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La nuvola del lavoro
di Corriere - @Corriereit

Storie dell’Arte / Andrea Sala superare i limiti e
le convenzioni della materia
4 NOVEMBRE 2018 | di Maria Chiara Valacchi

Il tempo stimato per la lettura di questo post è di 10 minuto\i.

Il percorso di Andrea Sala, artista comasco classe 1976, è stato graduale e spinto da una grande
fascinazione per il design e l’architettura.

“Il territorio in cui ho vissuto, la Brianza, ha influenzato il mio lavoro sia in termini formali sia
estetici ma ha rallentato il processo di inserimento in un sistema…stiamo parlando di un
luogo che ha stimolato la mia sensibilità rispetto a quelli che oggi sono i principi del mio
lavoro: la ricerca e la sperimentazione dei materiali, ma anche l’approccio agli strumenti e ai
metodi di costruzione che sono simili a quelli di un architetto, ad esempio nella produzione di
maquette e modelli che sempre precedono la realizzazione di una scultura. Ho capito che del
mondo del design mi interessava il suo immaginario e gli strumenti formali  slegati
dall’esigenza di utilizzo…indubbiamente i grandi maestri dell’architettura e i grandi artigiani
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in particolare legati al territorio italiano sono alla base della mia ricerca artistica che nel tempo
mi ha indirizzato verso un alfabeto formale con il quale racconto le mie storie”

Studia al liceo artistico di Cantù dove incontra un’insegnate illuminata, la fotografa
femminista Marcella Campagnano, che lo educa alla pratica del disegno e allo studio delle
proporzioni. Si trasferisce  poi a Milano per frequentare l’Accademia di Belle Arti di Brera e
grazie al docente Antonio D’Avossa approfondisce ampiamente la figura di Joseph Boys, una
pratica che lo indirizza ad una ricerca capillare e profonda  verso le pratiche artistiche altre.
Nel 1997  ha l’opportunità di visitare Documenta e rimane colpito dalle opere pubbliche site-
specific e dai lavori di giovani e grandi maestri come Isa Genzken, Martin Kipperberger e
Charles Ray.  Si apre un mondo. Sempre a Brera segue  le lezioni di Ugo La Pietra che lo
avvicina al mondo del grande artigianato locale ed è proprio lì che lui si forma, inizia a visitare
assiduamente botteghe di manifattura e in particolare quell dello zio tornitore intenta
realizzare il cambio della Garelli.

“Ricordo di aver passato molto tempo nelle botteghe degli artigiani…avere avuto accesso a
tutta una serie di tipologie di lavorazioni e averne potuto sperimentare le tecniche è stato un
passaggio fondamentale che mi permette oggi di sfruttare le numerose potenzialità dei
materiali, compresi limiti e convenzioni”

Andrea Sala, Untitled, 2015, glass, bondo colored with oxides, glazed ceramic, 107 x 78,5 x 10
cm, courtesy Federica Schiavo Gallery
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Nel 2005 durante la sua personale nella galleria milanese Monica De Cardenas intitolata
“Mairea”,  incontra una giovane Federica Schiavo, allora assistente di galleria, con la quale
inizia una collaborazione lavorativa ancora in corso.

“È stato un incontro fortunato – non frequente per un artista – perché con Federica posso
discutere liberamente e sinceramente sul mio lavoro. Federica ha aperto nel frattempo la sua
galleria dove ho presentato nel 2009 la personale “Networks”, il progetto era stato sviluppato
interamente in Canada, sfruttando tutte le nuove e fertili contaminazioni che quel luogo mi
offriva…nonostante le rigide temperature”

Il 2008 è l’anno della mostra  Allunaggio and Other Landings al MACO di Oaxaca in Messico a
cura di Emi Winter, dopo due anni torna a Milano con un esposizione al Kaleidoscope Space,
sede espositiva dell’omonima  rivista, dove si presta a ricoprire anche il ruolo di
curatore insieme al fondatore Alessio Ascari. Nello stesso anno, espone nella collettiva SI –
Sindrome Italiana a Le Magasin-Centre National d’Art Contemporain de Grenoblea cura di
Yves Aupetitallot e nel 2014 realizza la sua seconda personale da Federica Schiavo dal titolo
Fuori Tema (Off Topic) ispirata dai disegni dell’architetto visionario Hermann Finsterlin.

