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INTRODUZIONE

La Parola ha bisogno della figura. Quando muta il 
codice semantico, quando si passa dalla enunciazio-
ne orale o scritta alla sua rappresentazione, la figu-
ra diventa necessaria. Questo vale per la pubblicità, 
per la politica e vale, ovviamente, per la religione. 
Ed eccoci al cuore del problema, alla “vexata quae-
stio” dell’arte sacra. Dirò subito che a me non piace 
il binomio “arte sacra”. Quando stupisce di fronte al 
miracolo del Vero visibile, quando si pone di fronte ai 
supremi interrogativi della vita, della morte, dell’al-
trove, quando si accosta all’immenso enigma dell’a-
nimo umano, l’arte è sacra, è “naturaliter” religiosa. 
Queste cose non le dico io. Le ha dette, in documenti 
ufficiali del Magistero, quel grande intellettuale del 
Novecento che è stato Papa Paolo VI Montini.
La questione dunque va posta in altri termini. 
Quello che a me interessa è la specificità e la fun-
zionalità dei codici figurativi quando sono chia-
mati a significare e a rappresentare, nel tempo 
presente, i valori, i messaggi, i fatti, le persone, in 
definitiva l’identità e la storia di una religione che 
per noi è quella romano-cattolica.
Abbiamo detto che la figura è sempre e comun-
que irrinunciabile. Lo è in modo speciale in una 
religione come la nostra che si fonda sulla “Incar-
nazione”, sullo Spirito che si fa carne, corpo, ossa, 
sul messaggio che diventa storia di uomini e di 
donne, e quindi accadimenti, incontri, miracoli, 
prodigi, parabole.
Il fatto è che l’artista contemporaneo chiamato a 
dipingere o a scolpire un “fatto” delle Scritture, sa 
che tutto è già stato messo in figura, che le imma-
gini accumulate dalla storia dell’arte lo sovrastano, 
lo circondano, in certo senso lo opprimono. Uno 
dice “Deposizione nel Sepolcro” e subito vengono 
in mente Caravaggio, van der Weyden, Rembrandt. 
Dice “Crocefissione” ed ecco emergere Masaccio, 
Velazquez, Dalì. Dice “David” ed ecco Donatello, 
Verrocchio, Michelangelo, Bernini, affollare di idee 
e di modelli ogni incipiente facoltà creativa.
Tutto questo pone un problema delicato, di so-
luzione non facile. Utilizzare i materiali figurativi 
della tradizione rielaborandoli, trasfigurandoli, 
rendendoli efficaci per le culture e le sensibilità 
di oggi, è possibile. A patto di non cadere nel ci-

The Message needs its image. When the semantic 
code faces a change, evolving from oral or writ-
ten enunciation to his representation, the image 
becomes a necessity. This applies to advertising, 
to politics and obviously to religion.
We have reached the core of the problem, the 
“vexata quaestio” of sacred art. I will have to say 
straight away that I dislike the duet of “sacred 
art”.
When it is amazed by the miracle of the visible 
Truth, or when it wonders upon the supreme ques-
tions of life, of death, of the afterlife; or when it 
faces the immense enigma of the human soul, 
then, sacred art is “naturaliter” religious.
These are not just my ideas. They were said by Pope 
Paul VI Montini, one of the greatest academics of 
the XX century, through official documents of the 
Magisterium. This question should be posed differ-
ently. I want to focus on the peculiarity and func-
tionality of imagery codes, when they signify and 
represent their current values, messages, events, 
people; consequently the identity, and the history of 
a religion, in this case, the Roman-Catholic Church.
We have established that the image is inevitably 
essential. It is especially essential in a religion 
based on the “Incarnation”: the Holy Spirit be-
comes flesh, body and bones; on the Holy mes-
sage that becomes the history of mankind, with 
events, encounters, miracles, prodigies and para-
bles. The modern artist has to paint or sculpt an 
event of the Holy Bible, knows that everything has 
already been shaped, images previously gathered 
by art through history, surround him, they tower 
him, almost oppressing his vital creativity. One 
could talk about the “Deposizione nel Sepolcro”, 
and suddenly Caravaggio, van der Weyden, Rem-
brandt would come to his mind. When thinking 
about the “Crocefissione” suddenly Masaccio, Ve-
lazquez, Dalì would come to surface.
After saying “David”, his mind and creativity would 
be overwhelmed by images and models from Do-
natello, Verrocchio, Michelangelo, Bernini.
This causes a delicate issue, whose solution is not 
evident. It is possible to use traditional models of 
imagery and to transfigure them, in aim of mak-
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tazionismo che è sterile e sgradevole sempre. A 
patto di non scivolare nell’intellettualismo eva-
nescente, criptico, disincarnato, scenario altret-
tanto infausto.
Bisognerebbe sapere usare la tradizione figura-
tiva con la stessa naturalezza con cui usiamo la 
lingua letteraria; uno strumento di comunicazio-
ne che sappiamo bene essere stato costruito da 
Dante e da Petrarca, da Bembo e da Manzoni, da 
Leopardi e da Gadda e che tuttavia ci serve per 
esprimere idee e valori, sentimenti e passioni del 
nostro tempo. A considerazioni di questo genere 
sembra ispirarsi la mostra che Vincenzo Nobile 
e mons. Marco Viola hanno curato e che l’archi-
tetto Rosanna De Benedictis ha allestito in San 
Lorenzo.
Sono presenti nella rassegna che sta sotto l’im-
pegnativa epigrafe di “Il Cammino dell’Uomo fra 
arte e fede” autori di consolidata fama, ormai 
icone del Novecento, come Giovanni Micheluc-
ci, Ugo Guidi, Igor Mitoraj, Novello Finotti; altri 
meno noti, altri ancora che sono da considerare 
giovani promettenti testimonianze nel vasto tu-
multuoso scenario della Contemporaneità.
Tutti utilizzano la figura, la elaborano, la contami-
nano, la manomettano. In tutti vive la memoria 
della figuratività storica nella viva consapevolez-
za tuttavia della impossibilità di una sua letterale 
riproposta.
Viviamo in tempi di dissoluzione dei linguaggi 
espressivi, l’arte non ha più un suo statuto da tut-
ti accettato e riconosciuto. Nella terra desolata 
della contemporaneità, è arduo dare immagine a 
valori antichi ma ancora ben vivi nella coscienza 
nei sentimenti e nell’immaginario poetico. Ci si 
può riuscire attraversando la porta stretta del-
la semplificazione, della “ridutio ad minimum”, 
puntando a fare emergere, attraverso la figura, 
il cuore essenziale del messaggio. Questo, solo 
questo, è il percorso che può permetterci di sco-
prire le pepite d’oro della qualità e della origina-
lità espressive. A me sembra che questa mostra 
abbia materiali e argomenti per dimostrarcelo.

	 Antonio Paolucci

ing them feasible and impactful to the modern 
culture and sensibility.
As long as you do not fall in the imitation and quota-
tion, which is always unpleasant and barren. As long 
as you do not fall in the evanescence of intellectual-
ism, which is cryptic, dissonant and equally fatal.
It would be necessary to master traditional im-
agery as well as we possess the literary language; 
which is a communication device, manufactured 
by Dante and by Petrarch, by Bembo and by Man-
zoni, by Leopardi and by Gadda. Nonetheless, it 
helps us convey our ideas and morals, the feelings 
and passions of our time.
These reflections may well have inspired the ex-
hibit curated by Vincenzo Nobile e mons. Marco 
Viola, and that was set up in San Lorenzo by the 
architect Rosanna De Benedectis.
In the following exposition, under the demanding 
epigraph of “Il Cammino dell’Uomo fra arte e fede” 
(“The journey of man through art and faith”), there 
will be authors of established fame, truly icons of 
the XX century, like Giovanni Michelucci, Ugo Guidi, 
Igor Mitoraj, Novello Finotti; but also others, less 
known, which are to be considered young promis-
ing witnesses of the vast and turbulent scenery of 
the Contemporaneity.
They all use the image, they develop it, they con-
taminate it, and they tamper with it. They are 
aware of the memory of historic representation, 
knowing the impossibility of a literal copy.
In an era where expressive ways are dissolute, art 
does not possess a statute, to be accepted and re-
spected. In the Waste land of our contemporaneity, 
representing ancient values, still alive in the integ-
rity of feelings and in the poetic imagery, is hard. It 
becomes possible when entering the narrow door 
of simplification, of “ridutio ad minimum”, trying to 
express, through the image, the essential core of 
the message.
This is the only road that could enable us to seek 
the gold nuggets of quality and of the originality 
of expression. In my opinion, this exhibition has the 
matters and motives to demonstrate it.
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The post-Council church feels the urgency of a new 
evangelization. The deep historical, social and cul-
tural transformations demand a rethinking of the 
methods of announcing and communicating the 
content of our faith, above all with regard to the 
language in which it is expressed. 
If we look at the history of the Church, it is not 
the first time that such an urgency has presented 
itself. At the time of the iconoclastic crisis, culmi-
nating in the 2nd  Ecumenical council of Nicaea 
(787 A.D.), the defenders of images were guided 
by the consciousness that the incarnation of the 
Word had definitively inaugurated a new meth-
od of announcement, founded on the principle 
that the divine Logos had been made visible in 
the flesh. Since then, iconic art has become in the 
Church a consequence of the dogma of the in-
carnation of the Word and the preferred means 
of transmitting the faith. Although the Catholic 
west has developed more the catechetic aspect 
of the images as opposed to the symbolic way 
of the Orthodox church, today we feel more than 
ever the urgency for restoring the dialogue be-
tween art and faith. Indeed, this fecund dialogue 
has been the great hope that the post-Council 
popes have expressed as being a possible starting 
point for a new evangelization. On the occasion 
of the 2000 Jubilee, Pope John Paul II addressed 
a letter to artists,  in which he expressed the ex-
traordinary possibilities of art for evangelization, 
stating that: 

In order to communicate the message 
entrusted to her by Christ, the Church 
needs art. Art must make perceptible, 
and as far as possible attractive, the 
world of the spirit, of the invisible, of 
God. It must therefore translate into 
meaningful terms that which is in itself 
ineffable (Letter to artists, 4.4.199, No. 10).

Recovery of a symbolic language may be the theo-
logical context where art and faith can  come to-
gether again, can mutually enrich each other and 
trace a path towards the ineffable. The artistic 
process too can be a fascinating means to authen-
tic knowledge of God and the world.  And in fact 

La Chiesa del post-concilio sente l'urgenza di una 
nuova evangelizzazione. Le profonde trasforma-
zioni storiche, sociali e culturali hanno imposto 
un ripensamento delle modalità di annuncio e di 
trasmissione dei contenuti della fede, soprattutto 
ponendo attenzione al linguaggio che li trasmette.
Se guardiamo alla storia della Chiesa, non è la pri-
ma volta che si presenta tale urgenza. All'epoca 
della crisi iconoclasta, culminata nel II Concilio 
ecumenico di Nicea (787 d.C.), i difensori delle 
immagini erano guidati dalla consapevolezza che 
l'incarnazione del Verbo aveva inaugurato defini-
tivamente un nuovo modo di annuncio fondato 
sul principio che il Logos divino si era reso visibi-
le nella carne. Da allora l'arte iconica è diventata 
nella Chiesa corollario del dogma dell'incarnazio-
ne del Verbo e ambito privilegiato per la trasmis-
sione della fede. Sebbene l'Occidente cattolico 
abbia sviluppato di più l'aspetto catechetico delle 
immagini, rispetto alla via simbolica dell'Ortodos-
sia, oggi sentiamo più che mai l'urgenza di un pro-
fondo ricupero del dialogo tra arte e fede. Anzi, 
questo dialogo fecondo è stato il grande auspicio 
che i pontefici del post-concilio hanno espresso 
come snodo per avviare una nuova evangelizza-
zione. In occasione del Giubileo del 2000, Papa 
Giovanni Paolo II indirizzò una lettera agli artisti 
nella quale esprimeva le possibilità straordinarie 
che l'arte possiede in ordine all'evangelizzazione 
e affermava che:

per trasmettere il messaggio affidatole 
da Cristo, la Chiesa ha bisogno dell'arte. 
Essa deve, infatti, rendere percepibile e, 
anzi, per quanto possibile, affascinante 
il mondo dello spirito, dell'invisibile, di 
Dio. Deve dunque trasferire in formule 
significative ciò che è in se stesso ineffa-
bile (Lettera agli artisti, 4.4.1999, n. 10).

Il recupero del linguaggio simbolico può essere il 
luogo teologico in cui arte e fede possono di nuo-
vo incontrarsi, arricchirsi reciprocamente e trac-
ciare una via verso l'ineffabile. Anche il processo 
della creazione artistica può essere un ambito 
affascinante per un'autentica conoscenza di Dio 
e del mondo. Come del resto l'arte più autentica, 
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the most authentic art, even if it does not belong 
to the horizon of faith, is nonetheless able to open 
up a passageway towards the Mystery. Again it is 
John Paul II who points this out: 

Even beyond its typically religious ex-
pressions, true art has a close affinity 
with the world of faith, so that, even 
in situations where culture and the 
Church are far apart, art remains a 
kind of bridge to religious experience. 
In so far as it seeks the beautiful, fruit 
of an imagination which rises above 
the everyday, art is by its nature a kind 
of appeal to the mystery. Even when 
they explore the darkest depths of the 
soul or the most unsettling aspects of 
evil, artists give voice in a way to the 
universal desire for redemption.

The task of art is thus to make faith rediscover 
the vital force of this desire, so that believers of 
all times are able to add significance to the an-
nouncement of their faith and are always ready to 
express the hope which lies within it.

anche se non appartiene all'orizzonte della fede, 
può sempre aprire un varco verso il Mistero. Lo 
sottolinea sempre papa Giovanni Paolo II:

anche al di là delle sue espressioni più ti-
picamente religiose, quando è autentica, 
ha un'intima affinità con il mondo della 
fede, sicché, nelle condizioni di mag-
gior distacco della cultura dalla Chiesa, 
proprio l'arte continua a costituire una 
sorta di ponte gettato verso l'esperien-
za religiosa. In quanto ricerca del bello, 
frutto di un’immaginazione che va al di 
là del quotidiano, essa è, per sua natura, 
una sorta di appello al Mistero. Persino 
quando scruta le profondità più oscure 
dell’anima o gli aspetti più sconvolgenti 
del male, l’artista si fa in qualche modo 
voce dell’universale attesa di redenzione 
(n. 11).

Il compito dell’arte è dunque far riscoprire alla 
fede la forza vitale di tale attesa, perché il creden-
te di ogni tempo non renda insignificante l’annun-
cio della sua fede, ma sia sempre pronto a dare 
ragione della speranza che lo abita (cfr. 1 Pt 3,15).

	 + Giuseppe Card. Betori
	 Arcivescovo di Firenze



10

“Una differenza che divide gli uomini dai 
vegetali, è che i vegetali hanno le radici, gli 
uomini i piedi”

Enzo Bianchi

Nel libro della Genesi è detto che Dio insegna 
all’uomo due compiti: Custodire e coltivare il cre-
ato. Se la custodia ci richiama alla salvaguardia 
dell’ordine impresso alla natura, coltivare è inve-
ce far sorgere qualcosa di nuovo con uno sguar-
do aperto al futuro. Camminare è la vocazione di 
ogni uomo anche se il nostro singolare percorso, 
non esente da inquietudini, può avere modalità 
diverse. Il girovago vive di esperienze ed esperi-
menti, il pellegrino no! Ha una meta ed un ap-
prodo verso cui tendere, ha una bussola per non 
smarrirsi e non desiderare avanzare da solo.
Ecco perché l’icona che introduce a questa mo-
stra si concentra semplicemente su piedi che 
avanzano nel fluire della storia: noi siamo il 
cammino fatto, le scelte operate, le relazioni in-
tessute nella trama dei nostri piaceri.
Scorrendo le immagini di questo catalogo si ha 
uno spaccato del nostro tempo che ondeggia 
tra secolarismo e nostalgia del divino in un tra-
vaglio di non facile sintesi.
Le forme, i colori, le architetture si impongo-
no per la loro bellezza rivestendoci della stessa 
luce per comprendere infine che il vero e gran-
de capolavoro è l’uomo, sia nella sua grandezza 
che nella sua miseria. Chi si fermasse ad un suo 
godimento estetico, tradirebbe l’arte e la fatica 
dell’artista che molto di più ha voluto trasferire 
in chi contempla la sua opera. Così l’arte è un 
grande servizio all’uomo, perché pur non pro-
ducendo niente di funzionale, ci ricorda la no-
stra trascendenza e dà voce a quanto si ospita 
nel nostro animo.
Se per Kandinskij “il colore è il tasto, l’occhio è il 
martelletto, l’anima il pianoforte con molte cor-
de”, mi auguro che qualche corda vibri nell’in-
timo di quanti visiteranno questo percorso di 
umano trasfigurato.
Non posso che ringraziare Vincenzo Nobile per 
la tenacia con cui ha esposto al nostro consiglio 
pastorale parrocchiale questo evento e a quanti 
lo hanno reso possibile.

“One of the differences between men and 
plants, is that plants have roots and men 
have feet”

 Enzo Bianchi

The book of the Genesis says that God has taught 
men two things: to guard and nourish the Created. 
If custody suggests us to maintain natural order, 
then nourishing encourages us to let something 
new rise, looking openly towards the future.
Walking is the calling of each man, even if our jour-
ney, not empty of fears, will develop in different 
ways.
The wanderer lives through experiences and ex-
periments, but not the pilgrim!
He has an aim and a landing place to reach; he 
has a compass to guide him and to dissuade him 
to walk on his own.
Therefore, the symbol introducing this Exhibit con-
sists on advancing feet through the course of his-
tory: we are the path we have walked, the choices 
that we have made, the relationships we have in-
tertwined in the weave of our days. 
Looking through the images on this catalogue, we 
have a picture of our time, which wavers between 
secularism and nostalgia for the Divine through 
major anguish.
Shapes, colors, architectures impose their value 
through their beauty, fulfilling us with that same 
light. It helps us to comprehend the true and the 
great artistry that is man, both in his splendor and 
in his misery.
A man, who could be satisfied solely by aesthetic 
pleasure, would betray the art and the effort of 
the artist, which has intended much more for the 
viewer of his work.
Therefore, art is a great favor to men, because, 
even if it does not produce something functional, 
it reminds us of our transcendence and voices what 
resides in our soul.
If Kandinsky thought that “Colors are the keys, eyes 
are the hammer, the soul is the piano with many 
strings”, I wish that some strings could resonate 
in the soul of those who will visit this journey of a 
transformed human.
I have to thank Vincenzo Nobile for his persever-
ance with which he presented this event to the 
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Devo comunque confessare che, inizialmente, 
rimasi perplesso sull’iniziativa che, fra l’altro, 
aveva già avuto un’altissima edizione nella mo-
stra organizzata dalla diocesi, sempre nel Salo-
ne Donatello, in contemporanea al Convegno 
della Chiesa Italiana, nell’autunno dello scorso 
anno.
Ma Vincenzo è uomo tenace. Oggi devo dare 
ragione a lui e torto a me: questa comunità par-
rocchiale, posta nel cuore di Firenze, deve saper 
mostrare anche ai tanti turisti che qui convergo-
no non solo un passato glorioso, ma anche un 
presente non meno avvincente. C’è una conti-
nuità nel cammino dell’uomo e, volgendoci ver-
so i passi fatti, comprendiamo la costante che 
accompagna la nostra storia.
Camminiamo per ritornare a noi, alla nostra 
sete di bellezza di pace, di significato. In ciò l’ar-
te è maestra e guida.

