all’intervento nell’ambito scelto.

Consapevolezza che i problemi della creatività sono legati e riferiti a quelli del 
linguaggio, dando al termine la sua più ampia accezione.

Creatività una parola senza definizione
Ugo La Pietra, Vincenzo Ferrari
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Foto Andreas Ikonomu, Paesaggio dinamico 4, 2023

Foto Andreas Ikonomu, Paesaggio dinamico 2, 2023



Mauri è noto per le sue installazioni ambientali, definite «architetture naturali», 
eseguite con rami e tronchi di legno: la sua opera è legata alla naturale caducità del 
materiale impiegato. Ha preso parte alla Biennale di Venezia nel 1976, alla Triennale 
di Milano nel 1992 e alla Biennale di Penne nel 1994.
Fra i suoi lavori si annoverano i Mulini, la Scala del Paradiso, il Bosco 
sull’isola (situato nei pressi della sorgente del Tormo, nel Lodigiano), il Reattore del 
parco comunale di Carvico, la Casa della memoria di Saint Louis e gli Osservatori 
estimativi realizzati a Görlitz (Germania) e a Zgorzelec (Polonia). Una sua opera nota 
è la Cattedrale vegetale, costruita del 2001 nell’ambito di Arte Sella; nello stesso 
anno, l’artista curò la scenografia della Norma rappresentata nello Sferisterio di 
Macerata. 
La Voliera per umani del Parco di Monza risale al 2006; due anni più tardi furono portati 
a compimento l’Anfiteatro della val di Bisenzio a Cantagallo e il Ponte vegetale presso 
il Castello di Padernello.
Nel 2010, come primo omaggio postumo alla produzione di Mauri, fu realizzata una 
nuova installazione della Cattedrale vegetale; l’opera si trova nel comune di Oltre 
il Colle, ai piedi del pizzo Arera, nelle Prealpi Bergamasche Centrali. In seguito al 
maltempo dell’ottobre 2018 la struttura è stata completamente danneggiata e distrutta 
da un nubifragio. Nel 2017 fu completata la terza Cattedrale vegetale, sita a Lodi nei 
pressi del ponte sull’Adda; l’opera fu costruita sotto la direzione artistica dei figli 
Roberto e Mauro. La struttura, in seguito a nubifragi e tempeste abbattutisi nella 
zona, è stata quasi completamente distrutta e nella primavera del 2019 si è deciso di 
rimuovere anche le poche colonne rimaste in piedi. Giuliano Mauri riposa nel cimitero 
di Riolo, presso Lodi.

Giuliano Mauri 
Cattedrale vegetale

Foto di Cristiano Guida

Giuliano Mauri  
Albero dei cento nidi
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Alessandro Zamperetti, Hydra
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Foto Ruggero Giuliani, I gioielli, 
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Foto Paula Jesus Brignardello, Untitled, 2023
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Foto Marco Introini, La zoomorfa, 2013
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 Foto Chiara Zocchetti, Relax V, 2023

>



FASC/COLO 68

Progetto Alberto Meda, Francisco Gomez Paz.
Solar bottle. 

Franca Franchi. Opera con fonte luminosa in metallo e vetro. 
Fotografia Elena santoro. 

_ 79

Mimmo Rotella. Brigitte. 

Mimmo Rotella. Collier Rita Hayworth. 

Foto Marina Wohlgemuth, Trasparence 2002

Foto Manuela Piludu 2013

Franca Franchi 
Opera con fonte luminosa in metallo e vetro 
Foto Elena Santoro 2020 

     
     

     
     

     
     

     
     

     
     

     
     

     
     

     
     

 

Ar
t r

ev
ie

w
R

as
se

gn
a 

 d
’a

rte
 c

on
te

m
po

ra
ne

a

146_

Foto Mina Tomella Arca 2021
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I segni del Covid-19. 

L’Associazione culturale Plana, ha organizzato una mostra 
fotografica che ha messo in luce e ha permesso di riflettere 
sui Segni lasciati dal Covid-19 nel nostro vivere quotidiano 
e futuro. 
Riferimenti all’importanza della costruzione di una qualità 
collettiva che parte da un profondo cambiamento del nostro modo 
di pensare le strutture produttive, i progetti distributivi e 
tecnologici.
Immagini, testimonianze della realtà vissuta, dei limiti delle 
nostre azioni ma anche una riflessione sui nuovi e possibili 
processi da mettere in atto.