Canada (2009). Courtesy Galleria Monica De Cardenas, Milano.
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La prima sua mostra alla galleria di Sergio Casoli a Milano,  Studio Casoli, spazio fortemente
caratterizzato dal suo passato essendo stato per  più di 15 anni l’atelier di Lucio Fontana. Sala
rimane ammaliato dall’architettura a base quadrata, dai soffitti  alti e da alcuni pezzi di design
presenti al suo interno, come la celebre poltrona “Barcelona” di Mies van der Rohe; di
questa decide di riprodurre il dettaglio di una gamba, utilizzandolo per sollevare di 15 cm una
botola di accesso ad un seminterrato; una circostanza che lo introduce verso la comprensione
dell’importanza del contesto. Nel 2003, a cura di Paola Noè, espone alla casa del fascio di
Como, uno dei maggiori esempi di razionalismo italiano a firma di Giuseppe Terragni e nello
stesso anno partecipa alla residenza Prototipi 02, curata da Stefano Chiodi e Bartolomeo
Pietromarchi, organizzata dalla Fondazione Adriano Olivetti di Roma e conclusasi con una
mostra nella casa di residenza del celebre industriale. La sua carriera ha una rapida ascesa, le
collettive in spazi milanesi e internazionali si moltiplicano incrementando la conoscenza di
sostenitori quali Mirko Zardini, oggi direttore del CCA di Montreal, che lo invita nel 2004 a
partecipare alla IX Biennale di Architettura di Venezia nella sezione chiamata “Notizie
dall’Interno” e presentata al Padiglione Italia.

“In seguito alla mostra veneziana mi sono trasferimento in Canada, ma ho continuato a
lavorare in Italia pur vivendo oltreoceano. Qui il rapporto che avevo costruito con la materia,
filtrato sempre dal contatto con l’artigiano, è cambiato…improvvisamente la materia è
diventata accessibile e il mio studio è diventato il territorio privilegiato di produzione. In
quegli anni ho avuto anche la possibilità di esporre in diversi spazi privati e pubblici, in
particolare ricordo un progetto molto interessante alla Fondazione Guido Molinari di
Montreal curato da Meredith Carruthers”

Andrea Sala, Venezia Grigia, 2016, Venetian Terrazzo, 95 x 50 x 3cm, ph Andrea Rossetti,
courtesy Federica Schiavo Gallery
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Post più recenti Post precedenti 

“Vorrei citare le mie ultime mostre: The Mega View al Giardino di Villa Garibaldi di Palermo e
Les Pratiques Solitaires, organizzata da The View a Sant’Ilario, Genova. The View è un progetto
dell’ex gallerista Vittorio Dapelo, mentre Mega è uno spazio milanese aperto da Davide
Giannella, Delfino Sisto Legnani e Giovanna Silva. The Mega View è nata dall’incontro fra
queste due realtà e per l’occasione ho lavorato insieme a Diego Perrone, con cui da tempo
condivido un rapporto di amicizia oltre che di reciproca stima e collaborazione in termini
lavorativi. Les Pratiques Solitaires è stata invece una mostra collettiva voluta da Francesco
Garutti, significativa per la bellezza sia dello spazio, il piccolo padiglione vetrato affacciato
sulla costa genovese, sia per il luogo, Sant’Ilario“

Articoli correlati:

Storie Dell’Arte / Patrick Tuttofuoco l’incontro
Storie dell’Arte / Giuseppe Gabellone la costruzione…
Storie dell’Arte / Riccardo Beretta e l’eco…
Storie dell’Arte / Francesco Gennari,…
Storie dell’Arte / Diego Perrone tra tradizione e…

Installation View from Ultima Sigaretta, 2011, at Federica Schiavo Gallery, Roma, ph Giorgio
Benni, courtesy Federica Schiavo Gallery

Tag: Alessio Ascari, Antonio D’Avossa, Bartolomeo Pietromarchi, Charles Ray, Davide Giannella, Delfino Sisto Legnani,

Emi Winter, Federica Schiavo, Francesco Garutti, Giovanna Silva, Isa Genzken, Joseph Boys, Lucio fontana, Marcella

Campagnano, Martin Kipperberger, Meredith Carruthers, Mirko Zardini, Monica De Cardenas, Paola Noè, Sergio Casoli,

Stefano Chiodi, Ugo La Pietra, Vittorio Dapelo, Yves Aupetitallot
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Ginevra Bria, “Genova. A room with The View”, Domus, October 2018

Genova. A room with The View

Cinque artisti italiani presentano serie di lavori ispirati sia all’atmosfera della
Liguria sia ai loro sogni, ai loro incubi più remoti.