	 Marco Mons. Viola
	 Priore Mitrato della Basilica 
	 di San Lorenzo

pastoral council and to those that have made it 
possible.
Although I have to confess that, initially, I was per-
plexed by this venture, which had already been 
greatly organized by the diocese, in the Donatel-
lo Salon still, during the Convention of the Italian 
Church, in the previous autumn.
However, Vincenzo is a determined man. Today he 
is right and I was wrong: 
This parish community, residing in Florence’s heart, 
has to demonstrate even to the many tourists, that 
here, not only a glorious past but even a similarly 
compelling present, meet.
There is also a continuity in the journey of men and, 
looking back to the steps covered, we can under-
stand the constant that accompanies our history.
We walk to return to our-selves, to our thirst for 
beauty, peace and meaning. In this, art is our 
teacher and our guide.
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L’esposizione “Il cammino dell’uomo tra Arte e 
Fede”, ospitata nella Basilica di San Lorenzo, sul 
sagrato e nel Salone di Donatello, nell’arco di due 
mesi e mezzo, dal 1 aprile al 15 giugno 2017, co-
stituisce un’importante raccolta di molte opere 
d’arte, alcune della quali di dimensioni rilevanti. 
Realizzate da autori famosi italiani e stranieri, ma 
anche da artisti meno conosciuti, ospitati nella se-
zione detta dei Giovani, indipendentemente dall’e-
tà anagrafica.
Si tratta della prima manifestazione che ho l’onore 
di inaugurare da quando,il 9 febbraio scorso, mi è 
stato affidato l’incarico di presiedere l’Opera Me-
dicea Laurenziana, e ringrazio il mio predecessore, 
Enrico Bocci, e il Consiglio uscente per quest’inizia-
tiva importante, realizzata d’intesa con l’Arcidioce-
si, la Parrocchia, il Comune di Firenze, il Museo Ugo 
Guidi e la Fondazione Michelucci.
Il complesso delle opere esposte offrirà sicuramen-
te ai visitatori un quadro esauriente e significativo 
di quello che è definito giustamente dall’Architetto 
Vincenzo Nobile, curatore della mostra insieme a 
Mons. Marco Viola, “il percorso dell’uomo verso 
un mondo migliore siano queste opere laiche o 
citazioni consapevoli della cristianità”. Si perché, 
ovviamente, questo percorso viene illustrato da 
opere non soltanto a tema religioso (significativi le 
natività, le crocifissioni di Ugo Guidi, oppure il Cri-
sto Bianco di Igor Mitoraj, un soggetto che viene 
ripreso anche da Lorenzo D’Andrea), ma anche de-
dicate a avvenimenti che hanno sconvolto il mon-
do, come l’attentato alle Twin Towers, sempre di 
Lorenzo D’Andrea.
Nel campo della scultura mi ha colpito l’opera com-
plessiva della scultrice romana Alba Gonzales, che 
vive e lavora fra Pietrasanta e Roma. Le sculture 
presentate, “Lei vede e non vede” e “Un dolore 
condiviso” rispecchiano bene il motto che si trova 
sul sito internet dell’artista: “L’Arte e’ quando testa, 
mani e cuore lavorano insieme”.
Una particolarità ci è offerta da Tano Pisano, che 
presenta una serie di vinilici su tela raffiguranti 
giubbotti salvagenti multicolori. Come non pensa-
re al dramma dell’immigrazione e non associare, in 
modo ideale, i salvagenti ai gommoni esposti sulle 
facciate di Palazzo Strozzi dal cinese Ai Weiwei, fra i 
più celebrati e discussi artisti contemporanei?
Non manca ovviamente il ricordo di Giovanni Mi-

The Exhibit “The journey of man through Art 
and Faith”, hosted in the St. Lorenzo’s Basilica, 
in the porch and in Donatello’s salon, from April 
the 1st  to June 15th 2017, is an important collec-
tion of artworks, some of which are of great di-
mensions. The artists involved are both Italian 
and international, some of which are less well 
known, and can be found in the “Young Artists” 
section, independently of their registry age. It 
is the first event that I’m honored to introduce 
since I’ve been entrusted the role of President 
of the Opera Medicea Laurenziana, on February 
9th. I would like to thank my predecessor, Enrico 
Bocci, and the exiting Council for this important 
event, developed by the Archdiocese, the Perish, 
Florence’s district, the Ugo Guidi Museum and 
the Michelucci foundation.
The entirety of this works, will enable visitors 
to see an thorough and meaningful scene of 
what is rightfully defined by the Architect Vin-
cenzo Nobile, who curated the exhibit along 
with Mons. Marco Viola, “The journey of man 
towards a better world, through laical work or 
conscious quotations of Christianity”. 
This is true because, not only religious works 
of art (such as meaningful nativities, Ugo Gui-
di’s crucifixions, or Igor Mitoraj’s Christ, a sub-
ject evoked by Lorenzo D’Andrea as well) depict 
this journey; which is illustrated even with art-
works inspired by dramatic and world-subverting 
events, like the Twin Tower’s attack, represented 
by Lorenzo D’Andrea.
In the world of sculptures, I’ve been astonished 
the most by Alba Gonzales, a roman sculptor, 
who lives and works between Pietrasanta and 
Rome. Her artworks shown are “She sees and 
she does not see” and “ A shared pain”, who em-
body perfectly her motto, “ Art is when the head, 
the hands, and the heart work together” , that 
can be found in her internet site
Tano Pisano can offer us something different: a 
series of vinyl on canvas representing life jackets 
of many colors. It highlights the refugee crisis, 
and can ideally be associated to Ai Weiwei, one 
of the most celebrated and criticized artist of our 
era, and to his inflatable rafts placed upon Pala-
zzo Strozzi’s façade.
Giovanni Michelucci, and his San Giovanni Bat-
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chelucci e della sua chiesa di San Giovanni Bat-
tista, da tutti conosciuta anche come la chiesa 
dell’Autostrada.
L’accoglienza dei visitatori sarà singolare: una gran-
de opera in bronzo (cm. 148x1200x60) di Novello 
Finotti, l’Anatomico che cammina, posta sul sagra-
to della Chiesa, offre un benvenuto significativo 
al pubblico e costituisce un simbolo concreto del 
cammino dell’uomo verso l’arte e la fede.

	 Paolo Padoin
	 Presidente Opera Medicea Laurenziana

tista’s Church, known by many as the highway‘s 
Church, is definitely worth mentioning.
Visitors will be greeted in an unique manner: a 
great bronze artwork (cm 148x1200x60) by No-
vello Finotti, “The walking Anatomic”, placed 
upon the Church Porch, offers a meaningful wel-
come to the audience, and it is the concrete sym-
bol of man, walking towards Art and Faith.
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L’arte a soggetto religioso di Ugo Guidi (1912- 
1977), esposta in questa mostra e presa come 
punto di riferimento iniziale, come evidenziato 
dal sottotitolo, è uno dei temi più cari e sentiti del 
Maestro toscano. Il soggetto religioso è presente 
in ogni fase della sua creazione artistica, dalla pri-
ma scultura in marmo del 1937 “Il San Giovanni-
no”, oggi nella collezione dell’Accademia di Belle 
Arti di Carrara, sede in cui espletò l’insegnamento 
di scultura dal 1948 fino al 1976, fino all’ultima 
ricerca in cui ritorna ad una religiosità primitiva 
nella essenzialità dei suoi “Totem”.
Le opere in mostra, dal marmo alla terracotta, 
come nel legno, disegno e tempera contraddistin-
guono vari momenti della sua ricerca e crescita 
artistica, dagli anni ’50 a quelli ’70, in cui si nota 
la progressiva liberazione da canoni classici verso 
una purezza di forme sempre espresse con ele-
ganza e senso plastico, anche nelle opere grafiche.
Opere di Ugo Guidi si trovano in importanti musei 
nazionali e internazionali. A Firenze agli Uffizi, Pa-
lazzo Pitti e a Coverciano con una scultura monu-
mentale di soggetto sportivo.
È un grande onore per il “Museo Ugo Guidi – 
MUG” aver contribuito con 22 opere alla realizza-
zione di questa importante
esposizione che invita a riflettere sul significato 
più vero e profondo della Religione, soprattutto 
oggi, momento in cui valori, riflessioni e medita-
zioni sembrano perdersi in larga parte nelle turbo-
lenze della vita quotidiana.
La bellezza dell’Arte è anticamera del Divino.

	 Vittorio Guidi
	 Direttore del Museo Ugo Guidi

Art with a religious focus, by Ugo Guidi (1912-
1977), exhibited in this show, is the main land-
mark, as it’s underlined in the subtitle, it is one 
of the main and dearest themes of the Tuscan 
Artist.
Religious subjects accompany each part of his 
artistic development, from the first marble sculp-
ture “Il San Giovannino” (1937), which now re-
sides in the Figurative Arts Academy in Carrara, 
where he administered sculpture lectures, from 
1948 to 1976, until his last work, where he was 
seeking a primitive approach to religion, in the 
simplicity of his “Totems”.
In his work, presented at this exhibit, ranging 
from marble to terracotta and wood, drawing 
and tempera distinguish various moments in his 
research and artistic growth, from the 50s to 
the 70s, in which the progressive liberation from 
classical regulations towards a purity of shapes, 
expressed nonetheless with grace and practical-
ity, is evident, even in his graphic design.
National and International museums host his 
work. In Florence, at the Uffizi and in Coverciano, 
a monumental sculpture with a sporting motif can 
be found.
It’s a great honor for the “Ugo Guidi Museum – 
MUG”, to partake with 22 artworks to this exhib-
it, that is trying to encourage a reflection on the 
most authentic meaning of religion, especially 
today, where considerations and reflections are 
often lost in the turbulent daily life.
The Beauty of Art is the prelude of the Divine.
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La Fondazione Giovanni Michelucci di Fiesole par-
tecipa con grande piacere alla mostra “Il cammino 
dell’uomo tra arte e fede”, presentando alcuni pro-
getti di spazi sacri disegnati dal grande architetto.
Giovanni Michelucci, nel suo secolo di vita, ha 
operato in tutti i campi della progettazione, dall’ar-
chitettura al paesaggio. Una particolare felicità 
Michelucci ha sempre mostrato quando ha potu-
to disegnare opere che avessero un valore impor-
tante per la vita collettiva e proprio nella proget-
tazione di edifici religiosi Michelucci ha raggiunto 
alcuni dei vertici più rilevanti del suo lavoro.
Le chiese di Michelucci, dalla piccola chiesa di 
Collina a Pistoia alla grande chiesa di Longarone, 
sono sempre state immaginate come architettu-
re aperte, come luoghi del pregare insieme, ma 
anche dello stare insieme, del ritrovarsi in uno 
spazio comune, del riconoscersi come comunità 
attiva, operante.
Anche l’opera più minuscola, la piccola cappella mi-
litare sulle rive dell’Isonzo, nei dintorni di Caporetto 
in Slovenia, il primo edificio realizzato da Micheluc-
ci nel 1916, mostra questo carattere di apertura 
alla comunità e alla natura. Così minuscola che può 
contenere appena un altare e la chiesa vera e pro-
pria è quindi al di fuori, nella scalinata e nei campi 
che la circondano, dove si radunano i fedeli, all’a-
perto. Allo stesso modo le chiese più grandi sono 
architetture aperte alla città e al paesaggio: la chie-
sa di San Giovanni Battista, costruita nel 1964 sui 
bordi dell’autostrada nei dintorni di Firenze, è una 
grande tenda posta all’incrocio delle strade, desti-
nata ai fedeli raccolti nell’aula, ma anche ai cittadini 
del mondo, agli uomini e alle donne materialmente 
e spiritualmente in cammino.

	  Giancarlo Paba
	 Presidente della
	 Fondazione Giovanni Michelucci
	 di Fiesole

The Fundation Giovanni Michelucci of Fiesole is 
happy to partecipate to the exhibit “The journey 
of man between Art and Faith”, which presents 
some design of religious areas by the great ar-
chitect.
Giovanni Michelucci, in his centenary life, has 
worked in all the aspects of design, spacing from 
architecture to landscape. Michelucci has always 
been particularly happy to design building that 
would be meaningful for the collectivity and 
especially throughout designing religious build-
ings, Michelucci has reached the most consider-
able peaks of his career.
Michelucci’s churches, from the little church in 
the hills of Pistoia, to the great Church of Longa-
rone, were always created to be open architec-
tures: places where to pray together but also to 
be together, sharing a place and identifying one-
self with a living and working community.
Even his tiniest work, the little military chapel, by 
the Isonzo river, in the surroundings of Caporetto, 
in Slovenia, which was the first building designed 
by Michelucci, in 1916, shows his characteristic 
openness to community life and to nature. It is 
so tiny that it can only host an altar, so the real 
church is outside, in the staircase and in the sur-
rounding fields: where believers are reunited. 
Similarly, his greatest churches are open archi-
tectures towards the city and the landscape. St. 
John the Baptist Church, built in 1964 on the curb 
of the highway, in Florence’s surroundings, is a 
great tent, placed where streets meet; it is in-
tended for believers gathered in a hall, but also 
for the citizens of the world, to the men and the 
women walking, both physically and spiritually.
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NOVELLO FINOTTI
Novello Finotti nasce a Verona nel 1939. Frequen-
ta l’Accademia Cignaroli ed inizia ad esporre nel 
1985 con un premio acquisito alla Mostra di Arte 
Sacra di Assisi.
Nel 1964 espone alla Armony Gallery di New 
York. Nel 1972 tiene una personale alla Galleria 
Iolas di Milano. Nello stesso anno, partecipa alla 
mostra itinerante Scultori Italiani di oggi, curata 
dal Prof. Bellonzi di Roma, esponendo a Buenos 
Aires, Montevideo, Rio de Janeiro, San paolo del 
Brasile, Tokyo, Osaka, Hong Kong, Berlino Est e 
Lugano.
Nel 1977 personale alla Iolas Jackson Gallery di 
New York. La Biennale Internazionale d’Arte di 
Venezia lo invita, nel 1966, con un gruppo di opere 
e, nel 1984, gli dedica una sala. 
Nel 1988/89 partecipa in Giappone, con un grup-
po di opere in marmo, alla grande mostra itineran-
te “La Scultura Italiana del XX Secolo”.
Nel 1990 realizza un monumento del poeta Biagio 
Marin a Grado. Tra il 1998 ed il 2001 esegue lavori 
su committenza, tra cui l’intervento completo sulla 
facciata della Basilica padovana di S. Giustina.
Nel 2001 esegue il decoro in bronzo dorato per 
l’altare del Beato Giovanni XXIII per S. Pietro 
in Roma. Nel 2002 realizza per la congregazione 
spagnola Siervas de Maria una grande figura in 
marmo bianco di Carrara, rappresentante S. Maria 
Soledad fondatrice dell’ordine; tale statua è stata 
collocata in una nicchia esterna della Basilica di 
San Pietro in Vaticano. Nel 2004 è presente con 
un’opera alla mostra “La Creazione Ansiosa da Pi-
casso a Bacon”, presso la Galleria di Arte Moderna 
di Verona.
Nel 2010, durante la seconda Biennale Internazio-
nale di Arte Contemporanea di Venezia, espone al 
Palazzo Ducale nella mostra “Paralleli”.
Nel 2013, è presente alla Biennale Internazionale 
di Scultura al Castello di Racconigi, Torino.
Nel 2015 è a Seoul, Repubblica di Corea, con la 
mostra “Kim Young-Won, Novello Finotti: Scul-
tori a confronto nella città di Padova”.

Novello Finotti was born in Verona in 1939. He at-
tended the Accademia Cignaroli and began to exhibit 
in 1985 with an award he won at the Exhibition of 
Religious Art of Assisi.
In 1964 he exhibited at the Harmony Gallery of New 
York. In 1972 he held a solo show at the Galleria Iolas 
of Milan. In the same year he took part in the travel-
ling show “Italian Sculptors of Today”, curated by Prof. 
Bellonzi of Rome, exhibiting in Buenos Aires, Mon-
tevideo, Rio de Janeiro, San Paolo of Brazil, Tokyo, 
Osaka, Hong Kong, East Berlin and Lugano.
In 1977, solo show at the “Iolas Jackson Gallery” of 
New York. The International Art Biennale of Venice 
invited him with a group of works in 1966 and in 
1984 dedicated a room to him.
In 1988/89 he took part in the large travelling exhibi-
tion “20th - century Italian Sculpture” in Japan with a 
group of marble works.
In 1990 he made a monument to the poet Biagio Ma-
rin in Grado. Between 1998 and 2001 he completed 
various commissions, including the overall refurbi-
shing of the façade of the Santa Giustina basilica in 
Padua.
In 2001 he made the gilded bronze decoration for the 
altar of the Blessed John XXIII in St. Peter’s in Rome. 
In 2002 he made a large figure in white Carrara mar-
ble for the Spanish congregation of Siervas de Maria, 
showing St. Mary Soledad, the founder of the order. 
This statue was placed in an outside niche of the Ba-
silica of St. Peter’s in the Vatican. In 2004 he exhib-
ited a work in the exhibition “Anxious creation from 
Picasso to Bacon”, at the “Galleria di Arte Moderna” 
of Verona.
In 2010, during the second Venice International Bien-
nale of Contemporary Art, he took part in the exhibi-
tion “Parallels” at the Ducal Palace.
In 2013 he exhibited at the International Sculpture
Biennale at the Castle of Racconigi, Turin.
In 2015, he went to Seoul, Republic of Korea, for the 
exhibition “Kim-Young-Won, Novello Finotti: Two 
sculptors face to face in the town of Padua”.
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ANATOMICO CHE CAMMINA (particolare)
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ANATOMICO CHE CAMMINA. 1968-69. Bronzo. cm 148x1200x60
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UGO GUIDI 
Nato a Pietrasanta il 14 settembre 1912, Ugo Gui-
di si laurea all’Accademia di Belle Arti di Carrara 
nel 1936, proseguendo la carriera accademica come 
assistente del maestro Arturo Dazzi. 
La poetica arcaica, di stampo tardo bizantino che 
caratterizza l’opera dell’artista, lo spingerà a pre-
diligere materiali come la pietra, il tufo e l’argilla. 
Una produzione dai contenuti umani che passa in 
rassegna le grandi vicende della vita, espressi con la 
maestria di mani educate e sapienti. 
Dedicò alla scultura quasi l’interezza della carriera 
artistica, dando vita ad una cifra stilistica ricercata, 
non statica, in armoniosa continuità con gli umori 
del suo carattere schivo e riservato.
Nel 1976, con la scultura “I vincitori”, si chiude il 
periodo scultoreo dell’artista che, ormai malato, 
dedicherà le sue ultime fatiche al disegno e alla 
pittura a tempera, regalandoci una testimonianza 
della malattia che, un anno più tardi, il 10 luglio 
1977, lo strapperà alla vita.

1937 Premio Dervillè (Carrara).
1943  Premio di scultura (Verona).
1948 Gran Premio Internazionale di Forte dei 
Marmi.
1956 Mostra personale (Galleria “La strozzina”; 
Firenze).
1958 Mostra personale (Galleria “L’Indiano; Fi-
renze).
1960/1964 Mostre personali (Torino; Milano; 
Parma; Modena; Carrara; Ravenna.
1964 Mostra personale (Monaco di Baviera).
1965/1971 Biennale di Milano; Quadriennale 
di Roma; Premio del Fiorino e Mostra di Arte e 
Sport di Firenze; Concorso nazionale del bozzetto 
di Padova; Biennale di Carrara; Biennale di Arte e 
Sport di Madrid; Prima mostra d’incisione e lito-
grafia di Barcellona.
1974 Realizzazione dell’opera “I calciatori” (Co-
verciano).
1977 Mostra personale “Il grido” (Galleria “La vec-
chia farmacia” di Forte dei Marmi).