MICHEL KIRCH
IL PENSIERO FOTOGRAFICO DELLA COMPLESSITA’
La sua fotografia è probabilmente influenzata dalla sua storia 
personale: ebreo nato in Francia da un rabbino poeta e musicista 
e da una cantante lirica le quali famiglie sono state vittime 
della Shoà.
In Michel Kirch l’interesse profondo a trovare risposte al 
mistero della vita lo ha portato a muoversi spesso alla ricerca 
dell’anima umana e delle sue complessità. 
Come un antropologo e un esploratore è andato a scoprire realtà 
e civilizzazioni diverse, viaggiando e vivendo per lunghi 
periodi in paesi lontani.
Il suo lavoro è caratterizzato da una visione del mondo dove 
silenzio, precarietà, complessità sono alternati da visioni 
poetiche e oniriche. 
Nelle sue opere constatiamo un pensiero, un sogno e una poetica 
profonda, nei quali la complessità dei luoghi e delle figure 
rappresentate suscitano in noi riflessioni e inquietudini che 
sono le stesse che gli abitanti del mondo provano verso le 
vicende umane che li affliggono nella vita di tutti i giorni.
Michel Kirch attraverso le sue opere ci costringe a riflettere 
sull’etica, sulla responsabilità e sull’impegno che ognuno 
di noi si deve assumere per riuscire a sopravvivere in modo 
degno ai grandi capovolgimenti epocali in atto per evitare 
l’inimmaginabile.

MICHEL KIRCH - Au loin
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Electa

Luciano Galimberti è attualmente
Presidente ADI  
Associazione per il Design Industriale.

FASC/COLO 68

_ 53

NGUGI WA THIONG’O
ETICO ETHICAL AWARD 2022
Ngugi Wa Thiong’o (Kenia 1938) è la principale figura letteraria dell’A-
frica orientale ed è considerato fra i massimi esponenti della letteratura 
africana. Dopo aver studiato a Kampala (Uganda) e a Leeds in Inghil-
terra, pubblica il suo primo romanzo Wheep Not, Child (1964; Se ne 
andranno le nuvole devastatrici, Jaca Book, 1975,1976), ma è con A 
Grain of Wheat (1967, Un chicco di grano, Jaca Book, 1978,1997) che 
guadagna la fama internazionale. Dopo aver insegnato per un decennio 
all’università di Nairobi, nel ‘77 pubblica Petals of Blood (Petali di san-
gue, Jaca Book, 1979), romanzo in cui condensa una dura critica alla 
società keniota post coloniale. Vincitore di numerosi premi internaziona-
li, oggi vive ed insegna negli Stati Uniti.

Festival 
dell’ETICA

Io partecipo al progetto Etico - I participate in the Ethics project

Associazione Culturale Plana

2021

Il Presidente di
ASSOCIAZIONE CULTURALE PLANA

Sergio Costa

NGUGI WA THIONG’O

PREMIATO - HONORED
Etico Etichal Award 2021 - 4° Edition

Motivazione - Motivation

Per la sua attività in difesa del popolo africano e di tutti i Paesi
colonizzati nel mondo ben espressa nel libro da lui scritto

“Decolonizzare la mente” Edizioni Jaca Book

For his activity in defense of African people and all the
colonized countries in the world, well expressed in his book

“Decolonizzare la mente” Jaca Book Editions.

Dello stesso autore per Jaca Book:

Se ne andranno le nuvole devastatrici 
1975, 1976.
Un chicco di grano, 1978,1997.
Petali di sangue, 1979.
Sogni in tempo di guerra, 2012. Fascicolo 
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In questa breve descrizione di 
Ugo La Pietra si può cogliere 
il senso di questo lavoro 
editoriale.