Born in Pietrasanta on 14 September 1912, Ugo Gui-
di graduated from the Fine Arts Academy of Carrara 
in 1936, continuing his academic career as assistant to 
Maestro Arturo Dazzi.
The archaic, late-Byzantinesque vision which cha-
racterizes the artist’s work led him to favor materials 
like stone, tuff and clay. The contents of his production 
address the great experiences of human life, expressed 
with the mastery of trained, skilled hands.
He dedicated almost the whole of his artistic career to 
sculpture, developing a refined, non-static style which 
matched the moods of his shy, reserved character.
In 1976, with the sculpture “The winners”, the arti-
st’s sculptural period came to an end. Now an ill man, 
he dedicated his last labors to drawing and tempera 
painting, leaving us a concrete testimony to the illness 
which was to end his life a year later, on 10 July 1977.

1937 Dervillé Award (Carrara).
1943 Sculpture award (Verona).
1948 Gran Premio Internazionale (Great Interna-
tional Prize) of Forte dei Marmi.
1956 Solo show (“La Strozzina” gallery, Florence).
1958 Solo show (“L’Indiano” gallery, Florence).
1960/1964	Solo shows (Turin; Milan; Parma; Mo-
dena; Carrara; Ravenna.
1964 Solo show (Munich).
1965/1971	Milan Biennale; Rome Quadriennale; 
Fiorino Award and Art and Sports Show of Florence; 
National model competition of Padua; Carrara Bien-
nale; Art and Sports Biennale of Madrid; First show 
of engravings and lithographs of Barcelona.
1974 Creation of work “The footballers” (Coverciano, 
Florence).
1977 Solo show “The cry” (“La vecchia farmacia” gal-
lery, Forte dei Marmi).
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MATERNITÀ. 1969. Legno. cm 26x56 h37
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MATERNITÀ. 1963. Terracotta. cm 18x33 h39

MATERNITÀ. 1970. Terracotta. cm 16x16 h29
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MATERNITÀ. 1967. Terracotta. 
cm 13x33 h37

MATERNITÀ. 1971. Terracotta. 
cm 17x19 h34

MATERNITÀ. 1972. Terracotta. 
cm 16x18 h38
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MATERNITÀ. 1972. Litografia. cm 70x50

NASCITA E CROCE. 1967.
Tempera su carta. cm 35x50

NATALE. 1960. Traforo in legno. cm 24x30

NATIVITÀ. 1975. 
Tempera su tela. cm 24x18

ANNUNCIAZIONE. 1963.
Terracotta dipinta. cm 35x24,5x3
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NATIVITÀ. 1974. Pietra. cm 43x38x7

GESÙ LAVORATORE. 1957. Pietra. cm 96x47x8

GESÙ LAVORATORE. 1958.
Terracotta. cm 27x26x5
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CRISTO IN CROCE. 1967. Tempera su carta. cm 50x35

NATIVITÀ. 1968. Monotipo su carta. cm 50x35

DEPOSIZIONE. 1964. Monotipo su carta. cm 50x35

NATIVITÀ. 1956. Terracotta. cm 37x36x3
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CRISTO IN CROCE. 1967. 
Pastello su carta. cm 50x35

CROCIFISSIONE. 1964. 
Tempera su carta. cm 50x35

CROCIFISSIONE CON FIGURE. 1964.
Tempera su carta. cm 50x35

RESURREZIONE. 1967. 
Tempera su carta. cm 50x35
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GUSTAVO ACEVES
Gustavo Aceves nasce in Messico nel 1957. Vive e 
lavora a Pietrasanta (Italia).
Nel 2008 prende parte alla prima edizione della 
Bienniale d’Arte Contemporanea di Pechino. Il 
Governo della Repubblica Popolare Cinese lo in-
vita a tenere una mostra personale all’interno della 
Città Proibita e del suo Tempio Imperiale.
Nel 2010 realizza il Murales “Nomi propri” al Mu-
seo della Memoria e Tolleranza di Città del Mes-
sico.
Nel 2011 Aceves partecipa in Vaticano alla cerimo-
nia celebrativa in occasione del 60° di sacerdozio di 
Papa Benedetto XVI. La scultura “Resurrezione” 
entra a far parte della collezione permanente dei 
Musei Vaticani.
Il progetto “Lapidarium”: Pietrasanta work in pro-
gress” viene inaugurato a Pietrasanta nel 2014. 
Nel 2015 la mostra all’aperto “Lapidarium – to 
overcome borders”, di fronte alla Porta di Brande-
burgo a Berlino, fa parte di “May’45 – Spring in 
Berlin”.
 2008 “Habeas Corpus” Municipio del V arrondis-
sement, Place du Pantheon, Parigi, Francia. Per-
sonale.
2005 “Remains” Galleria Zone: Chelsea Center of 
Arts New York, USA, personale.
2004 Lecons of Tenebres” , personale, Galleria 
Sans Filtre, Città del Messico, Messico.
2002 “Mythos”, personale, Galleria Venice Design, 
Venezia, Italia.
2001 Mostra collettiva “Passion for the painting”, 
Fondazione Bevilacqua La Masa, Biennale di Ve-
nezia, Venezia, Italia.
1999 “Gustavo Aceves” Marries Museum Núñez 
of the Meadow, La Paz, Bolivia.
1996 Mostra personale “Resurrection”, Centro cul-
turale Casa Lamm, Città del Messico, Messico.
1992 “Mysticism of the meat”, personale alla Gal-
leria Drexel, Monterrey, Messico
1991 “Retablo del Golgolta” personale al Museo 
Nazionale di Pittura, Città del Messico, Messico
1989 Personale “Not even the time” Gallery HB 
Città del Messico, Messico.

Gustavo Aceves was born in Mexico in 1957. He lives 
and works in Pietrasanta (Italy). In 2008 he took part 
in the first edition of the Contemporary Art Biennale 
of Peking. The Government of the People’s Republic of 
China invited him to hold a solo show inside the For-
bidden City and its Imperial Temple.
In 2010 he made the mural “Proper names” at the 
Museum of Memory and Tolerance, Mexico City.
In 2011 Aceves took part in the celebratory ceremony 
in the Vatican on the occasion of the 60th anniversary 
of Pope Benedict XVI’s priesthood. The sculpture “Re-
surrection” became part of the permanent collection of 
the Vatican Museums.
The project “Lapidarium: Pietrasanta work in pro-
gress” was inaugurated in Pietrasanta in 2014.
In 2015 the open-air exhibition “Lapidarium- to 
overcome borders”, in front of the Brandenburg Gate 
in Berlin, was part of “May ’45 – Spring in Berlin”.
2008 “Habeas Corpus” Town Hall of 5th Arondisse-
ment, Place du Panthéon, Paris, France. Solo show.
2005 “Remains”, Galleria Zone, Chelsea Center of 
Arts New York, USA. Solo show.
2004 Leçons de Ténébres, solo show, Galleria Sans 
Filtre, Mexico City, Mexico.
2002 “Mythos”, solo show, Galleria Venice Design, 
Venice, Italy.
2001 Collective show “Passion for the painting”, Fon-
dazione Bevilacqua La Masa, Venice Biennale, Veni-
ce, Italy.
1999 “Gustavo Aceves” Marries Museum Núñez of 
the Meadow, La Paz, Bolivia.
1996 Solo show “Resurrection”, Centro Culturale 
Casa Lamm, Mexico City, Mexico.
1992 “Mysticism of the meat”, solo show at Galleria 
Drexel, Monterrey, Mexico.
1991 “Retablo del Golgota” solo show at National 
Painting Museum, Mexico City, Mexico.
1989 Solo show “Not even the time” Gallery HB, Me-
xico City, Mexico.
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SEGUITEMI E VI FARÒ PESCATORI DI UOMINI. 2017. (particolare)
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SEGUITEMI E VI FARÒ PESCATORI DI UOMINI. 2017. Resina e sabbia. Misure variabili
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Mauro Corda was born in Lourdes in 1960 and 
trained at the Fine Arts Schools of Rheims and Paris. 
Corda is a contemporary sculptor who has inherited 
the classical tradition and works with a many dif-
ferent materials. He rejects any restriction of style or 
artistic genre.
His work investigates all the themes of our time and 
has received several national and international prizes 
and prestigious recognitions.
1991/1996 Collective exhibition, Galleria del Leone, 
Venice.
“Mauro Corda, Gilles Plazy”, collective show at mu-
seum of the Pyrenees, Lourdes Castle, Lourdes.
1997/2000 Collective show at Florival museum, 
Guebwiller, France.
“L’Homme qui marche de Rodin a Mimran”, Sculptures 
at Royal Palace, Paris.
2001/2005 “Male/Female”, Teissèdre gallery, Paris.
“Mauro Corda and Pilar Vèlez”, collective show at 
Museum of Frederic Mares, Barcelona.
2006/2012 Solo shows at the Opera Gallery of New 
York, London, Paris and Singapore.
2015 “Another world”, solo show at the Arts and Dra-
wing Academy of Florence.
Solo show at Museo Eduardo Sivori of Buenos Aires.

MAURO CORDA
Mauro Corda nasce a Lourdes nel 1960. Si forma 
presso la Scuola di Belle Arti di Reims e Parigi.
Scultore contemporaneo, Corda è erede della tra-
dizione classica e lavora su una grande quantità di 
materiali.
L’artista rifiuta ogni restrizione a stile o genere ar-
tistico.
Il suo lavoro indaga a tuttotondo le tematiche del 
nostro tempo ed è stato più volte premiato, a livello 
nazionale ed internazionale, con illustri riconosci-
menti. 
1991/1996 Esposizione collettiva, Galleria del Le-
one, Venezia.
“Mauro Corda, Gilles Plazy”, mostra collettiva al 
museo dei Pirenei, Castello di Lourdes, Lourdes.
1997/2000 Mostra collettiva al Museo del Florival, 
Guebwiller, Francia.
“L’Homme qui marche de Rodin a Mimran”, Scul-
ture a Palazzo Reale, Parigi.
2001/2005 “Maschio-Femmina”, Galleria Teissédre, 
Parigi.
Mauro Corda e Pilar Vèlez”, collettiva al Museo di 
Frederic Mares, Barcellona.
2006/2012 Mostre personali presso l’Opera Galle-
ry di N ew York, Londra, Parigi e Singapore.
2015 “Un altro mondo”, mostra personale all’Ac-
cademia delle Arti e del Disegno di Firenze.
Personale al Museo Eduardo Sivori di Buenos Aires.
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RELIQUIARIO. 1968. Bronzo e foglia d’oro. cm 67x24x20
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IL SOLITARIO. 2002. Bronzo. cm 63x43,5x27
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OLTRAGGIO. 2014. Bronzo. cm 78x77x49
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L’ESTASI. 2002. Bronzo lucido. cm75x50x21
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OSPEDALE, 2010. Marmo bianco. cm 40x21x18
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Tano Pisano was born in Lentini, Syracuse, in 1974. 
He gained his diploma from the Art Institute of Cata-
nia, then attended the Fine Arts Academy of Rome 
under the guidance of Montanarini, Gentilini and 
Maccari.
1965/1970 Collective show at “Galleria Numero” of 
Florence.
Solo show at “Galerie de Paris”, in Via Margutta, 
Rome.
1971/1978 Solo show at “Galleria Motte” of Geneva.
Collective show in Bologna at the “Galleria Italiana 
di Arte Contemporanea”, alongside painters such as De 
Chirico, De Pisis and Tancredi.
Creation of murals at the “Den Gule Cottage” in 
Klampenborg (Copenhagen), one of Denmark’s natio-
nal monuments.
1994/2004 Solo show at Istituto Italiano di Cultura, 
Barcelona, Spain.
Solo show at “Morat Institut Furkunst und Kunst-
wissenschaft”, Freiburg, Germany.
Winner of “Prince Pierre” award of the National 
Council of Montecarlo, Principality.of Monaco.
2005/2010 Collective show “Beyond the object. Mo-
randi and still life in Italy today”, at the Museo Mi-
chetti Francavilla al Mare, Chieti.
Solo show of engravings “Gravats: Hommenatge cu-
ixart i Tapies” at the Fundaciò Cuixart of Barcelona, 
Spain.
2011/2016 Solo show “Tano Pisano” at the Exhibi-
tion Room, Collegi d’Apparelladors, Arquitectes, Tec-
nics i Enginyers d’edificacio de Barcellona, Matarò, 
Spain.
Solo show “Armstrong Meccano”, at the Fundaciò Vila 
Casas, Can Mario de Palafrugell, Girona, Spain.
Solo show “Flowers and other small things” in the Sala 
del Basolato of the Civic Museums of Fiesole, Florence.
Solo show “Homage to Palazzo Davanzati, a medie-
val residence in Florence”, Istituto Italiano di Cultura 
of Barcelona.
Opening of the gallery “Tano Pisano Opera Unica” in 
Pietrasanta (Lucca), the artist’s showroom.

TANO PISANO
Tano Pisano nasce a Lentini, Siracusa, nel 1974.
Conseguito il diploma all’Istituto d’Arte di Cata-
nia, frequenta l’Accademia delle Belle Arti di Roma, 
sotto la guida di Montanarini, Gentilini e Maccari.
1965/1970 Collettiva presso la “Galleria Numero” 
di Firenze.
Mostra personale presso la “Galeria de Paris”, in 
Via Margutta a Roma.
1971/1978 Esposizione personale presso la “Galle-
ria Motte” di Ginevra.
Esposizione collettiva a Bologna, presso la “Galle-
ria Italiana di arte Contemporanea” assieme a pit-
tori come De Chirico, De Pisis e Tancredi.
Realizzazione di murali presso il “Den Gule Cot-
tage” a Klampenborg (Copenaghen), annoverato 
tra i monumenti nazionali danesi.
1994/2004 Mostra personale presso l’Istituto Ita-
liano di Cultura di Barcellona, Spagna.
Esposizione personale presso “Morat Institut 
Furkunst und Kunstwissenschaft” di Friburgo, 
Germania.
Vincitore del premio “Prince Pierre” del Consiglio 
Nazionale di Montecarlo, Principato di Monaco.
2005/2010 Esposizione collettiva “Oltre l’oggetto: 
Morandi e la natura morta oggi in Italia”, presso il 
Museo Michetti Francavilla al Mare, Chieti.
Mostra personale di incisioni “Gravats: Homme-
natge cuixart i Tapies” presso la Fundaciò Cuixart 
di Barcellona, Spagna.
2011/2016 Esposizione personale “Tano pisano” 
presso la Sala di Esposizione Collegi d’Apparella-
dors, Arquitectes, Tecnics i Enginyers d’edificacio 
de Barcellona, Matarò, Spagna.
Esposizione personale “Meccano Armstrong”, 
presso la Fundaciò Vila Casas, Can Mario de pala-
frugell, Girona, Spagna.
Personale “Fiori e altre piccole cose”, nella Sala del 
Basolato” dei Musei Civici di Fiesole, Firenze.
Esposizione personale “Omaggio a Palazzo Da-
vanzati, una dimora medievale a Firenze”, Istituto 
Italiano di Cultura di Barcellona.
Apertura della galleria “Tano Pisano Opera Unica” 
a Pietrasanta (LU), showroom dell’artista. 
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CRISTO. Tecnica mista su carta. cm 100x70
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La pittura è Fede.
E con questa Fede che cerco di capire ed esprimere l’uomo e la Parola di Dio

Painting is Believing.
And by Believing I am trying to understand and express Men and the Truth of Christ

										          Tano Pisano
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LIFE VEST. 2017. Vinilico su tela. cm 200x200
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LIFE VEST. 2017. Vinilico su tela. cm 200x200
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LIFE VEST. 2017. Vinilico su tela. cm 200x200
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LIFE VEST. 2017. Vinilico su tela. cm 200x200
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LIFE VEST. 2017. Vinilico su tela. cm 200x200
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IGOR MITORAJ
Igor Mitoraj nasce nel 1944 a Oederan, Sassonia. 
Dopo gli studi al liceo artistico di Bielsko-Biala, 
si iscrive alla facoltà di pittura dell’Accademia di 
Belle Arti di Cracovia, dove segue i corsi di Ta-
deusz Kantor. Nel 1968, Mitoraj lascia la Polonia 
e giunge a Parigi per ampliare la sua formazione 
culturale. Nello stesso anno, si iscrive all’E’cole Na-
tionale Supérieure des Beaux-Arts. Il grande suc-
cesso della sua prima importante mostra personale, 
organizzata nel 1976 presso la Galerie La Hune 
di Parigi, lo spinge a dedicarsi esclusivamente alla 
scultura.
Nello stesso periodo gli viene assegnato il “Premio 
per la Scultura di Montrouge”, mentre l’anno se-
guente è invitato a partecipare alla XLII Biennale 
di Venezia. 
Nel 1989, presenta le sue opere alla New York Aca-
demy of Art. Negli anni successivi,  riceve inviti a 
esporre nei più importanti musei internazionali e, 
contemporaneamente, riceve prestigiosi incarichi 
per la realizzazione di sculture monumentali nelle 
principali metropoli quali Milano, Roma, Londra, 
Parigi, Atlanta e Tokyo. Negli anni 2002 e 2006 
si dedica alle scenografie e ai costumi di “Tosca” 
e “Manon Lescaut”, per il Festival Pucciniano di 
Torre del Lago (LU). Nel 2009 realizza le sceno-
grafie e i costumi per l’”Aida” di Verdi ai Giardini 
di Boboli di Firenze e la monumentale porta bron-
zea della Chiesa dei Gesuiti di Varsavia. Nel 2011, 
la Valle dei templi di Agrigento accoglie le sue 
opere monumentali, aprendosi così all’arte con-
temporanea. Nel 2013 realizza la scenografia della 
“Messa Requiem” di Verdi all’Arena di Verona e 
nel 2014, nel 950° Anniversario della fondazione 
della Cattedrale di Pisa, espone le sue opere nella 
Piazza del Duomo, all’interno del Palazzo dell’O-
pera e del Museo delle sinopie.
Igor Mitoraj muore a Parigi il 6 ottobre del 2014.

Igor Mitoraj was born in 1944 in Oederan, Saxony. 
After studying at the Art Grammar School of Bielsko-
Biala, he e nrolled in the Faculty of Painting of the 
Fine Arts Academy of Cracow, where he followed the 
courses of Tadeusz Kantor. In 1968, Mitoraj left Po-
land and went to Paris to continue his cultural edu-
cation. In the same year he enrolled in the École Na-
tionale Supérieure des Beaux-Arts. The great success of 
his first important solo show, organized in 1976 at the 
Galerie La Hune of Paris, convinced him to dedicate 
himself exclusively to sculpture.
In that same period he won the “Montrouge Award for 
Sculpture”, while the following year he was invited to 
take part in the 42nd Venice Biennale.
In 1989, he presented his works at the New York Aca-
demy of Art. In the following years he received invi-
tations to exhibit in the most important international 
museums, and in the same period received prestigious 
commissions for monumental sculptures in some of the 
main metropolises: Milan, Rome, London, Paris, At-
lanta and Tokyo.
In 2002 and 2006 he dedicated himself to the set and 
costume design for “Tosca” and “Manon Lescaut”, 
for the Puccini Festival of Torre del Lago (Lucca). 
In 2009, he made the sets and costumes for Verdi’s 
“Aida”at the Boboli Gardens of Florence, and the mo-
numental bronze door for the Church of the Jesuits in 
Warsaw. In 2011, the Valley of the Temples of Ag-
rigento hosted his monumental works, thus opening 
up to contemporary art. In 2013, he made the sets for 
Verdi’s “Requiem Mass” at the Arena of Verona and 
in 2014, on the 950 th Anniversary of the foundation 
of the Cathedral of Pisa, he exhibited his works in the 
Cathedral Square, inside the Palazzo dell ’Opera and 
the Sinopia Museum.
Igor Mitoraj died in Paris on 6 th October 2014.
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PANNELLO CRISTO SENZA TESTA. 2006. Bronzo. cm 68x18x121
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CRISTO BIANCO. 2006. Tecnica mista su carta. 2008 cm 49x33
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ELIAS NAMAN
Elias Naman nasce a Yabruod, Siria, nel 1980. 
Dopo aver concluso gli studi a Damasco, si trasfe-
risce in Italia dove, a Carrara, consegue la seconda 
laurea all’Accademia di Belle Arti.
Naman stabilisce da subito un rapporto molto pro-
fondo e diretto con il marmo. L’artista dialoga con 
la materia, lavorandola esclusivamente con l’ausilio 
di strumenti antichi, non meccanici, al modo dei 
grandi maestri del passato.
Le figure “liberate” da Elias sono armoniche, leg-
gere ma potenti. Nella sua opera si compie l’unio-
ne dell’uomo e dell’artista, dando così origine a un 
linguaggio senza tempo.
2001 Mostra collettiva di scultura “Giovani Arti-
sti”, Damasco.
2002/2003 Mostre personali di scultura, Damasco.
2004 Mostra personale a Sestri Ponente, Genova.
Mostra collettiva di scultura dedicata a Mosè 
Bianchi, Monza.
2005/2006 Collettiva alla “Biennale della Pietra 
Lavorata”, Arezzo.
Collettiva di scultura “Marmo d’Arte a Firenze”, 
Parco d’arte Pezzagli.
2007 Collettive di scultura a Varese e Carrara.
2008/2011 Mostra personale “Halle Dardè”, Lo-
devè, Francia.
Collettiva di scultura di alabastro, Volterra.
Collettive di arte sacra al Castello di Scopoli e Norcia.
2012 Mostra personale a Treviglio, Bergamo.
Collettive “Giorni d’Arte” e “Marbel weeks”, Carrara.
Collettiva alla Biennale Internazionale del Chaco 
Resistencia Argentina.
2013/2014 Collettiva presso l’ambasciata egiziana 
a Roma.
Mostra personale di scultura presso Campofelice-
Tenero, Svizzera.
Collettiva di arte contemporanea al Palazzo Giuri-
sconsulti di Milano.
2015 Collettiva di arte contemporanea “Calce 
Bianca”, Massafra, Puglia.
2016 Mostra personale presso NAG Art Gallery, 
Pietrasanta.

Elias Naman was born in Yabruod, Syria, in 1980.
After finishing his studies in Damascus, he moved to 
Italy, where he gained his second degree at the Fine 
Arts Academy in Carrara.
Naman immediately established a deep, direct rela-
tionship with marble. He interacts with the material, 
using only ancient, non-mechanical tools to carve it, 
like the great masters of the past.
The figures “freed” by Elias are harmonious, light but 
powerful. In his work, the union of man and artist 
takes place, generating a timeless language.
2001 “ Young Artists” collective show of sculpture, 
Damascus.
2002/2003 Solo shows of sculpture, Damascus.
2004 Solo show at Sestri Ponente, Genoa.
Collective sculpture show dedicated to Mosé Bianchi, 
Monza.
2005/2006 Collective show at the “Carved Stone 
Biennale”, Arezzo.
“Artistic marble in Florence” collective sculpture show, 
Pezzagli art park.
2007 Collective sculpture shows in Varese and Carrara.
2008/2011 “Halle Dardé” solo show Lodève, France.
Collective show of alabaster sculpture, Volterra.
Collective show of religious art at the Scopoli castle 
and Norcia.
2012 Solo show in Treviglio, Bergamo.
“Art Days” and “Marble weeks” collective shows, Car-
rara.
Collective show at the International Biennale of the 
Chaco Resistencia Argentina.
2013/2014 Collective show at the Egyptian embassy 
in Rome.
Solo sculpture show at Campofelice-Tenero, Switzerland.
Collective show of contemporary art in Palazzo Giu-
risconsulti of Milan.
2015 Collective show of contemporary art “White li-
mestone”, Massafra, Puglia.
2016 Solo exhibition at NAG Art Gallery, Pietrasanta.
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LA LANCIA DI LONGINO. 2016. Marmo statuario. cm 38x60 h38
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IL NOSTRO PANE QUOTIDIANO. 2017. Marmo bianco. 33x28 h65
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SIA FATTA LA TUA VOLONTÀ. 2017. Marmo statuario. cm 35x40 h69
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COME NOI CI RIMETTIAMO. 2017. Marmo statuario. cm 30x30 h72
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L’AMARA ONDA DEL PIANTO. 2016. Marmo di carrara. cm 14x50 h40
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Alba Gonzales, with 40 years of career behind her, is 
certainly one of the most original protagonists of inter-
national sculpture.
Her sculptures are dense with life and convey the force 
of myth and history, bringing to the fore themes such as 
love, irony and drama.
She has exhibited both in Italy and abroad since 1980, 
in open-air solo shows in Viareggio (Fondazione Via-
ni), Rome (Via Veneto, Piazza di San Lorenzo in Lu-
cina, Via del Babuino), Pietrasanta, Cortina d’Am-
pezzo, San Quirico d’Orcia (Horti Leonini), Iesolo 
Lido, Vittorio Veneto, Marina di Pietrasanta (Versi-
liana Park and on the Tonfano pier), Seravezza (old 
center and Palazzo Mediceo), Pietrasanta (Piazza del
Duomo and Pianeta Azzurro Versilia).
2006.Historical exhibition “From Martini to Mito-
raj” Basilica Palladiana, Vicenza.
2010 Inaugurates monumental bronze work “Sphinx 
and Dove”, Piazza Statuto, Pietrasanta (Lucca).
2011 Invited by Vittorio Sgarbi to participate in the 
Venice Biennale at Palazzo Venezia in Rome.
2013 Solo show at Museo Ugo Guidi, Forte dei Marmi.
2014 “Amor Maris”, solo show at Villa Rufolo, Ravello.
2015 Exhibits at Expo Universale: “Art and Time, 
Expo in the city, Milan 2015” at Palazzo dei Giurescon-
sulti and at Villa Bagatti Valsecchi, Varedo (Monza).
Vittorio Sgarbi invites her to participate in “Expo 
Italian art-200 masters of Italian art”.
“Forma Mentis” curated by Catia Monacelli at Santa 
Maria dei Laici, Gubbio.
2016 Inauguration of the large Anthological Show in 
the Museo Pianeta Azzurro- Centro Internazionale 
di Scultura Contemporanea, Fregene, Rome.

ALBA GONZALES
Alba Gonzales, con 40 anni di carriera, è sicura-
mente tra le più originali protagoniste della scultu-
ra internazionale.
Dense di vita le sue sculture racchiudono in sé la 
forza del mito e della storia, portando in evidenza 
tematiche quali l’amore, l’ironia e il dramma.
Ha esposto sia in Italia che all’estero, in persona-
li en plain air dal 1980 a Viareggio (Fondazione 
Viani), a Roma (Via Veneto, Piazza di San lorenzo 
in Lucina, Via del Babuino), Pietrasanta, Cortina 
d’Ampezzo, San quirico d’Orcia (Horti Leonini), 
Iesolo Lido, Vittorio Veneto, Marina di pietrasanta 
(Parco della Versiliana e sul Pontile di Tonfano), 
Seravezza (Centro storico e Palazzo Mediceo), 
Pietrasanta (Piazza del Duomo e Pianeta Azzurro 
Versilia).
2006 Mostra storica “Da Martinia Mitoraj”, Basi-
lica Palladiana, Vicenza.
2010 Inaugura l’opera monumentale in bronzo “Sfin-
ge e Colomba”, Piazza Statuto, Pietrasanta (LU).
2011 Su invito di Vittorio Sgarbi, partecipa alla 
Biennale di Venezia presso il palazzo Venezia di 
Roma.
2013 Mostra personale presso il Museo Ugo Guidi 
di Forte dei Marmi.
2014 “Amor Maris”, mostra personale a Villa Ru-
folo, Ravello.
2015 Espone all’Expo Universale: “L’Arte e il Tem-
po Expo in città, Milano 2015”, presso il Palazzo 
dei Giuresconsulti e presso Villa Bagatti Valsecchi, 
Varedo (MB).
Vittorio Sgarbi la invita a partecipare a “Expo arte 
italiana - 200 Maestri dell’arte italiana”.
“Forma Mentis” a cura di Catia Monacelli presso 
S. Maria dei Laici di Gubbio.
2016 Inaugurazione della grande Mostra Anto-
logica nel Museo Pianeta Azzurro- Centro Inter-
nazionale di Scultura Contemporanea in Fregene, 
Roma. 
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LEI VEDE NON VEDE O ALTROVE GUARDA. 2011.
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LA PIETÀ 2. 2017. Gesso. 51x30x20
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L’ULTIMA LUNA DI GIUDA. 2017. Bronzo. cm 62x37x20 
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LORENZO D’ANDREA
Lorenzo D’Andrea nasce a Lucca nel 1943. Fre-
quenta il Liceo Artistico di Carrara e, dopo il di-
ploma, organizza la prima mostra personale. Fre-
quenta la facoltà di architettura al Politecnico di 
Milano.
Istrionico e ricco di contenuti, D’Andrea vanta una 
produzione artistica decennale. 
Supportata da una tecnica magistrale, la sua arte 
indaga con la stessa intensità, la contemporaneità 
cui appartiene e gli eterni dilemmi umani.
1965 Realizza opere in ceramica, scultura e dipinti 
per la chiesa di Sesto San Giovanni. 
1966/71 Mostre personali a Lucca, Carrara, Firen-
ze, Viareggio, Ravenna e collettive all’estero.
1973 Espone 80 opere alla Nuova Sagittario di Mi-
lano.
1980/1984 Segnalato sul catalogo nazionale Bo-
laffi n°16.
Mostre personali a Pisa, Modena e all’Expo di Bari.
1985/1988 Espone all’Olimpia Expo di Londra. 
Mostra personale alla Locus Gallery di Londra.
Espone opere al Salone Internazionale di Gand.
1991/1993 Mostra personale al museo di Brunoy 
(Parigi)
Mostra personale Sala di Belle Arti, SaintTtropez.
Mostra personale all’Espace Bellini, Cannes. 
2000 Su commissione del Senatore Andreotti ese-
gue il ritratto di S.S Giovanni Paolo II.
2001 Mostra al Palazzo Mediceo di Seravezza 
(LU) “250 ritratti e autoritratti”.
2004/2007 Amsterdam, mostra al Museo Jan Van 
Der Togt.
Mostra “Joannes Paulus II - Ritratti”, Palazzo du-
cale di Massa.
2010/2011 Mostra “Il Santo Graal”, chiostro di 
Sant’Agostino a Pietrasanta.
Mostra personale al festival Internazionale di Todi, 
nel Salone delle Pietre.
2014 Mostra “Jazz in love” al Palazzo Ducale di 
Massa.
2017 Mostra personale “Visioni d’oggi” Cittadella 
del carnevale di Viareggio. 
Mostra “L’arte e la croce”, Palazzo Ducale di Massa

Lorenzo D’Andrea was born in Lucca in 1943. He 
attended the Art High School of Carrara and after 
getting his diploma he organized his first solo show. 
He attended the Faculty of Architecture at the Milan 
Polytechnic.
D’Andrea’s art is histrionic and rich in content, and he 
can boast several decades of production.
His art is supported by a masterly technique. With 
equal intensity it investigates both the contemporary 
context and humanity’s eternal dilemmas.
1965 Pottery works, sculptures and paintings for the 
church of Sesto San Giovanni.
1966/71. Solo shows in Lucca, Carrara, Florence, Vi-
areggio, Ravenna, and collective shows abroad.
1973 Exhibits 80 works at the Nuova Sagittario of 
Milan.
1980/1984 Listed in Bolaffi catalog No. 16.
Solo shows in Pisa, Modena and at the Bari Expo. 
1985/1988 Exhibitions at the Olympia Expo in 
London. Solo show at the “Locus Gallery” of London. 
Works exhibited at the Internatonal Salon of Gand. 
1991/1993 Solo show at the museum of Brunov (Paris).
Solo show at the Salon des Beaux Arts, Saint Tropez.
Solo show at Espace Bellini, Cannes.
2000 Receives commission from Senator Andreotti to 
make a portrait of His Holiness John Paul II.
2001 Exhibition at Palazzo Mediceo of Seravezza 
(Lucca): “25 portraits and self-portraits”.
2004/2007 Amsterdam, exhibition at Jan Van Der 
Togt museum.
Exhibition “Joannes Paulus II - Portraits”, Ducal 
Palace of Massa.
2010/2011 Exhibition “The Holy Grail”, cloister of 
Sant’Agostino, Pietrasanta.
Solo show at Internationl Festival of Todi, in the Sa-
lone delle Pietre (Stones Room).
2014 Exhibition “Jazz in love”, Ducal Palace of Massa.
2017 Solo show “Visions of today”, Citadel of the car-
nival of Viareggio.
Exhibition “Art and the cross”, Ducal Palace of Massa.
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CROCIFISSO. 1968. Tecnica mista su legno. cm 18,50x39
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MATERNITÀ. 1963. Olio su tela. cm 73x85

CRISTO E I DUE LADRONI. 1971. 
Olio su tela. cm 50x70

SAN FRANCESCO. 1997. 
Olio su tavola. cm 18x120
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PAPA GIOVANNI PAOLO II. 2014. Tecnica mista su tela. cm 100x100
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CRISTO BIANCO. 2014. Tecnica mista su tela. cm 50x100
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ANGELI. 2014. Tecnica mista su tela. cm 100x100
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SERIE DI ANGELI. 2014. Tempera su carta. cm 50x70
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SERIE DI ANGELI. 2014. Tecnica mista. cm 30x30

SERIE DI ANGELI. 2014. Tecnica mista su tela. cm 40x40
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L’ANGELO DELLE CAVE. 2014. Tecnica mista su tela. cm 150x150
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TWINS TOWER. 2002. Olio su tela. cm 200x200
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DAPHNÉ DU BARRY
Daphné Du Barry è nata il 5 luglio del 1950 sulle 
rive del Reno ad Arnhem, Olanda.
Dopo gli studi secondari presso il grammarschool 
nella sua città natale, studia lingue presso l’Uni-
versità di Monaco di Baviera e, successivamente, a 
Mac Gill in Canada. In seguito frequenta per tre 
anni la facoltà di Lettere Moderne alla Sorbona 
di Parigi.
Nel 1971, nella casa di Salvador Dalì a Cadaques, 
in Spagna, incontra Jean-Claude Du Barry, pub-
blicista e critico d’arte che, qualche anno più tardi, 
diventerà suo marito.
A Firenze nasce il sodalizio con Marcello Tomma-
si, uno dei più grandi maestri della scultura figura-
tiva classica in Italia ed entra come allieva nel suo 
laboratorio.
Rappresentante femminile indiscussa dello stile fi-
gurativo classico, ha una perfetta padronanza delle 
proporzioni, dei profili dei corpi e un affascinante 
senso di trascendenza.
La varietà dei suoi temi e la consistenza del suo 
stile sono inesauribili.
La sua passione per la bellezza dei corpi nasce da 
un’ispirazione quasi ideale, ma è il fascino dell’in-
telligenza, piuttosto che dei sensi, a fornirci la chia-
ve di lettura della sua intera produzione artistica.
Le sue opere sono parte di collezioni pubbliche e 
private in Europa, America e Asia.
Tra le mostre più importanti:
New York (Peter Marcelle Fine Art Gallery, 1992), 
Washington D.C (Inter American Development 
Bank and Alex Gallery, 1991), Barcellona (Sala 
Gaudì, 1991), Parigi (Plaza Hotel Athénée, 1999), 
Amsterdam (Galleria Mia Joosten, 2003), Milano 
(V.R Gallery, 2003). Parigi (Park Hyatt Vendo-
me, 2005), Praga (Kloster Strahov, 2006), Roma 
(Hassler Villa Medici, 2008), Amsterdam (The 
Grand, 2012), Londra (Sofitel, 2013), Principato 
di Monaco (Galleria Monna Lisa,2013), Mona-
co di Baviera (Bayer Post, 2014), Amburgo (After 
Wall, 2015).

Daphné Du Barry was born on 5 July 1950 on the 
banks of the Rhine in Arnhem, Holland. After her se-
condary studies at the grammar school in her native 
town, she studied languages at the University of Mu-
nich, then at MacGill University in Canada. Later 
she attended the Faculty of Modern Letters at the Sor-
bonne in Paris.
In 1971, in the house of Salvador Dali in Cadaques 
in Spain, she met Jean-Claude Du Marry, a freelan-
ce journalist and art critic, whom she married a few 
years later.
In Florence she met Marcello Tommasi, one of the gre-
at masters of classical figurative sculpture in Italy, and 
became a pupil in his workshop.
She is an undisputed female representative of the clas-
sical figurative style, and has perfect mastery of pro-
portions, body outlines and a fascinating sense of tran-
scendence.
The variety of her themes and the solidity of her style 
are inexhaustible. Her passion for the beauty of the 
body was born of an almost idealized inspiration, but 
it is the fascination of the intelligence rather than of 
the senses which furnishes the key to the interpretation 
of her whole artistic production.
Her works are part of public and private collections in 
Europe, America and Asia.
Some of the most important exhibitions:
New York (Peter Marcelle Fine Art Gallery, 1992); 
Washington D.C (Inter American Development Bank 
and Alex Gallery, 1991); Barcelona (Sala Gaudì, 
1991), Paris (Plaza Hotel Athénée, 1999); Am-
sterdam (Galleria Mia Joosten, 2003); Milan (V.R 
Gallery, 2003); Paris (Park Hyatt Vendome, 2005); 
Prague (Kloster Strahov, 2006); Rome (Hassler Villa 
Medici, 2008); Amsterdam (The Grand, 2012), Lon-
don (Sofitel, 2013); Principality of Monaco (Galleria
Monna Lisa,2013); Munich (Bayer Post, 2014);
Hamburg (After Wall, 2015).
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MADONNA DEGLI INNOCENTI. 2003. Bronzo. cm 50x30x30
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ADAMO ED EVA. 2003. Bronzo. cm 190x70x70
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L’ANGELO DELLA CONCORDIA. 2005. Gesso. cm 100x80x80

ILDEGARDE DE BINGEN. 1997. Bronzo. cm 50x35x20
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PAPA GIOVANNI PAOLO II. 2008. 
Altorilievo in gesso patinato. cm 80x60x10

PAPA GIOVANNI PAOLO II. 2010. 
Bronzo. cm 60x30x30
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L’ANGELO DELLA CONCORDIA. 2005. 
Bronzo. cm 60x30x20

IL BATTESIMO DI CLODOVEO. 1996. Bronzo. cm 60x40x20
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L’ANGELO CUSTODE. 2003. Bronzo. cm 60x30x20
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MADELEINE PENITENTE. 2007. Cuoio. cm 150x70x30
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Giovanni Michelucci nasce a Pistoia nel 1891 da 
una famiglia proprietaria di una qualificata officina 
per la lavorazione artigianale del ferro, e muore la 
notte del 31 dicembre del 1990, due giorni prima 
del centesimo compleanno, nella casa-studio di 
Fiesole, sede della Fondazione da lui costituita. 
Grande protagonista della storia e del dibatti-
to dell’architettura italiana del secolo scorso, ha 
segnato le prime esperienze del moderno con 
la Stazione di Firenze nel 1932, passando per il 
grande, momento di ripensamento disciplinare 
con i progetti per la ricostruzione di Firenze del 
secondo dopoguerra, rinnovandosi ancora con il 
ciclo delle architetture religiose degli anni sessan-
ta e settanta, culminati con la Chiesa dell’Auto-
strada, sino alla straordinaria vitalità degli ultimi 
progetti, quali il Giardino degli incontri al carcere 
di Sollicciano a Firenze ed il complesso teatrale 
per la città di Olbia.
Michelucci ha avuto la ventura di attraversare nella 
sua “vita lunga un secolo” il Novecento, la comples-
sità di eventi, trasformazioni, idee che hanno ani-
mato un’epoca e di cui ci ha fornito testimonianza 
preziosa con un operare sempre teso all’apertura di 
nuovi linguaggi e proposte, la complessità di even-
ti, trasformazioni e idee che animano il ’900.
Nel 1982 Giovanni Michelucci costituisce con la 
Regione Toscana ed i comuni di Fiesole e Pistoia 
la “Fondazione Michelucci” di cui sarà direttore 
fino alla sua scomparsa Guido De Masi, amico e 
collaboratore dell’architetto. Da una precedente 
donazione di disegni al Comune di Pistoia nasce 
invece il “Centro di Documentazione Giovanni 
Michelucci” di Pistoia.
Entusiasta e infaticabile promotore di iniziative e 
attività culturali anche nei suoi ultimi anni, parte-
cipa con grande passione ai temi fondamentali del 
dibattito sulla città con posizioni anticonformiste e 
sempre innovative.