..... Nella mia lunga attività 
artistica, che inizia alla 
fine degli anni Cinquanta, 
ho dedicato molte energie 
nell’affrontare problemi 
sociali e ambientali.....
Verso la fine degli anni 
Sessanta alcuni architetti 
(poi storicizzati come 
“radicali”) attivarono 
una serie di esperienze e 
ricerche (ad esempio le mie 
sulla periferia urbana con 
il “recupero e reinvenzione” 
dei materiali di scarto della 
società dei consumi o anche 
le esperienze di Riccardo 
Dalisi nel quartiere Traiano 
di Napoli) per riproporre 
all’attenzione della cultura 
ufficiale la “manualità” e 
il design territoriale come 
alternativa all’architettura 
internazionalista, quella che, 
in poche parole, realizzava 
sempre il medesimo modello 
abitativo, indifferente al 
territorio: da Zurigo a Il 
Cairo la stessa architettura!

TRENTRATRE’
PICCOLE STORIE DI DESIGN

Scrivendo queste storie, 
ho pensato non tanto a 
uno sfoggio di erudizione 
disciplinare, quanto a una 
condivisione delle emozioni 
che ogni prodotto mi ha 
dato, da qui la scelta di 
definirle “piccole” storie; 
senza l’ambizione di 
confrontarmi con le “grandi” 
storie ufficiali del design, 
che hanno ruolo e merito 
di trasmettere la cultura 
del progetto, ma con il 
desiderio di condividere 
l’idea che il design sia 
attività umanistica ben 
oltre la sua scientificità e 
la sua tecnica.
Il design italiano, 
in particolare, ha la 
caratteristica di saper 
collocare i prodotti nel 
proprio tempo e in un 
contesto ben più vasto di 
quello dettato dai confini 
geografici o disciplinari, un 
contesto che ha al proprio 
centro l’uomo.
Un uomo con tutti i limiti, 
ma anche con tutti i sogni di 
cui è capace. 

DECOLONIZZARE LA MENTE

Ngugi Wa Thiong’o (Kenia 
1938) è la principale figura 
letteraria dell’Africa 
orientale ed è considerato 
fra i massimi esponenti 
della letteratura africana. 
Dopo aver studiato a Kampala 
(Uganda) e a Leeds in 
Inghilterra, pubblica il 
suo primo romanzo Wheep Not, 
Child (1964; Se ne andranno 
le nuvole devastatrici, Jaca 
Book, 1975,1976), ma è con 
A Grain of Wheat (1967, Un 
chicco di grano, Jaca Book, 
1978,1997) che guadagna 
la fama internazionale. 
Dopo aver insegnato per un 
decennio all’università di 
Nairobi, nel ‘77 pubblica 
Petals of Blood (Petali di 
sangue, Jaca Book, 1979), 
romanzo in cui condensa una 
dura critica alla società 
keniota post coloniale. 
Vincitore di numerosi premi 
internazionali, oggi vive ed 
insegna negli Stati Uniti.

DISEGNI

Disegni che evidenziano il 
processo di omologazione al 
quale siamo continuamente 
sottoposti.
Un omologazione strisciante che 
insidia i concetti di identità 
culturale e territoriale e 
appiattisce sempre più il 
nostro comune vivere.
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BESTIARIO

Le recenti ricerche verso una 
definizione delle tipicità 
umane sono un contributo che 
l’autore ha saputo dare a una 
nuova scienza: la “psicologia 
somatica”.
.... Profondo e arguto 
osservatore Ugo La Pietra 
ci fa leggere, attraverso 
alcuni “segni” superficiali, 
il profondo dell’animo umano. 
Analisi che toccano i nervi 
scoperti dell’esistenzialità 
drammatica di questo nuovo 
millennio e traducono 
psicologie deviate, cariche di 
ombre e di “bestialità” in figure 
tracciate in rapidi segni, mai 
estetizzanti.
Una dissacrante satira del 
sistema attraverso una sorta 
di Bestiario che rappresenta la 
disumanizzazione della nostra 
società attraverso queste 
incredibili creature, ibridi 
mostruosi, uomini decaduti e 
animali senza innocenza....

Wilfried Burkhard

DAL CUCCHIAIO ALLA CITTA’

Di fronte ai grandi 
rimescolamenti fisici di spazio 
e tempo alla velocità della 
luce, in queste opere di Ugo 
La Pietra abbiamo un tipo di 
interpretazione del banale e 
del quotidiano, direi di bassa 
energia, sommamente pacifico; la 
macrostruttura tridimensionale 
aggressiva rumorosa e velenosa 
della città diviene fragile e 
deliziosa come un bel sogno, 
il desiderio collettivo si 
concentra e si ingentilisce 
in una specie di epigramma 
ed il progetto più ampio può 
crescere in un vaso, a gocce di 
benevolenza, diventando magari 
un alberello nano, dove però c’è 
tutto l’umanamente possibile.