Giovanni Michelucci was born in Pistoia in 1891 into 
a family which owned an important artisanal iron 
workshop. He died in the night on 31 December 1990, 
two days before his 100th birthday, in his house-cum-
studio in Fiesole, the headquarters of the foundation he
had set up.
He was one of the main protagonists of the history 
and controversies of 20 th -century Italian architecture, 
making one of the first important modern works, the 
Station of Florence, in 1932. In the projects for the 
post-war reconstruction of Florence he reneged some-
what on his ideas of architectural renovation, but re-
turned to them with the cycle of religious architectures 
of the 1960s and ’70s, which culminated with the Mo-
torway Church and with the extraordinary vitality of
his final projects, such as the Garden for socialization 
at Sollicciano prison in Florence, and the theater com-
plex for the town of Olbia.
Michelucci’s “century-long life” was destined to cover 
the whole of the 20th century with its complex events, 
transformations and ideas, and he has left us a pre-
cious testimony to this age in his constant search for 
new languages and proposals.
In 1982 Giovanni Michelucci set up the “Fondazione 
Michelucci”, in collaboration with the Region of Tus-
cany and the Boroughs of Fiesole and Pistoia.It was 
directed until his death by Guido De Masi, his friend 
and collaborator. The “Giovanni Michelucci Documen-
tation Center” of Pistoia instead developed from a pre-
vious donation of drawings to the Borough of Pistoia.
Right up to his last years he was an enthusiastic, un-
tiring promotor of cultural initiatives and activities, 
and he participated passionately in the debates on fun-
damenta urban issues, taking unconventional, always
innovative stands.

FONDAZIONE MICHELUCCI 
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Mi ricordo il giorno in cui fu seppellito don Milani, quest’uomo meraviglioso, questo cattolico di 
fede indiscussa.
C’era la sua casa, la casa di un povero contadino e sotto c’era un piccolo cimitero. Era una mera-
vigliosa giornata di sole e da questo piccolo cimitero si vedeva tutta la campagna. Questo senso 
sacro, importante, immenso, che investiva tutto, anche la campagna.
Tutto si era fermato in attesa di questo avvenimento.
All’ultimo, mi accorsi, che noi presenti, un centinaio di persone, c’eravamo disposti in circolo in-
torno alla fossa.
Un cerchio perfetto.
Allora capii la forma della chiesa, quale poteva essere quella nata nei nostri animi. Se ciascuno di 
noi avesse avuto una pietra, l’avrebbe messa così, come noi, nel nostro stesso posto, costruendo 
appunto questo grande cerchio.

	 G. M., (a cura di Giuseppe Cecconi)
	 Don Lorenzo Milani, in Dove si incontrano gli angeli, 2008, p. 102.
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CASALE LADRA. 1916. Caporetto (slovenia)
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CHIESA DEI SANTI PIETRO E GIROLAMO, Pistoia, (progetto 1946 - costruzione 1952)
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CHIESA DEL CUORE IMMACOLATO DI MARIA, Pistoia
(progetto 1959 - costruzione 1961)
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CHIESA DI SAN GIOVANNI BATTISTA O “DELL’AUTOSTRADA, campi bisenzio (fi)
(progetto 1961 - costruzione 1964)
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CHIESA DELL’IMMACOLATA CONCEZIONE DELLA VERGINE, longarone (bl), (progetto 1966 - costruzione 1978)
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ARCA. 1987. Riproduzione su tela 1/20 del  2016. cm 150x100
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UN PUNTO DI VISTA ... 
Nella basilica di San Lorenzo, luogo di forte pre-
gnanza storico architettonica e di intenso e antico 
fascino in grado di veicolare messaggi di straordi-
naria contemporaneità è stato allestito uno spazio 
immaginifico dove si compie un atto d’amore verso 
l’arte e gli artisti stessi.
Lo spazio espositivo di 800 metri quadri del salo-
ne Donatello è stato pensato da Vincenzo Nobile, 
architetto, come un organismo costituito da 11 ele-
menti vitali, 11 spazi chiusi su tre lati dove acco-
gliere in ciascun ambiente un artista “storicizzato” 
di fama internazionale.
Nello spazio “Giuda”, sono stati invece sistemati 
gli artisti “emergenti” che, forse per la loro natura, 
fuoriescono dallo spazio loro assegnato e deflagra-
no negli ambienti connettivi di distribuzione alla 
mostra creando quella contaminazione che era sta-
ta evitata per gli artisti storicizzati.
Gli artisti “emergenti”, rappresentano una sorta 
di linfa vitale, di sangue che irrora il corpo della 
mostra, animandolo con una contaminazione che 
è presupposto di conoscenza e approfondimento 
della complessità dei linguaggi artistici proposti.
Forse non esiste un posto ideale in cui proporre 
l’arte ma sicuramente questo luogo ricco di storia 
e spiritualità è accessibile e visitabile a tutti. È uno 
spazio reale e definito di sogno collettivo. Un pun-
to di vista del pensiero che decide di tradursi in 
spazio fisico per dare visibilità all’ invisibile bellez-
za di ciò che sta in noi e che silenziosamente ogni 
istante ci pervade e ci rende parte dell’ infinito. 

			        Rossana Mezzavia  

In the basilica of San Lorenzo, a place of great histo-
rical and architectural importance, whose intense, an-
tique fascination is able to vehicle messages of extra-
ordinary contemporaneity, an image-making area has 
been set up;  here an act of love towards art and artists 
themselves is about to take place.
The 800-square meter exhibition area of the Donatello 
room has been conceived by the architect Vincenzo No-
bile as an organism made up of 11 vital elements, 11 
areas closed on three sides, each of which hosts a histo-
ricized artist of international fame.
In the Judas area, the emerging artists have been ar-
ranged. Perhaps because of their nature, these artists 
overflow out of the space assigned to them into the 
connecting areas in the exhibition layour, creating a 
contamination which had been avoided for the histo-
ricized artists.
The emerging artists represent a sort of vital lymph, 
blood which flows through the body of the exhibition, 
animating it with a contamination which is a pre-
requisite for the knowledge and understanding of the 
complexity of the artistic languages proposed. Perhaps 
there is no ideal place for proposing art, but certainly 
this place, rich in history and spirituality, is accessible 
and visitable by everyone. It is a real, defined space 
which is part of the collective dream, a mental point of 
view which has decided to translate itself into a physi-
cal space, to give visibility to the invisible beauty of 
what lies inside us and which every moment silently 
pervades us and makes us part of infinity.
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GIULIO GRECO
Giulio Greco nasce a Caselle in Pittari, Salerno, 
nel 1949. Inizia la sua formazione frequentando 
l’Istituto d’Arte di Salerno e, successivamente, stu-
diando all’Accademia di Belle Arti di Firenze.
L’origine del suo lavoro risiede nella terra “pietrosa 
e riarsa del Cilento arcaico”. Questo viaggio alle 
origini lo spinge alla sperimentazione di nuove 
tecniche pittoriche e di materiali “poveri” come la 
juta, il cuoio, il legno e la pietra.
1971/1991 Mostra personale galleria G.A.D.A e 
AxA di Firenze.
 Mostra personale presso la Galleria N di Parma e 
all’International Art Gallery di Como.
Mostra personale alla “Galleria dei giorni” di Pisa.
“Aillof in lingua rovescia”, mostra personale presso 
la Sala Comunale di Montopoli Valdarno (PI).
Collettiva alla Galleria Leonardo Arte di Roma.
1991/2001 “Sulle orme degli angeli”, personale alla 
Galere Artconsult, Munster, Germania.
Personale, Galleria del disegno, Milano.
“La chiara via di Francesco”, personale alla galleria 
Modula Arte di Parma.
“De-gener-a.zione dell’attraversamento”, mostra 
personale alla Torre di Filippo il Bello, Villeneuve-
les-Avignon, Francia.
“Terra del mio sangue”, personale a Gottmadin-
gen, Germania.
2001/2011 “Pinderica”, personale a Palazzo Dati-
ni, Prato.
“Oracoli”, personale al palazzo dei Priori di Vol-
terra.
Collettiva “La materia è il colore”, Galleria Za-
menhof, Milano.
Collettiva “Artisti in permanenza”, Simboli Art 
Gallery, Firenze.
54° Esposizione Internazionale d’Arte della Bien-
nale di Venezia, Padiglione Italia: Toscana, Villa 
Bardini, Firenze.
2011/2016 “Stella di mare”, personale alla galleria 
WikiArte di Bologna.
Collettiva “Spoleto Festival Art 2012”, Spoleto, (PG).
“Essere (e) Mistero”, collettiva al Palazzo Mediceo 
di Seravezza (LU).
“Sentieri per Navis”, personale alla NAG Art Gal-
lery di Pietrasanta (LU).

Giulio Greco was born in Caselle in Pittari, Salerno, 
in 1949. He began his training at the Art Institute of 
Salerno and continued his studies at the Florence Fine 
Arts Academy. His work originates from the “stony, 
parched land of archaic Cilento”. This journey into his 
origins has stimulated him to experiment with new 
painting techniques and “poor” materials such as hes-
sian, leather, wood and stone.
1971/1991 Solo show at G.A.D.A e AxA gallery, 
Florence.
Solo show at Gallery N of Parma and International 
Art Gallery of Como.
Solo show at “Galleria dei giorni” of Pisa. 
“Ssendam in reverse language”, solo show at Town 
Hall of Montopolo Valdarno (Pisa).
Collective at the Leonardo Arte Gallery of Rome.
1991/2001 “In the footsteps of the angels”, solo show at 
Galere Artconsult, Munster, Germany.
Solo show, Galleria del disegno, Milan.
“The clear way of Francis”, solo show at Modula Arte 
gallery of Parma.
“De-gener-ation of the crossing”, solo show at the 
Tower of Philip the Fair, Villeneuve-les-Avignon, 
France.
“Land of my blood”, solo show at Gottmadingen, Germany.
2001/2011 “Pinderica”, personale a Palazzo Datini, 
Prato.
“Oracles”, solo show at Palazzo dei Priori of Volterra
Collective show “The material is the color”,
Galleria Zamenhof, Milan.
Collective show “Permanent artists”, Simboli Art Gal-
lery, Florence.
54th International Art Exhibition of Venice Biennale, 
Italy Pavilion: Tuscany, Villa Bardini Florence.
2011/2016 “Starfish”, solo show at WikiArte gallery, 
Bologna.
Collective show “Spoleto Festival Art 2012”,
Spoleto (Perugia).
“Being (and) Mystery”, collective show at Palazzo 
Mediceo of Seravezza (Lucca).
“Paths for Navis”, solo show at NAG Art Gallery of 
Pietrasanta.
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L’ARCANGELO GABRIELE. 
Tecnica mista su juta. cm 70x270
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MASSIMILIANO LUZZI
Massimiliano Luzzi nasce a Roma nel 1969.
Trasferitosi a Livorno, frequenta il Liceo Artistico 
di Pisa. Contemporaneamente agli studi ordinari, 
frequenta l’Istituto Statale di arte del vetro e con-
segue il suo primo diploma come maestro d’arte 
del vetro nel 1986.
La simbiosi con questo materiale è evidente da 
subito. Luzzi inizia la propria sperimentazione ri-
chiamandosi all’arte classica e a figure mitologiche, 
per passare, in una fase più matura, a sperimentare 
creazioni più minimali, quasi astratte, ispirate al 
mondo naturale.
1987/1988 Primo premio di scultura al 15° Premio 
Internazionale di Pittura e Scultura nella città di 
Altopascio.
1990/1992 Collettiva di pittura e scultura presso il 
Centro di Arte moderna di Pisa.
1997 Mostra personale presso la Art Gallery di 
Pisa.
Mostra personale presso la galleria “Riflessi d’arte” 
di Montecatini.
2003 Mostra personale di scultura in vetro pres-
so la galleria Artemisia Spazio Arte di Pietrasanta 
(LU).
2006 Esposizione presso Mostra Internazionale di 
Arte Sacra “Koinè” a Vicenza.
2008/2009 Mostra personale presso Villa le quat-
tro torri a Lucca.
2010/2011 Esposizione di bassorilievi presso la 
Pieve di Calci (PI).
2012 Mostra personale “Arte per la vita” nel centro 
cittadino di Cascina (PI)
Istallazione di opera scultorea permanente a diffu-
sione sonora in Corso Matteotti a Pisa.
2014 Mostra collettiva “Arte nel Vetro in Italia” 
presso Villa Necchi a Milano.
2015 Mostra personale di scultura presso palazzo 
Pellegrini Carmignani a Montecarlo di Lucca.
2016 Mostra personale presso NAG Art Gallery, 
Pietrasanta (LU).

Massimiliano Luzzi was born in Rome in 1969.
He moved to Leghorn and attended the Pisa Art 
School. Parallel to his ordinary studies he attended the 
State Institute for the Art of Glassmaking and gained 
his first diploma as master glassmaker in 1986.
His symbiosis with this material was immediately evi-
dent. He began his experimentation, drawing inspira-
tion from classical art and mythological figures; later he 
went on to experiment with more minimal, almost ab-
stract creations, inspired by the natural world.
1987/1988 First prize for sculpture at the 15 th Inter-
national Painting and Sculpture Award in the town 
of Altopascio.
1990/1992 Collective show of painting and sculpture 
at the Modern Art Center of Pisa.
1997 Solo show at the “Art Gallery” of Pisa.
Solo show at the “Riflessi d’Arte” gallery of Monte-
catini.
2003 Solo show of glass sculpture at the “Artemisia 
Spazio Arte” gallery of Pietrasanta (Lucca).
2006 Exhibition at the International Koiné Exhibi-
tion of Religious Art in Vicenza.
2008/2009 Solo show at Villa le Quattro Torri in 
Lucca.
2010/2011 Exhibition of low reliefs at the Parish 
church of Calci (Pisa).
2012 Solo show “Art for life” in the town center of Cascina 
(Pisa).
Permanent installation of a sculptural work with 
sound in Corso Matteoti, Pisa.
2014. Collective show “Art in Glass in Italy” at Villa 
Necchi in Milan.
2015 Solo show of sculpture at Palazzo Pellegrini
Carmignani, Montecarlo (Lucca).
2016 Solo show at NAG Art Gallery, Pietrasanta
(Lucca).
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SACRIFICIO=AMORE. Vetro, legno, led. cm 150x5x210 base 75x110x18
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PAOLA MICHELA MINEO
Paola Michela Mineo nasce a Milano nel 1978.
Si laurea in architettura tra il Politecnico di Mila-
no e quello di Atene. 
In questi anni rielabora un valore intrinseco del 
calco come elemento dotato di valore, testimone 
attivo di una storia. Nella poetica dell’artista, il 
frammento archeologico e l’incompiuto sono, in-
fatti, i capisaldi di un linguaggio interdisciplinare 
che spazia dalla performance art alla fotografia, 
dalla scultura più pura alle installazioni. Un’arte 
che lei stessa definisce relazionale e che, nell’atto di 
compiersi, cristallizza l’etereo rapporto tra l’oggetto 
artistico e l’artista stesso.

2007 Personale “La metamorfosi dell’arte attraver-
so il corpo umano”, Kitsch, Milano.
Collabora in diversi progetti con I.C.A.M Istituto 
a custodia attenuata Madri, Milano.
2008 Mostra personale “Umano troppo Umano” 
alla Satura Art Gallery di Genova
2009 Mostra collettiva “Art in Art”, Marina 
Anhouill Showroom in Gstaad, Svizzera.
Collettiva “1000 artisti a palazzo”, Palazzo Borro-
meo, Cesano Maderno, Milano.
2010 Mostra collettiva a “Iulm Openair, Iulm 
aperta ai grandi artisti”, Helidon Xhixha e Paola 
Mineo.
Personale “Colors&Soul”, Colordesigner studio, 
Milano
2014 Mostra personale “Impronte sfiorate”, 
ICAM, Spazio Oberdan, Milano.
2015 “Vite, per la Vigna di Leonardo”, presenta-
zione dell’installazione dedicata al giardino di casa 
degli Attellani, Milano
2016 Direzione artistica di #waitingwalkingwater, 
Franciacorta, durante The floating Piers di Christo 
e Janne-Claude.

Paola Michela Mineo was born in Milan in 1978.
She graduated in architecture from the Milan and 
Athens Polytechnics.
In those years she developed the idea of the cast as an 
element with an intrinsic value, as an active witness 
of history. In the artist’s vision, the archeological frag-
ment and the unfinished are in fact the main features 
of an interdisciplinary language which ranges from 
performance art to photography, from pure sculpture 
to installations.
Hers is an art which she herself defines as relational 
and which, in the act of its creation, crystallizes the 
ethereal relationship between the art object and the 
artist.

2007 Solo exhibition “The metamorphosis of art throu-
gh the human body”, Kitsch, Milan.
Collaborates on various projects with I.C.A.M. (Insti-
tute for aiding prisoner mothers), Milan.
2008 Solo show “Human too Human” at the Satura 
Art Gallery of Genoa.
2009 Collective exhibition “Art in Art”, Marina 
Anouilh Showroom in Gstaad, Switzerland.
Collective show “1000 artists at the palace”, Palazzo 
Borromeo, Cesano Maderno, Milan.
2010 Collective show at “Iulm Openair, Iulm open to
great artists”, Heldon Xhixha and Paola Mineo.
Solo show “Colors&Soul”, Colordesigner Studio, Milan.
2014 Solo show “Grazed Prints” ICAM, Spazio 
Oberdan, Milan.
2015 “Lives for Leonardo’s vineyard”, presentation of 
the installation dedicated to the garden of the Attellani 
house, Milan.
2016 Art direction of #waitingwalkingwater, Fran-
ciacorta, during “The Floating Piers” of
Christo and Jeanne-Claude.
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DAILY BREAD. 2015. Tecnica mista su legno. cm 210x190 



94

Antonio Angel Guarnieri nasce nel 1955 a Men-
doza (Argentina). Qui si laurea alla facoltà di Belle 
Arti dell’Universidad Nacional de Cuyo, specializ-
zandosi in scultura.
In Italia dal 1984, approfondisce gli studi all’Uni-
versità Internazionale delle Arti di Firenze.
Stilisticamente, le opere di Guarnieri sono sinte-
tiche ed essenziali. La grafica è contrassegnata da 
linee robuste e lievi, prive di campiture chiaroscu-
rate e colorate. L’attenzione è rivolta all’ideale di 
movimento fluido e vaporoso.
La sapiente tecnica nell’uso del gres a lastra in 
scultura permette di valutare a più livelli la sua evo-
luzione materica e formale.
Opere dell’artista sono presenti in collezioni pri-
vate in Italia e all’estero e nella Reggia di Palazzo 
Pitti al Museo degli Argenti di Firenze.
1992/1995 Esposizione a Palazzo Ruccellai e alla 
Stazione Leopolda di Firenze.
1999 Mostra alla Galleria d’arte Theseo di Bar-
cellona.
2000/2005 Esposizioni al Binario Zero di Milano
Esposizioni al Castello del Girifalco a Cortona 
(AR)
Mostra alla Magdalena Baxeras Galeria d’Art di 
Barcellona
2006/2011 Esposizione al Museo della Specola e 
alla galleria Present Art di Firenze.
2015 Realizzazione di un Crocifisso per la Comu-
nità dell’Insigne Basilica di San Lorenzo, che fu 
donata al Santo Padre, Francesco, in occasione del 
suo soggiorno a Firenze, nell’ottobre dello stesso 
anno.
2016 Mostra (H)UMANO a Barcellona.

Antonio Angel Guarnieri was born in 1955 in Men-
doza (Argentina). He graduated there from the Facul-
ty of Fine Arts of the Universidad Nacional de Cuyo, 
specializing in sculpture.
He has lived in Italy since 1984 and completed his 
studies at the International University of the Arts of 
Florence.
Guarnieri’s works are stylistically synthetic and sim-
ple. His drawing features robust and light lines wi-
thout shaded or colored areas. His attention is concen-
trated on the ideal of fluid, vaporous movement. His 
skillful use of sheets of grès in sculpture allows us to 
assess his evolution regarding materials and forms at 
various levels.
Works by the artist are present in private collections in 
Italy and abroad, and in the Royal Residence of Pa-
lazzo Pitti in the Silver Museum of Florence.
1992/1995 Exhibition at Palazzo Ruccellai and at 
the Leopolda Station of Firenze.
1999 Exhibition at the “Theseo” art gallery of Barcelona.
2000/2005 Exhibitions at “Binario Zero” of Milan.
Exhibitions at the Girifalco Castle of Cortona (Arezzo).
Exhibition at the “Magdalena Baxeras” art gallery of 
Barcelona.
2006/2011 Exhibition at the Specola museum and 
“Present Art” gallery of Florence.
2015 Making of a crucifix for the Community of the 
Insigne Basilica of San Lorenzo, which was donated 
to the Holy Father, Francis, on the occasion of his stay 
in Florence, in October of this year.
2016 Exhibition “(H)UMANO” in Barcelona.

ANTONIO ANGEL GUARNIERI
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DEPOSIZIONE. 2015. Acrilico su legno. cm 140x103

CROCIFISSO1. 2015. Alluminio patinato in perossido di ferro. cm 115x100 
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Vezio Moriconi was born in Viareggio in 1971 and 
lives and works in Camaiore. After graduating from 
the Fine Arts Academy of Carrara, he began an in-
depth study of drawing and sculpture. He collaborated 
with the sculptor Renzo Maggi, who hosted him in 
his studio.
Moriconi’s artistic expression draws on a well-defined 
concept of art, whose purpose is seen as the interrup-
tion of a social, mercenary, impersonal standard which 
flushes all subjectivity down the drain of an undiffe-
rentiated commercial mentality.
The artist shows his mastery of a consolidated techni-
que which unveils a structured, social identity, positive 
and visionary in its most fascinating expressions: art 
as a form of protest which pushes aside dust-ridden, 
self-referential meanings and invades our conventio-
nal interpretive habits with a vibrant freedom.
Besides his drawing and painting, the artist has re-
cently been developing a personal study of figurative 
sculpture, using conventional tools such as resin, mar-
ble, clay and unconventional materials like cement.
He has taken part in numerous solo and collective shows. 
His works appear in public and private collections in 
Italy, Austria, Switzerland and United States.
He has had various collaborations with Ken’s Art 
Gallery of Florence and the Isle of Elba; Vannucci of 
Pistoia; and MXM of Pietrasanta.
Between 2006 and 2010 he took part in various exhi-
bitions:
“4 Experience” (Palazzo Mediceo, Seravezza)
“La Brilla Massarosa” (Regional pavilion at Venice 
Biennale)
In 2014, solo show “Shared Humanit(y)as” at the Scu-
derie Medicee, Seravezza (Lucca).
In 2016, solo show at NAG Art Gallery, Pietrasanta 
(Lucca).

VEZIO MORICONI
Vezio Moriconi, nato a Viareggio nel 1971, vive e 
lavora a Camaiore. Dopo essersi laureato all’Acca-
demia di Belle Arti di Carrara, inizia approfonditi 
studi sulla grafica e sull’arte scultoria. Collabora 
con lo scultore Renzo Maggi che lo accoglie nel 
suo studio. 
L’espressione artistica di Moriconi si pone al cen-
tro di un concetto di Arte dai connotati ben defi-
niti, in cui la dimensione artistica è concepita come 
l’interruzione di uno standard sociale, mercenario e 
impersonale, che rovescia la soggettività nella latri-
na dell’indifferenziato commerciale.
L’artista padroneggia una tecnica consolidata da 
cui traspare un’identità sociale strutturata, positi-
va e visionaria nella sua accezione più affascinante. 
L’arte come forma di denuncia sociale depone quel 
significato polveroso e autoreferenziale, regalando-
ci una dimensione interpretativa vibrante che inva-
de, libera, i nostri universi di senso.
L’artista, oltre alla produzione grafico-pittorica, ha 
sviluppato, nel passato recente, una personale ricer-
ca nella scultura figurativa utilizzando strumenti 
convenzionali quali resina, marmo, creta e materia-
li non convenzionali come il cemento.
Ha partecipato a numerose esposizioni personali e 
collettive. Le sue opere figurano in collezioni pub-
bliche e private in Italia, Austria, Svizzera e Stati 
Uniti.
Intraprende diverse collaborazioni con le gallerie 
Ken’s Art Gallery di Firenze e dell’Isola d’Elba, 
Vannucci di Pistoia e MXM di Pietrasanta.
Tra il 2006 e il 2010 partecipa a diverse esposizioni 
quali: 
“4 Experience” ( Palazzo Mediceo Seravezza)
“La Brilla Massarosa” ( Padiglione regionale bien-
nale di Venezia)
Nel 2014 la personale“Umanità (s)condivisa” alle 
Scuderie Medicee di Seravezza (LU).
Nel 2016 espone in una personale a lui dedicata 
presso la NAG Art Gallery di Pietrasanta, (LU).
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PRIGIONE. 2015. Tecnica mista su tela. cm 80x120
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Erasmus Misjia Kristoffer Rasmussen nasce a 
Copenhagen, Danimarca, nel 1971. Intraprende 
gli studi alla Art High School per poi diplomarsi 
all’Accademia di Belle Arti di Brera.
Ancora studente, vince un’importante concorso in-
ternazionale di scultura in Irlanda. 
Il sogno classico è vivo nelle forme così come nei 
contenuti. La materia prediletta è l’argilla, attra-
verso la quale l’artista imprime l’intelligibile che si 
armonizzerà nelle eterne proporzioni del bronzo, 
dimora finale dell’atto artistico. 
Un’intenzione classica educata da un minimali-
smo contemporaneo anima l’opera di Rasmussen, 
testimone di una tradizione figurativa dinamica, 
radicata in un’estetica essenziale in cui bellezza e 
proporzione sono imprescindibili.
2008 Mostra collettiva “Arte e Archeologia”, Isti-
tuto Danese, Atene.
2009 Mostra collettiva presso l’istituto italiano di 
cultura, Hellerup, Copenhagen.
2011 Mostra personale presso la galleria Bitta i 
Ribe, Danimarca.
2014 Mostra personale alla Hilligoos Gallery di 
Chicago, USA.
2015 Mostra collettiva “Percorsi di Arte Contem-
poranea, Ponza. 
2016 Mostra personale presso lo Skulpturpark di 
Olsted, Danimarca. 

ERASMUS MISJIA KRISTOFFER RASMUSSEN
Misjia Kristoffer Rasmussen was born in Copenha-
gen, Denmark, in 1971. He began his studies at the 
Art High School and went on to get his diploma from 
the Fine Arts Academy of Brera. While still a student, 
he won an important international sculpture compe-
tition in Ireland.
Classical inspiration is expressed in both the form and 
contents of his work. His preferred material is clay, 
through which impresses the intelligible, later harmo-
nising it in the eternal proportions of bronze, the final 
vehicle of his artistic action.
Rasmussen’s work is animated by a classical inspira-
tion which is modified by contemporary minimalism. 
He espouses a dynamic figurative tradition rooted in a 
simple aesthetic scheme of which beauty and proportion 
are the indispensable features.
2008 Collective exhibition “Art and Archaeology”, 
Danish Institute, Athens.
2009.Collective show at Italian institute of Culture, 
Hellerup, Copenhagen.
2011 Solo show at Bitta i Ribe gallery, Denmark.
2014 Solo show at Hilligoos Gallery of Chicago, USA.
2015 Collective exhibition “Journey through Contem-
porary Art”, Ponza.
2016 Solo show at Skulpturpark of Olsted, Denmark.
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EVA. 2011. Bronzo. cm 43x35 h163

INNOCENZA. Bronzo. cm 25x32 h54
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Marc Maurice Levet was born in Chambéry, French 
Savoy, in 1963. He lives and works in Pietrasanta 
(Lucca). He studied graphic design in Grenoble and 
followed a course in stone carving, engraving and deco-
ration at aye, (Isère,France). He completed his training 
in Italy, where he attended the Fine Arts Academy in 
Carrara, specializing in sculpture. Here he “scovered the 
immensity of Italian art”. At the same time he attended 
the marble workshop of Lucio Carusi, where he refined 
the figurative technique of classical art.
In his art, Levet is sensitive to the great human themes, 
and examines our link with the natural elements, por-
traying naturalistic subjects in a deeply spiritual way.
In 2001 he participated in the wooden sculpture sym-
posium at Saint-Antoine-l ’Abbaye, (Isère, France). 
In 2004 he took part in the sculpture festival of Fort-
Barraux (Isère, France), where he exhibited with his 
Academy teacher, Franco M. Franchi.
From 2005 to 2013 he moved every summer to Bou-
rgogne, in the region of Tonnerre, near Champagne. 
Here he held numerous exhibition in the picturesque 
stone villages of Cruzy, Villon, Quincerot, Saint-
Martin-sur-Armançon, where numerous works in lo-
cal stone and marble are still present. He set up a sum-
mer school for clay modelling in the region of Tonnerre.
In 2009 he made sgraffiti with the antique technique 
of Vasari, for the town of Casoli, Camaiore (Lucca).
From 2011 to 2013 he held solo shows at Fort-Bar-
raux (France). 
He took part in the International Sculpture Sympo-
sium in Menet in Auvergne (France).
In 2014 and 2015 he made various monumental nat-
uralistic sculptures in local stone on commission, for the 
villages of Montescudaio (Pisa), Sassetta and Bolgheri 
(Leghorn).
He took part in the sculpture symposia of Sasset-
ta (Leghorn), Mijoux (French Jura) and Samoens 
(Haute-Savoie).
In 2016 he sculpted various grey marble statues (a 
wolf, some deer) in the borough of Vagli (Lucca).

MARC MAURICE LEVET
Marc Maurice Levet nasce a Chambery, Savo-
ia francese, nel 1963. Vive e lavora a Pietrasanta, 
(Lucca). Studia progettazione grafica a Grenoble. 
Segue corsi di lavorazione, incisione e decorazione 
su pietra a Saint-Antoine-l’Abbaye, (Isére, Fran-
cia). La sua formazione matura in Italia dove, a 
Carrara, frequenta l’Accademia di Belle Arti, spe-
cializzandosi in scultura. In parallelo frequenta la 
bottega di marmo di Lucio Carusi, dove raffina la 
tecnica figurativa dell’arte classica.
Sensibile alle grandi tematiche umane, l’arte di le-
vet ripercorre quel legame con l’elemento naturale, 
ritraendo soggetti naturalistici, dal profondo valore 
spirituale.
2001 Simposio di scultura su legno a Saint-Pier-
re-de-Chartreuse (Isére, Francia). 2004 Festival 
di scultura di Fort-Barraux (Isére, Francia), dove 
espone insieme al suo professore di Accademia 
Franco M. Franchi.
Dal 2005 al 2013 in Borgogna, nella regione di 
Tonnerre, realizza numerose mostre nei pittore-
schi villaggi di pietra di Cruzy, Villon, Quincerot, 
Saint-Martin-sur-Armancon, dove sono ancora 
presenti numerose opere. Nella regione di Tonner-
re istituisce una scuola per modellare la creta. 
Nel 2009 realizza sgraffiti con l’antica tecnica del 
Vasari, per la cittadina di Casoli, Camaiore (Lucca).
Dal 2011 al 2013 effettua mostre personali a Fort-
Barraux (Francia).
Partecipa al Simposio Internazionale di Scultura a 
Menet, in Alvernia (Francia).
Nel 2014 e 2015 realizza diverse sculture monu-
mentali a carattere naturalistico su commissione, 
in pietra locale, per i paesi di Montescudaio (Pisa), 
Sassetta e Bolgheri (Livorno).
Prende parte ai simposi di scultura di Sassetta (Li-
vorno), Mijoux ( Jura francese) e Samoens (Alta 
Savoia).
Nel 2016 scolpisce diverse statue in marmo grigio 
nel comune di Vagli, Lucca.
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IL LUPO GUIDA. 2017. Marmo grigio vagli. cm 55x37 h 75
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Roberto Diddi was born in Prato in 1945. He began 
his art studies at the early age of 6 in 1951, enrolling 
in the “Leonardo” evening school of art.
His painting “consists of quick graphic observations 
and abrasive signs rapidly drawn on writing paper, 
which show us famous or unknown personages ex-
pressed through their most typical aspects”.
The artist’s sculptural work is also very interesting. He 
uses various materials (alabaster, pottery and bronze) 
to create “palpitating bodies of intimate life and trans-
formations of dream images into splendid lines which 
envelop corporeal structures like chrysalises”.
Numerous works are in private collections; one of these, 
“Padre Pio”, is listed in the Vatican assets.
1975 First solo show in the town of Montemurlo 
(Prato).
1990/1991 First prize for painting then sculpture 
during a collective show organized in the town hall of 
Sesto Fiorentino.
1998 Solo show at the Archeological Museum of Vesco-
vado di Murlo.
1999 Collective show at San Giorgio a Colonica.
2000 Solo show in the parish of Santa Lucia in Prato.
2002/2003 Collective shows at Venturina, Castel San 
Niccolò and Arezzo.
2008. Solo show in a special cultural area of the town 
hall of Prato.
2012 Exhibition in the parish of Santa Lucia a Mon-
te in Prato, which later commissioned from him im-
portant works in pottery, bronze and alabaster, now 
exhibited in the two churches of the town dedicated to 
Santa Lucia.
2016 Solo show at “Il Cesello” gallery of Pietrasanta 
(Lucca).

ROBERTO DIDDI 
Roberto Diddi nasce a prato nel 1945. Inizia gli stu-
di artistici giovanissimo, infatti, nel 1951, a soli sei 
anni, s’iscrive alla scuola d’arte serale “Leonardo” .
La sua ricerca pittorica è “fatta di veloci osserva-
zioni grafiche e graffianti segni stilati rapidamente 
su carta per appunti che ci permettono di osservare 
personaggi conosciuti o meno, espressi tramite i 
loro aspetti più caratteristici”.
Molto interessante anche il lavoro scultoreo 
dell’artista che si confronta con diversi materia-
li quali alabastro, ceramica e bronzo, realizzando 
“corpi palpitanti di vita intima e trasformazioni di 
immagini sognate in splendide linee che avvolgo-
no strutture corporee come crisalidi”.
Numerose opere fanno parte di collezioni private, 
una delle quali, “Padre pio”, catalogata nei beni del 
Vaticano.
1975 Prima mostra personale presso il comune di 
Montemurlo (PO).
1990/1991 Primo premio per la pittura e, succes-
sivamente, per la scultura, durante una collettiva 
organizzata nello spazio comunale di Sesto Fio-
rentino.
1998 Mostra personale presso il Museo Archeolo-
gico di Vescovado di Murlo.
1999 Mostra collettiva a San Giorgio a Colonica.
2000 Mostra personale presso la parrocchia di 
Santa Lucia a Prato.
2002/2003 Mostre collettive a Venturina, Castel 
san Niccolò e ad Arezzo.
2008 Mostra personale presso uno spazio dedicato 
alla cultura nel comune di Prato.
2012 Esposizione nella parrocchia di Santa Lucia 
a Monte a Prato che, successivamente, gli commis-
sionerà importanti opere in ceramica, bronzo e ala-
bastro che verranno esposte nelle due chiese della 
città intitolate a Santa Lucia.
2016 Esposizione personale presso la galleria “Il 
Cesello” di Pietrasanta (LU).
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CROCIFISSO. Foglia d’oro su legno. cm 89x114

ADAMO. Foglia d’oro su legno. cm 53x70
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ALESSANDRA BININI
Alessandra Binini nasce a San paolo d’Enza (RE) 
dove vive e lavora. Si laurea all’Accademia di Belle 
Arti di Urbino nel 1990.
Il suo interesse artistico spazia in diversi ambiti, 
uno tra i quali il design. L’interesse per l’arte sacra, 
tuttavia, caratterizzerà radicalmente il suo operare, 
lanciando uno sguardo fresco e pulito sull’icono-
grafia classica di stampo religioso. 
1997 Biennale Giovani dell’Europa e del Mediter-
raneo, Torino e Helsinkj.
1998 Mostra collettiva “Artisti per la libertà” Al 
Palazzo della Regione di Trento. 
2003 Mostra personale “Tra paesi e piume” orga-
nizzata dai Civici Musei di Reggio Emilia.
2010 Mostra personale “A un passo da terra” alla 
galleria Radium Artis/Meridiana di Pietrasanta 
(LU).
“Girls,girls, girls”, Galleria Infantellina Contem-
porary di Berlino
2011 “Malespine”, mostra personale alla Pieve di 
Caviano, San Paolo d’Enza (RE).
“May in Art” A Palazzo Monte Frumentario, As-
sisi (PG).
“Passioni” , Galleria Radium Artis di San Martino 
in Rio (RE).
2012 Primo premio-acquisizione, Museo Mariano, 
Trasanni di Urbino (PU).
2013 Primo premio al Food Art Awards, Museo di 
Arte Contemporanea di Ceglie Messapica (BR).
2014 Vince il premio Noax/Novùacs. Casa Me-
dioevale di Noax, Corno di Rosazzo (UD).
2016 “Il cuore tra le mani” mostra personale all’Art 
Parma Fair.
“Miserere”, mostra personale presso il campanile e 
il sagrado del Duomo di Pietrasanta (LU).
“Un mondo senza forza di gravità”, mostra perso-
nale allo studio BFMR di Reggio Emilia.