Eugenio Battisti 

D.MOD
LDAC - Design. Arti contemporanee

MIMMO ROTELLA. COMPENDIO.

L’evento espositivo Mimmo 
Rotella. Inediti. Inauditi. 
allestito a Piacenza nel Complesso 
architettonico Ricci-Oddi, 
dal 18 settembre al 15 ottobre 
del 2021 in collaborazione con 
l’Associazione Amici dell’Arte, 
ha voluto evidenziare un 
particolare momento del lavoro 
creativo dell’artista Mimmo 
Rotella nel periodo compreso 
tra il 1993 e il 2006 anno 
della sua scomparsa. In questo 
breve scritto vengono riportate 
integralmente le due relazioni 
sull’evento. 
Quella del curatore 
dell’esposizione Fabrizio 
Citton, nonché autore del 
catalogo-libro, Mimmo Rotella. 
Inediti. Inauditi. Edizioni 
D.Mod - Venezia, tenuta a 
Piacenza il 18 settembre 2021 
in occasione del vernissage 
dell’evento.
E quella tenuta nella stessa 
sede il 1° ottobre 2021 da 
Fabiola Giancotti curatrice 
dell’importante lavoro, Mimmo 
Rotella. L’ora della lucertola, 
libro pubblicato nel 2002, 
Edizioni Spirali - Milano.

MIMMO ROTELLA. INEDITI. INAUDITI.

Le molteplici indagini sull’arte si  fondano sulla 
comprensione dei segni, di gesti all’interno di un ambito 
spaziale e temporale definito. Tuttavia  il contenuto di 
queste tracce pur rimanendo nel suo luogo definito elabora 
una metafora del linguaggio alla quale tutti noi dobbiamo 
rapportarci.
E nel caso specifico di questo evento dal titolo così 
bizzarro, Inediti Inauditi qual’è la metafora del 
linguaggio di Mimmo Rotella in questo ulteriore percorso 
della sua vita artistica?
Perchè vi è la necessità di fare un punto sulle sue opere 
eseguite per l’Associazione culturale Plana nel periodo 
compreso tra il 1993 con l’avvio della Mostra di Pesaro 
Tempo dei Segni e il 2003 con la realizzazione dell’opera 
Marilyn Grandesign?
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Fabrizio Citton
Fabiola Giancotti

Piacenza, 18 settembre 2021 
Piacenza, 1° ottobre 2021

 
Complesso architettonico Ricci-Oddi 

Compendio 
Mimmo Rotella. Inediti Inauditi.

133

1968. Mimmo Rotella. Mitologia. 
Dimensione 45 x 65 cm, Artypo su tela.
Collezione Plana.
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UGO LA PIETRA - QUADERNI PLANA

1977 Quaderni Plana.
Fumo negli occhi di Ugo La Pietra.

1976 Quaderni Plana.
La grande occasione di Ugo La Pietra.

1979 Quaderni Plana.
Istruzioni per l’uso della città di Ugo La Pietra.

2016 Quaderni Plana.
Bosco in città di Ugo La Pietra.

LIBRI / BOOKS
I Quaderni Plana 
di Ugo La Pietra, furono avviati 
nel dicembre 1976 con l’opera 
La Grande occasione.
500 esemplari rilegati, firmati, 
numerati e 50 esemplari a ta-
vole mobili ciascuna numerata 
e firmata.

I Quaderni Plana 
di Ugo La Pietra, furono 
avviati nel dicembre 1976 
con l’opera La Grande 
occasione.
500 esemplari rilegati, 
firmati, numerati e 50 
esemplari a tavole mobili 
ciascuna numerata e firmata.

QUADERNI PLANA
Ugo La Pietra
LA GRANDE OCCASIONE 1976

QUADERNI PLANA
Ugo La Pietra
FUMO NEGLI OCCHI 1977

QUADERNI PLANA
Ugo La Pietra
ISTRUZIONI PER 
L’USO DELLA CITTA’ 1979

QUADERNI PLANA
Ugo La Pietra
BOSCO IN CITTA’ 2016
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