Alessandra Binini was bon in San Paolo d’Enza 
(Reggio Emilia ) where she lives and works. She grad-
uated from the Fine Arts Academy of Urbino in 1990.
Her artistic interest ranges over various fields, includ-
ing design. Her interest in religious art is however a 
radical feature of her work, in which she re-interprets 
classic religious iconography in a fresh, clean way.
1997 “Young People of Europe and the Mediterranean 
Biennale”, Turin and Helsinki.
1998 Collective show “Artists for freedom” at the Pal-
ace of Regional Administration in Trento.
2003 Solo show “Countries and feathers” organized by 
the Civic Museums of Reggio Emilia.
2010 Solo show “A step away from the earth” at the Ra-
dium Artis/Meridiana gallery of Pietrasanta (Lucca)
“Girls girls girls”, Infantellina Contemporary gallery, 
Berlin.
2011 “Malespine” solo show at Pieve di Caviano, San 
Paolo d’Enza (Reggio Emilia).
“May in Art” at Palazzo Monte Frumentario, Assisi 
(Perugia).
“Passions”, Galleria Radium Artis of San Martino in 
Rio (Reggio Emilia).
2012 First prize/purchase, Museo Mariano, Trasan-
ni, Urbino (Pesaro/Urbino).
2013 First prize at Food Art Awards, Museo di Arte 
Contemporanea of Ceglie Messapica (Brindisi).
2014 Winner of Noax/Novùacs prize, Medieval 
House of Noax, Corno di Rosazzo (Udine).
2016 “Hearts in hands” solo show at Art Parma Fair.
“Miserere”�, solo show in bell-tower and forecourt of 
Cathedral of Pietrasanta (Lucca).
“A world without gravity”, solo show at BFMR studio 
of Reggio Emilia.
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PRESCELTA. L’ANGELO PORTÒ L’ANNUNCIO A MARIA. 2017. Olio su tela. cm 200x260
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PAOLO PALAZZOLI
Paolo Palazzoli nasce a Crema il 27/10/1963.
Inizia a dipingere all’età di dodici anni, sperimen-
tando la pittura ad olio. La sua arte, così come la 
sua vita, sono state ispirate dalla ricerca mistica e 
spirituale che si traduce in una pittura dolce e ri-
cercata. 
Le sue opere sono presenti nelle collezioni private 
in Italia, America, Cina, Germania e Australia.
2000 Mostra personale di pittura Comune di Lu-
cignano - AR
2004 Mostra di pittura “Modern Mysticism” Wa-
terlily Cafè - Topanga Canion - Los Angeles-USA
2007 “Feng Shui Collection” Casa Nova - Italian 
Restaurant - Shanghai - Cina
2008 International Art Festival Mostra collettiva 
di pittura e scultura Palazzo Vescovile di Monte-
pulciano - SI
“Landescapes Collection” Mostra personale di pit-
tura, Lucignano - AR
Decorazioni e trompe d’oeil in villa Isole Hawaii - 
Ohau - Maui - USA
2009 “Amoroso’s Collection” “Modern Mysticism”
West Lake Village - California - USA “Vetrina 
d’artista” Mostra collettiva di pittura, Chianciano 
Terme - SI
2010 “Nodi italiani” Mostra di cravatte nel mon-
do - Ministero degli Affari Esteri – Associazione 
Colosseum - Roma
Palazzo Taranco - Montevideo - Uruguay
Mar del Plata - Argentina
Mostra di pittura Museo Cassero
Monte San Savino - AR 
2012 “He art”“Quando l’Arte diventa cuore”
Mostra personale di pittura
Galleria - Amy – d Arte Spazio - Milano
“Arti visive” Mostra collettiva di pittura Rotonda 
Barbetti - Firenze
2015 “Natale a Napoli” Mostra collettiva alla Pina-
coteca d’arte moderna “Le porte”- Napoli
2016 “Luci e colori e forme dell’arte moderna” 
Mostra - Centro d’Arte San Vidal - Venezia
Mostra personale di pittura e video art Teatro Ro-
sini - Lucignano - AR

Paolo Palazzoli was born in Crema on 27 October 
1963. He began to paint at the age of 12, experiment-
ing with oil painting. His art, like his life, has been 
inspired by a mystical, spiritual quest which translates 
into a gentle, refined painting style.
His works are present in private collections in Italy, 
America, China, Germany and Australia.
2000 Solo show of painting, Municipality of Lucig-
nano (Arezzo).
2004 Painting exhibition “Modern Mysticism”, Wa-
terlily Café, Topanga Canyon, Los Angeles, USA.
2007 “Feng Shui Collection”,Casa Nova Italian Re-
staurant, Shanghai,China.
2008 International Art Festival, collective show of 
painting and sculpture, Palazzo Vescovile, Montepul-
ciano, Siena.
“Landscapes Collection”, solo painting show, Lucigna-
no (Arezzo).
Decorations and trompe l ’oeil in villa, Hawai Islands 
Oahu and Maui, USA.
2009 “Amoroso’s Collection”, “Modern Mysticism”
West Lake Village, California, USA .
“Artist’s showcase”, collective painting show, Chian-
ciano Terme, Siena.
2010 “Italian knots”, exhibition of ties in the world, 
Ministry of Foreign Affairs, Colosseum
Association, Rome, Palazzo Taranco; Montevideo, 
Uruguay; Mar del Plata, Argentina.
Painting exhibition, Museo Cassero, Monte San Savi-
no, Arezzo.
2012 “He art - Quando l ’arte diventa cuore “He art-
When “art” becomes “heart”, solo painting show, Gal-
leria -Amy-D’Arte Spazio, Milan.
“Visual Arts”, Collective painting show, Rotonda 
Barbetti, Florence.
2015 “Christmas in Naples”, Collective show at “Le 
Porte” modern art gallery, Naples.
2016 “Light and colors and forms of modern art”, San 
Vida Art Center, Venice.
Solo painting and video art show, Rosini Theater, Lu-
cignano, Arezzo.
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ACQUA DELLA VITA. Olio e acrilico su tela. cm 126x146

PREVEGGENZA. Tecnica mista su tela. cm 126x146
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BRUTO POMODORO
Bruto Pomodoro nasce a Milano nel 1961.
Pittore e scultore astratto, indaga i misteri del 
mondo vivente, attraverso un linguaggio simboli-
co basato su accurati studi dei rapporti cromatici 
e compositivi.
La sua arte spazia dalla pittura alla scultura tradi-
zionale, sia in pietra che bronzo, in un equilibrato 
rapporto fra classicismo e modernità.
Fra i suoi diversi cicli pittorici vanno ricordati “Di-
sgiunti”, opere volte ad interpretare la scomposi-
zione della forma di figure archetipe secondo le 
leggi della termodinamica: da qui Pomodoro inizia 
a sviluppare i suoi caratteristici “Archetipi” in chia-
ve tridimensionale, attraverso l’utilizzo di collagés 
e resine.
L’artista vive e lavora a Pietrasanta, esponendo, dal 
1994, le sue opere in numerose mostre personali e 
pubbliche, in Italia e all’estero.
1997 Rassegne pubbliche a lui intitolate a Siena 
(Palazzo Patrizi), a Riccione (Palazzo Comunale 
del Turismo) e a Cesena (Galleria Ex Pescheria).
1998/2002 “Elogi del quadrato” esposizione presso 
il Chiostro di San Francesco a Sarzana.
“Codici Angelici”, personale presso la Maison 
Fleur di Courmayeur.
2005 Rassegna “Codici Armonici” presso il Chio-
stro di Sant’Agostino a Pietrasanta e alla Galleria 
Comunale Santa Croce di Cattolica.
2007 “Evoluzione delle forme archetipe”, mostra 
personale presso il Palazzo del Podestà a Rimini.
2010 “Opere in San Cristoforo”, mostra personale 
nella Chiesa di San Cristoforo a Lucca.
2011 È presente in una collettiva “Slide-Art-Si-
gne-Off ” alla 54° Biennale di Venezia.
2014 Realizza un’opera monumentale in ferro, 
“Mater”, collocata nella provincia messinese.

Bruto Pomodoro was born in Milan in 1961. 
He is an abstract painter and sculptor who investigates
the mysteries of the living world through a symbolic 
language based on careful studies of color and composi-
tional relationships.
His art ranges from traditional painting to stone and 
bronze sculpture, with a balanced relationship be-
tween classicism and modernity.
One of his most important painting cycles is the series 
“Disjointed”, works which interpret the decomposition 
of the form of archetypal figures in terms of the laws of 
thermodynamics. From here, Pomodoro began to de-
velop his characteristic three-dimensional “Archetypes”, 
using collages and resins.
The artist lives and works in Pietrasanta, exhibiting 
his works from 1994 onwards in numerous solo and 
public exhibitions in Italy and abroad.
1997 Public exhibitions dedicated to him in Siena 
(Palazzo Patrizi), Riccione (Town Tourist Offices) 
and Cesena (former “Pescheria” gallery).
1998/2002 “In praise of the square”, exhibition at 
Cloister of San Francesco, Sarzana. “Angelic codes”, 
solo show at Maison Fleur, Courmayeur.
2005 “Harmonic Codes”, exhibition at Cloister of 
Sant’Agostino, Pietrasanta and at Galleria Comunale 
Santa Croce, Cattolica.
2007 “Evolution of archetypical forms” solo show at 
Palazzo del Podestà, Rimini.
2010 “Works in San Cristoforo”, solo show in church of 
San Cristoforo, Lucca.
2011 Takes part in collective show “Slide-Art-Sign-
Off ” at 54th Biennale of Venice.
2014 Creates monumental work in iron, “Mater”, po-
sitioned in the province of Messina.
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SAN CRISTOFORO. 2009. Bronzo patinato. cm 31x22x9
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Giampaolo Talani was born in San Vincenzo (Livor-
no). He attended the Art High School and Fine Arts 
Academy in Florence.
He is a painter, and is considered one of the greatest 
experts in the fresco technique; he is also a successful 
sculptor in bronze. He has made a great contribution 
to the relaunching of “Public Art”, creating works with 
an undeniable emotional impact, which have been lo-
cated in busy public areas.
His works include: “Departures”, an 80 m2 fresco in 
the station of Santa Maria Novella, Florence; “The 
Sailor”, a 7 m. bronze statue in the tourist harbor of 
San Vincenzo; “Wind rose” at the Santa Lucia rail-
way station of Venice; “The man who saves the sea”, a 
3 m. bronze statue in the port of Giglio on the island 
of Giglio; “Departure”, a 4 m. bronze statue in Ber-
lin, Washington Platz. In November 2016, he made 
a new bronze statue for Florence, which was placed in 
Piazza San Iacopino in 2017.
His paintings are in Rome in the Pinacoteca of the 
Quirinale and at the Vittoriale in the Museum of the 
Risorgimento.
Again at the Quirinale there is his bronze bust of Gi-
useppe Garibaldi, a unique copy of which is also in the 
Senate of the Republic.
Moreover, he was the only foreign artist to be invited by 
the Berlin parliament to open celebrations of the 20th 
anniversary of the fall of the wall in 2009.
He took part in the 54th international art exhibition of 
the Venice Biennale with the work “Two men with fish”. 
He has held important solo shows in Italy and abroad.

GIAMPAOLO TALANI
Giampaolo Talani, San Vincenzo (LI). Ha fre-
quentato il Liceo Artistico e l’Accademia di Belle 
Arti a Firenze.
Pittore, è considerato uno dei massimi conoscitori 
della tecnica dell’affresco ed è anche affermato au-
tore di sculture in bronzo.
Ha ridato grande slancio alla cosiddetta “Arte 
Pubblica” con la creazione di opere di indiscus-
so impatto emotivo, collocate in spazi pubblici di 
amplissima frequentazione. Citiamo “Partenze”, 
affresco di 80 mq. collocato alla stazione di Santa 
Maria Novella Firenze, “Il Marinaio”, bronzo di 
mt. 7, porto turistico di San Vincenzo, “Rosa dei 
venti”, stazione ferroviaria di Venezia Santa Lucia 
“L’uomo che salva il mare” bronzo mt. 3 a Giglio 
porto, Isola del Giglio, “Partenza” bronzo mt. 4 a 
Berlino, Washington Platz. A novembre 2016 un 
nuovo bronzo per Firenze, Fiorenza, posizionato 
in Piazza San Jacopino nel 2017.
Suoi dipinti sono a Roma, Pinacoteca del Quiri-
nale e Vittoriano al Museo Centrale del Risorgi-
mento.
Sempre al Quirinale si trova il busto in bronzo di 
Giuseppe Garibaldi che in unica copia è collocato 
anche al Senato della Repubblica.
È poi il solo artista straniero invitato dal Parla-
mento berlinese per aprire le celebrazioni del ven-
tennale per la caduto del muro nel 2009.
Ha partecipato alla 54ma esposizione internaziona-
le d’arte della Biennale di Venezia con l’opera “Due 
uomini con i pesci”.
Vanta importanti personali in Italia ed all’Estero.
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NOTTE DI SAN LORENZO. 2008. 
Olio su tela. cm 100x70

L’ANGELO CON LA CONCHIGLIA. 2016. 
Oliosu tavola. cm 130x70
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Marzia Dottarelli was born in Montecchio di Cor-
tona, Arezzo, in 1966.
She gained her diploma from the Art Institute of 
Arezzo. During her training she learnt the traditional 
techniques of mosaic laying and parallel to the classical 
work she also followed an experimental path, which 
led to the low-relief mosaics.
2007 Participates in the “Town of Florence Interna-
tional Exhibition of Contemporary Art”.
2008 Takes part in international exhibitions in Spain 
and Rumania.
2010 Solo exhibitions at the MAEC museum of Cor-
tona, Arezzo: “Fragments of light” and “Carpets of 
stone”.
2011 Exhibits at the Museo Capitolino for the 50th 

anniversary of the Unity of Italy.
In Paris, receives the “diplome de medaille de vermeil”, 
a lifetime achievement award, under the French mi-
nistry of culture.
2012 Donates two glass mosaics.for the pastoral visit 
to Arezzo of the Holy Father Benedict XVI.

MARZIA DOTTARELLI
Marzia Dottarelli nasce a Montecchio di Cortona, 
Arezzo, nel 1966.
Si diploma all’Istituto d’arte di Arezzo.
Nel suo percorso formativo apprende le tecniche 
tradizionali di posa del mosaico e, accanto al lavoro 
classico, intraprende un percorso sperimentale dal 
quale nasceranno i mosaici a bassorilievo.
2007 Partecipa alla “Mostra Internazionale d’Arte 
Contemporanea Città di Firenze”.
2008 Partecipa a mostre internazionali in Spagna 
e Romania.
2010 Mostre personali al Museo Maec di Cortona, 
Arezzo: “Frammenti di luce” e “Tappeti di pietra”.
2011 Espone al Museo Capitolino per i 150 anni 
dell’Unità d’Italia.
Riceve a Parigi il “diplome de medaille de vermeil”, 
premio alla carriera, sotto il ministero della Cultu-
ra Francese.
2012 In occasione della visita pastorale del Santo 
Padre Benedetto XVI ad Arezzo, dona due mosaici 
in vetro.



113

DONNE RELEGATE. 2011. 
Mosaico a bassorilievi. cm 93x78,5

SENZA PASSIONE E SENTIMENTO. 2007. 
Mosaico a bassorilievi. cm 112x58
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ROSANNA AVENIA
Rosanna Avenia nasce a Napoli nel 1970. 
 Si avvicina alla pittura da giovanissima come au-
todidatta e, all’età di 12 anni, frequenta diverse bot-
teghe d’arte, dove apprende i rudimenti dell’arte 
classica.
Vive e lavora a Benevento, dove da molti anni di-
rige un’officina d’arte in cui, con grande fermento 
creativo ed emotivo, si formano allievi di ogni età.
Nelle opere di Avenia emerge un forte impatto 
emozionale: una pittura che racchiude e supera la 
tecnica classica figurativa, grazie ad un’ incessan-
te ricerca personale. L’artista predilige colori for-
ti, vibranti e le sue opere, dallo stile espressivo più 
poetico che descrittivo, conducono ad un mondo 
pregno di contenuti, immagini e simboli.
2006 È tra i finalisti del premio “Arte Mondadori”, 
ottenendo diverse pubblicazioni su riviste e giornali.
Espone in una personale a Capri dal titolo “Lux 
Animae”, negli spazi dell’Oratorio di San Filippo 
Neri, riscontrando grande successo nel panorama 
internazionale.
2015 Mostra personale “Materiapersadispirito”, 
Museo di Cava dei Tirreni, Salerno.
2016 Espone le opere della sua ultima produzione 
negli spazi di Castel dell’Ovo a Napoli

Rosanna Avenia was born in Naples in 1970. 
She taught herself to paint very young, and at the age 
of 12 spent time in various art studios where she learnt 
the rudiments of classical art.
She lives and works in Benevento, where for many 
years she has managed an art workshop in which pu-
pils of all ages are trained in an exciting atmosphere of 
creativity and emotion.
A strong emotional impact emerges from Avenia’s 
works. Her painting embodies and updates classical 
figurative technique, thanks to incessant personal ex-
perimentation. The artist favors strong, vibrant colors 
and her works, which are more poetic than descriptive, 
transport us into a world which is pregnant with con-
tent, images and symbols.
2006 She is among the finalists of the “Arte Monda-
dori” award, and is published in various magazines 
and newspapers.
Solo show in Capri entitled “Lux animae” in the ora-
tory of San Filippo Neri, which won great interna-
tional acclaim.
2015. Solo show “Materiapersadispirito” (“Dispirited 
Matter”), Museum of Cava de’ Tirreni, Salerno 2016 
Exhibits latest works at Castel dell ’Ovo in Naples.
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ASSOLUTO! COME UN ROSSO DI CADMIO. 2017. 
Olio su tela cotone. cm 150x100

IL TEMPO SUBLIME DEL SILENZIO.
 2017. Olio su tela cotone. cm 150x100
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GABRIELE VICARI
Gabriele Vicari intraprende gli studi artistici iscri-
vendosi, prima, all’Istituto d’Arte di Lucca e, suc-
cessivamente, all’Accademia di Belle Arti di Car-
rara, dove segue i corsi della sezione scultura.
Completa la sua formazione mettendosi a bottega 
dal Maestro Marcello Tommasi, col quale collabo-
ra per diversi anni.
Lo stile scultoreo di Vicari è finalizzato alla ricer-
ca della bellezza e della poesia, modellando l’opera 
secondo criteri classici, ispirati al Rinascimento 
italiano.
Negli ultimi anni l’artista si è dedicato con mag-
giore impegno alla pittura, presentando i suoi la-
vori in diverse mostre nazionali ed internazionali.
2006 Collettiva “Omaggio a Gino Bartali e Gasto-
ne Nencini”, Palazzo Panciatichi, Firenze.
2008 Personale, mostra di ritratti “Gabriele Vica-
ri, l’ansia spirituale della forma”, in memoria del 
Maestro Marcello Tommasi, nel suo studio di Pie-
trasanta. 
2009 Mostra collettiva “Il carnevale di Uberto Bo-
netti”, ideatore del Burlamacco viareggino.
2010 Partecipa a “Sooke Fine Art Show”, Vancou-
ver, Canada.

Gabriele Vicari began his artistic studies at the Art In-
stitute of Lucca and continued them at the Fine Arts 
Academy of Carrara, where he followed the sculpture 
courses. He completed his training in the workshop of 
Maestro Marcello Tommasi, with whom he collabora-
ted for several years.
Vicari’s sculpture aims at expressing beauty and poe-
try; he models his work on the classical criteria of the 
Italian Renaissance.
In the last few years, the artist has dedicated himself 
more intensively to painting, presenting his works in 
various national and international exhibitions.
2006 Collective show “Homage to Gino Bartali and 
Gastone Nencini”, Palazzo Panciatichi, Florence.
2008 Solo show of portraits “Gabriele Vicari, the spi-
ritual anxiousness for form”, in memory of Maestro 
Marcello Tommasi in his studio at Pietrasanta.
2009 Collective show”The carnival of Uberto Bonetti” 
(the creator of the Viareggio stock character, Burlamacco).
2010 Takes part in “Sooke Fine Art Show”, Vancouver, 
Canada.
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FIAMMA DI FEDE, DI AMORE, DI SPERANZA. 2017. Olio su tela. cm 150x100
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Sylvestre was born in Moulins, France in 1977.
He graduated from the Fine Arts Academy of Carrara 
and worked in various art studios in Pietrsanta, whe-
re he learned the techniques of marble sculpting and 
created his own studio.
His sculptures are part of public and private collections 
all over the world.
This is how the artist describes his work: “The world is 
energy, life is energy and so is Art.
“I create sculpture to produce energy in your daily lives, 
in both your public and your private spaces. I like to 
compare my works to classical music”.
“My inspiration derives from nature, life, movement, 
energy”.
“The combination of all these elements of nature in my 
work creates a subtle balance between positivity and 
negativity, a circle of energy which balances the beauty 
of life on earth against the massive destructive chaos 
and sadness of a certain part of humanity” .

SYLVESTRE
Sylvestre nasce a Moulins, in Francia, nel 1977. 
Si laurea all’Accademia di Belle Arti di Carrara e 
lavora in diversi studi artistici di Pietrasanta, dove 
ha imparato le tecniche di lavorazione del marmo 
e ha creato il suo studio.
Le sue sculture sono parte di collezioni pubbliche 
e private in tutto il mondo.
L’artista si racconta:
“Il mondo è energia, la vita è energia, e così è l’Ar-
te. Creo scultura per produrre energia nella vostra 
vita quotidiana, sia in uno spazio pubblico o nel 
vostro spazio intimo. Mi piace paragonare i miei 
lavori alla musica classica”.
“La mia ispirazione deriva dalla natura, dalla vita, 
dai movimenti, dall’energia”.
“La combinazione di tutti questi elementi della 
natura nel mio lavoro, creano un sottile equilibrio 
tra la positività e la negatività, un cerchio di ener-
gia, in modo da bilanciare la bellezza della vita sul-
la terra, in armonia con il massiccio caos distruttivo 
e la tristezza di una certa parte dell’umanità.”
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DIVERTIMENTO. 2017. Marmo, legno, cemento. cm 175x90x4
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LORENZO D’ANGIOLO
Lorenzo D’Angiolo è nato a Seravezza nel 1939. 
Ha studiato all’Accademia di Belle Arti di Carrara, 
dove ha insegnato discipline pittoriche dal 1965 al 
1975. Poi al Liceo Artistico di Lucca sino al 1990. 
Vive e lavora a Lucca.
Pittore e fotografo, ha tenuto numerose perso-
nali e al suo lavoro sono stati attribuiti numerosi 
riconoscimenti sia in Italia che all’estero. La sua 
ricerca pittorica, dove dominante appare il dialo-
go interiore con la luce e la contemplazione del 
suo mistero, è indissociabile da quella fotografica 
stimolata anche dalle scoperte di numerosi viaggi: 
nelle Americhe, in Cina, in India, in Nepal, nello 
Yemen, in Africa. Ogni sua opera, e nelle ultime in 
particolare, trame e orditi del colore, disposti con 
certosina pazienza, ritessono ogni filamento della 
sua “numinosa” percezione.
La sua attività di pittore inizia negli anni ’60 con 
la partecipazione a rassegne pittoriche e a molti 
premi di pittura collezionando numerose afferma-
zioni. Fra le mostre personali più importanti: 1974 
Studio Torrigiani Via Serbelloni 1 Milano, 1996 
Villa Pacchiani Santa Croce sull’Arno, 1998 Ho-
stra University di New York. 1999 Palazzo Medi-
ceo di Seravezza, 2002 Museo Bargellini Pieve di 
Cento Bologna, 2010 Palazzo Paolina Viareggio, 
2013 Atri Palazzo Duchi D’Acquaviva.

Lorenzo D’Angiolo was born in Seravezza in 1939. 
He studied at the Fine Arts Academy of Carrara. He 
taught painting there from 1965 to 1975, then at the 
Art high School of Lucca up to 1990. He lives and 
works in Lucca.
He is a painter and photographer and has held nume-
rous solo exhibitions and won numerous awards for 
his work, both in Italy and abroad. His painting style 
is dominated by an inner dialogue with light and the 
contemplation of its mystery; this is echoed in his pho-
tography, which has also been stimulated by his disco-
veries during his wide travels: the Americas, China, 
India, Nepal, Yemen, Africa. In each of his works, the 
latest ones in particular, each thread of his “numinous” 
perception is meticulously woven into the warp and 
weft of the colors.
His activity as a painter began in the 1960s with his 
participation in painting shows and in many painting 
competitions where he has won numerous awards. His 
most important solo shows include: 1974 Studio Tor-
rigiani, Via Serbelloni 1, Milan; 1996 Villa Pacchia-
ni, Santa Croce sull ’Arno; 1998 Hofstra University of 
New York. 1999 Palazzo Mediceo, Seravezza, 2002 
Museo Bargellini, Pieve di Cento, Bologna; 2010 Pa-
lazzo Paolina, Viareggio; 2013 Atri Palazzo Duchi 
D’Acquaviva.
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LA MENSA DELL’ATTESA. 2017. Tecnica mista su tela. cm 320x180
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Arnaldo Marini was born in Florence in 1952, and 
lives and works in that town. He graduated in archi-
tecture from the University of Florence and expresses 
himself through drawing, oil on canvas and tempera 
on walls.
He has exhibited in solo and collective shows and his 
works are present in private collections in Italy and 
abroad.
2012 Solo show “The workshop of the nativity crib”, 
art atelier of Florence.
2015/2016 Exhibits in Berlin in two solo shows: “48 
Stunden Nevkolln Das Kunstfestival” and “Villages-
Dorfer”.
Participates in exhibition “World Artists in Florence” 
for Toscana Expo.
Exhibition “The evolution of art in the modern world”, 
Galleria La Pigna, Rome.
International art show “Premio Ligures” 2016, Sar-
zana, where he receives the special critics award.
Exhibition “The colors of the sea” at Ugo Guidi Mu-
seum of Forte dei Marmi (Lucca).
Finalist in the 36th edition of “Premio Firenze” (Flo-
rence Award), painting section.

ARNALDO MARINI
Arnaldo Marini nasce a Firenze nel 1952 e qui vive
e lavora.
Laureato in architettura presso l’Ateneo fiorentino,
si esprime con tecniche grafiche, olio su tela, tem-
pera su parete.
Ha esposto in mostre personali e collettive e le sue
opere sono presenti in collezioni private in Italia e 
all’estero.
2012 Mostra personale “La bottega del presepe”, 
atelier d’arte di Firenze.
2015/2016 Espone a Berlino in due personali: “48 
Stunden Nevkolln Das Kunstfestival” e “ Villages-
Dorfer” .
Partecipa alla rassegna “Artisti dal mondo a Firen-
ze” per Toscana Expo.
Rassegna “L’evoluzione dell’arte nel mondo mo-
derno”, Galleria La Pigna, Roma.
Rassegna internazionale d’arte “Premio Ligures” 
2016, Sarzana, dove riceve il premio speciale della 
critica.
Rassegna “I colori del mare”, presso il Museo Ugo 
Guidi di Forte dei Marmi (LU).
Finalista alla XXXVI edizione del “Premio Firen-
ze” nella sezione pittura.
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OPPIDA POSSE MORI. 2013. Olio su tela. cm 35x50

OPPIDA POSSE MORI. 2015. Olio su tela. cm 50x35 
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MAURIZIO CARGIOLLI
Maurizio Cargiolli nasce a Carrara nel 1963.
Si iscrive all’Accademia di Belle Arti, per poi tra-
sferirsi a Milano dove frequenterà l’ambiente arti-
stico degli anni ’80, con particolare attenzione alle 
correnti neofigurative. 
Dopo una prima esperienza dedicata al paesaggio 
e alla figura umana, specie femminile e al rapporto 
introspettivo tra spazio-natura e uomo, Cargiolli 
unisce la pittura all’universo emotivo, misurando il 
disegno in una realtà cromatica che avvolge sguar-
do e pensiero.
“Le sue escursioni vanno dal mare e dalla pro-
fondità delle spiagge versiliesi ai muri lievi e non 
sovrastanti come quinte di immaginario teatro, ai 
vuoti che avvolgono solo col colore le figure ora 
centrali ora più defilate, sempre nella loro ieratica 
posa istantanea, il tutto realizzato con pochi ma 
sostanziali tocchi di pennello. Inoltre nelle im-
magini che sembrano trascendere la realtà in una 
visione quasi onirica, se non proprio surreale, il lin-
guaggio pittorico è sovente velato di sottile, voluta 
ironia, che assume valenza simbolica. Ecco, quello 
che emerge dal pennello e dalla profonda visione 
d’arte di Cargiolli è proprio una pittura di profon-
da analisi dell’uomo, dei suoi silenzi e dei suoi ha-
bitat, in una simbiosi spontanea tra realtà visiva e 
introspezione”.

Maurizio Cargiolli was born in Carrara in 1963.
He enrolled in the fine Arts Academy, then moved to 
Milan, where he became involved in the ‘80s artistic 
environment, taking particular interest in the neo-
figurative trends.
After a first experience dedicated to landscape and the 
human, especially the female, figure, and to the intro-
spective relationship between space/nature and human 
beings, Cargiolli began to introduce the emotional 
universe into his painting, adding a striking, thought-
provoking use of color to his drawing.
“His explorations include the sea and depth of the bea-
ches of Versilia; the light, non-towering walls which 
resemble the sets of an imaginary theater; the some-
times central, sometimes remote figures, always in 
their instantaneous hieratic poses and enveloped in 
color alone. The overall effect is achieved with few but 
textured brush strokes.
Moreover, in the images which seem to transcend re-
ality in an almost dreamlike, surreal vision, the pic-
torial language is often veiled with subtle, deliberate 
irony, which takes on a symbolic meaning. So, what 
emerges from Cargiolli’s brush and deep artistic vi-
sion is a type of painting which offers a deep analysis 
of human beings, their silences and their habitats, 
creating a spontaneous symbiosis between visual rea-
lity and introspection”.



125

IL GRANDE ABBANDONO. 2017. Olio su tela. cm 100x100

IL PAPA CHE VIENE DA LONTANO. 2017. Olio su tela. cm 100x100
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MASSIMO TURLINELLI
Massimo Turlinelli nasce a Fermo nell’ottobre del 
1955. Inizia gli studi artistici presso l’Istituto d’arte 
di Fermo. Si laurea in Architettura all’Università di 
Firenze, città in cui vive e lavora.
Turlinelli lavora con matita policroma, utilizzando 
esclusivamente il rosso, il giallo ed il blu.
Nel suo lavoro artistico sono riconoscibili tre fasi 
espressive: una prima fase descrittiva che si con-
centra sul paesaggio, una seconda di natura più 
concettuale e, infine, una terza fase in cui prevale 
l’essenziale. 
2004/2009 Espone in diverse mostre personali tra 
cui: “…In punta di matita”, Palazzo Panciatichi, 
(FI); “Emozioni policrome”, Palazzo Giugni (FI); 
“Maurizio Turlinelli” alla Galleria Castiglione 
Arte, (BO).
Partecipa a mostre collettive in Italia e all’estero, 
si ricordano “Landscapes Rassegna”, al Castello 
Estense di Ferrara e “Hushed Vibration”, presso 
l’Agorà Gallery di New York.
2010/2013 “Dall’idea alla forma, dalla forma all’i-
dea”, mostra personale presso la galleria Il Salotto 
di Fiesole, (FI).
“Les Italiens 2, La Maya Desnuda”, collettiva alla 
Galerie de l’Europe, Parigi.
Partecipa ad Internazionale Italia Arte, collettiva a 
Villa Gualino, (TO).
Espone le sue opere in una personale in Alta Badia 
(BZ), presso le Sale Espositive Serena.
2014/2017 Le sue opere sono presenti in mostre 
personali e collettive tra cui si segnalano: “Sogni 
del mio mondo”, personale alle Sale Cellai di Fi-
renze; “Gli alberi come pensieri”, Museo Diocesa-
no di Gubbio (PG), personale; “Di-Visioni”, Gal-
leria Nuvole Volanti, Castelfalfi (FI), personale.
“Massimo Turlinelli, Alba Gonzales, Larisa Beli-
ma”, collettiva negli spazi di Pianeta Azzurro, Pie-
trasanta (LU).
Prende parte alla collettiva curata da Vittorio 
Sgarbi, presso Villa Bagatti Valsecchi, Varedo (MI)

Massimo Turlinelli was born in Fermo in October 
1955. He began his artistic studies at the Art Institute 
of Fermo and graduated in Architecture from the Uni-
versity of Florence, the town where he lives and works. 
Turlinelli works with colored pencils, using exclusively 
red, yellow and blue.
Three expressive phases can be identified in his work: 
a first descriptive phase concentrating on landscape; a 
second more conceptual phase; and finally a third phase 
dominated by essentiality.
2004/2009 He exhibits in various solo shows inclu-
ding: “...On the tip of the pencil”, Palazzo Panciatichi, 
(Florence); “Polychrome emotions”, Palazzo Giugni 
(Florence); “Maurizio Turlinelli”, Galleria Castiglio-
ne Arte (Bologna).
He takes part in collective shows in Italy and abroad 
including: “Landscape Overview” at the D’Este Castle 
of Ferrara and “Hushed Vibrations” at the Agorà Gal-
lery of New York.
2010/2013 “From the idea to the form, from the form 
to the idea”, solo show at Il Salotto gallery of Fiesole 
(Florence).
He exhibits his works in a solo show in Alta Badia 
(Bolzano) at the Sale Espositive Serena.
2014/2017 His works are present in solo and collecti-
ve shows including: “Dreams of my world”, solo show 
at Sale Cellai of Florence; “Trees as thoughts”, Museo 
Diocesano, Gubbio (Perugia), solo show; “Di-visions”, 
Galleria Nuvole Volantei, Castelfalfi (Florence), solo 
show.
“Massimo Turlinelli, Alba Gonzales, Larisa Belima”, 
collective show at Pianeta Azzurro, Pietrasanta (Lucca).
Takes part in the collective show curated by Vittorio 
Sgarbi at Villa Bagatti Valsecchi, Varedo (Milan).
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OPERA N 48. 2003.
Acquarello e matita policroma. cm 50x50

OPERA N 29. 2000.
Acquarello e matita policroma. cm 50x50

OPERA N 88. 2006.
Acquarello e matita policroma. cm 50x50

OPERA N 56. 2004. 
Acquarello e matita policroma. cm 50x50

OPERA N 17. 2000. Acquarello e matita policroma. cm  96x24
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Angelica Medrano was born in Santo Domingo, Do-
minican Republic. She attended Architecture at the 
independent University of Santo Domingo. She was 
selected as a finalist in the Premio Artemisia 2012, the 
national competition for figurative and contemporary
art. After moving to Italy, she studied at the Fine Arts 
Academy of Carrara (painting).
Angelica Medrano has always nourished a strong pas-
sion for the art world. Her artistic studies have incre-
ased her abilities and technical skills in this field and 
have helped to develop in her a very intimate, personal
idea of art.
She is continually seeking for moments of life which 
somehow mirror states of mind. She portrays subjects 
and themes which most capture her attention, instants 
of daily life.
As well as recording a series of sensations, Medrano 
also tries to provoke a reaction, an emotion, also in the 
souls of those looking at her canvases. Thus the pictu-
res are charged with a deep expressive tension thanks 
also to a strongly realistic technique which enables her 
immediately to capture the subject forming under her 
densely textured brushstrokes.
The exhibitions the artist has taken part in include: 
“Versilia of other times”, held in the Matilde Tower of 
Viareggio (Lucca) and “The sea and its people” at the 
Bottega dei Vageri of Viareggio (Lucca).
Biennale Premio Artemisia, Mole Vanvitelliana, An-
cona 2012.
Exhibition for the 90 years of Unity, Palazzo della 
Regione, Genoa 2013.
Prize in small portrait exhibition, Massarosa 2014.
“The cross of the Redeemer”, Church of Madonna delle 
Lacrime, Carrara 2014.
“De natura Pingendi, fiesta del Arte en la Brilla”, 
massarosa 2014.
“Visiones de lo real: El medioambiente en el arte”, Pa-
lazzo Panichi, Pietrasanta 2014.

ANGELICA MEDRANO
Angelica Medrano è nata a Santo Domingo, Re-
pubblica Domenicana. Ha frequentato l’Univer-
sità autonoma di Santo Domingo, Architettura. 
Selezionata da finalista al Premio Artemisia 2012, 
rassegna nazionale di pittura figurativa e contem-
poranea.
Dopo essersi trasferita in Italia, ha studiato all’Ac-
cademia di Belle Arti di Carrara (pittura). Angeli-
ca Medrano, ha sempre nutrito una forte passione 
per il mondo dell’arte. I suoi studi artistici hanno 
accresciuto le sue capacità e abilità tecniche in que-
sto campo e hanno aiutato a sviluppare nell’artista 
un’idea di intendere l’arte secondo una chiave mol-
to intima e personale. 
Angelica Medrano è alla continua ricerca di mo-
menti di vita che rispecchiano in qualche modo il 
suo stato d’animo. Ritrae soggetti e tematiche che 
catturano maggiormente la sua attenzione, istanti 
di vita quotidiana. 
Oltre che registrare una serie di sensazioni, la Me-
drano cerca allo stesso modo di provocare una rea-
zione, un’emozione anche nell’animo di chi guarda 
le sue tele. Così i quadri si caricano di una profon-
da tensione espressiva, grazie anche ad una tecnica 
fortemente realistica che permette di cogliere subi-
to il soggetto che si forma fra le dense pennellate. 
Tra le mostre a cui l’artista ha partecipato ricordia-
mo: “Versilia altri tempi”, tenutasi nella Torre Ma-
tilde di Viareggio (LU) e “Il mare e la sua gente” 
alla Bottega dei Vageri di Viareggio (LU).
Biennale Premio Artemisia, Mole Vanvitelliana-
Ancona 2012.
Esposizione per i 90 anni dell’Unita, Palazzo della 
Regione-Genova,  2013.
Premio Esposizione del piccolo ritratto-Massarosa 
2014.
“La croce del Redentore”, Chiesa della Madonna 
delle Lacrime-Carrara 2014.
“De natura Pingendi-fiesta del Arte en la Brilla”-
Massarosa, 2014.
“Visiones de lo real: El medioambiente en el arte”-
Palazzo Panichi, Pietrasanta 2014.
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L’EROE. 2017. Olio su tela. cm 150x200
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D’ANDREA e MORICONI
“L’ultima cena” dipinta da Lorenzo D’Andrea con 
Vezio Moriconi è spettacolare e spiazzante.
Rappresenta un Gesù globalizzato che offre, in 
abbondanza, prodotti alimentari e non di questa 
civiltà dei consumi ad una folla straripante di emi-
granti affamati. Affamati di cosa? 
Una volta nell’“ultima cena” (vedi Leonardo) si 
presentavano qualche pane e qualche pesce. La 
fame era tutta spirituale.
Ma già in Paolo Veronese, nella cena di Cana, la 
rappresentazione diviene, con il Rinascimento, lus-
suoso e goduto, orgiastica. Vi compaiono musici e 
mignotte, cani ululanti e guitti . Tant’è fece scanda-
lo e la committenza lo disdegnò.
In questo lavoro di D’Andrea e Moriconi ciò che 
compare sul tavolo possono essere mortadelle e va-
ria salumeria ma potranno anche essere telefonini, 
tablet, televisori e quant’altro fa parte della cucca-
gna attuale.
Ne diviene un coro di forte espressione, un ghigno 
d’epoca come per Paolo Veronese.
Ma ciò che appare sorprendente è l’indifferenza al 
chiasso ed al trambusto del Cristo eterno, rassicu-
rante, miracoloso.
Nulla lo turba più di tanto e chissà quanti altri 
banchetti sa di poter offrire nei secoli tumultuosi 
venienti.

	 Adolfo Lippi

“The last supper” painted by Lorenzo D’Andrea with 
Vezio Moriconi is spectacular and disquieting.
It shows a globalized Jesus offering foodstuffs and 
other modern consumer goods to a crowd of hungry 
emigrants.
What exactly are they hungry for?
Once, in the “Last Supper” (see Leonardo), there were 
some loaves and some fish.
The hunger was wholly spiritual.
But already with Paolo Veronese in the Wedding at 
Caana, the representation with the Renaissance be-
came luxurious and sensual, orgiastic. Musicians and 
prostitutes, howling dogs and ruffians are all present 
here. To the extent that it caused a scandal and the cli-
ent refused it.
In this work by D’Andrea and Moriconi, what appear 
on the table may be bolognas and cold cuts, but they 
may also be cell phones, tablets, TV sets and anything 
else which is part of our present-day consumer excess.
It becomes a highly expressive choral comment, a sneer 
at contemporary reality, as for Paolo Veronese.
But what seems surprising is the total indifference of 
Christ, eternal, reassuring, miraculous, to all the row 
and bustle.
Nothing troubles Him much, and who knows how 
many other banquets He knows He’ll be able to offer in 
the tumultuous centuries to come.
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L’UTIMA CENA. 2017. Olio su tela. cm 280x180
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