V I E W  A R T I C L E  D E TA I L S

A U T H O R :  Ginevra Bria (/it/authors/b/bria‑ginevra.html)

P H O T O G R A P H Y :  Andrea Rossetti

P U B L I S H E D :  26 ottobre 2018

S H A R E :

La frazione di Sant’Ilario rappresenta l’ultimo quartiere di Genova, fra ville discrete e antichi edifici,

arroccati su una ripida collina. Il mare riposa a una dozzina di minuti di distanza, mentre campi

terrazzati, tipici di questa regione, fanno da sfondo. Lunghi appezzamenti di terreno, dislocati tra olivi

e cespugli di erbe mediterranee, profumano l’aria mostrando fiori di lavanda e bouganville. Il golfo

della Liguria porta con sé panorami estesi, suoni di insetti e profumi, tipici del mar Mediterraneo,

trattenuti dall’incanto rurale dei vecchi edifici di Sant’Ilario.

Lo sforzo di arrampicarsi sulla collina è ricompensato dal suono dei passi che si diffonde fra i muri a

secco, finendo per colpire il fine selciato a terra. Non esistono rumori, a parte il vento, la pioggia e

l’acqua, forse perché le macchine raramente attraversano quelle stradine contorte. Sulla collina di

Sant’Ilario non sembra esserci neanche via di fuga dalla vita e l’ultima l’immagine del nostro pianeta

si trova nella linea di fusione dell’orizzonte, tra mare e cielo, di tanto in tanto solcati dalla scia di un

aereo. Quel che resta del mondo rimane a distanza, offrendo l’opportunità ad un selezionato gruppo

di artisti emergenti e già noti di trovare il giusto tempo per lavorare e per pensare all’interno del

processo produttivo.
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Ginevra Bria, “Genova. A room with The View”, Domus, October 2018

Viste dell'installazione Les Pratiques Solitaires, The View, Sant'Ilario

Risalendo per via dei Marsano, proprio in fronte all’antico cimitero del borgo, all’interno di un 

contenuto padiglione di vetro, sul ciglio della strada, The View ha posto le basi per il proprio 

proscenio espositivo. Mentre dal lato opposto della strada, l’organizzazione di The View può anche 

vantare uno studio, un’architettura semplice, una piccola villa moderna disegnata negli anni Quaranta 

per la Riviera Ligure. Lo spazio destina la casa come quartier generale di una piccola macchina

PUBBLICITÀ

inRead invented by Teads

(/)

Anna Franceschini, VERAMON! (still), 2018, © The View. Courtesy l’artista e Vistamare,
Pescara/Milano

Fondando The View, Dapelo ha focalizzato le proprie energie su ricerche curatoriali e processi

produttivi artigianali, formulando una piattaforma critica illuminata da un forte spirito di

collaborazione reciproca tra autore e fautore dell’opera, abitando l’intercapedine degli spazi ambigui

tra progetto e artista, tra mercato e collezione. Nel 2015 e nel 2016, The View ha penetrato il

paesaggio ligure attraverso le superfici trasparenti del padiglione di vetro di Sant’Ilario,

trasformando una stanza fatta di profili metallici e lastre trasparenti in un piccolo teatro che

sovrastava il mare; un territorio votato a valorizzare sculture e pellicole. Inaugurando il nuovo

produttiva, una casetta per gli artisti e una  larga stanza‑studio. The View, composto da diversi palchi 

rappresentativi e da differenti formati estetici, si configura come uno studio per la produzione artistica 

fondato da Vittorio Dapelo e curata da Francesco Garutti. 

Dapelo è stato il fondatore e il direttore del Museo d’Artista Artimino  a Firenze, dal 1975 al 1980, dove ha 

curato la realizzazione di progetti site specific  e mostre di: Maria Nordman, Giuseppe Chiari e, fra gli altri, 

Rebecca Horn. Tra il 1980 e il 1994 ha diretto, assieme a Uberta Sannazzaro, la galleria Locus Solus a 

Genova, ospitando mostre personali di Dan Graham, Robert Barry, Bill Woodrow, Sol LeWitt, Enrico 

Castellani, Bertrand Lavier, Giulio Paolini, Michelangelo Pistoletto, Ettore Spalletti, Alberto Garutti, Robert 

Mapplethorpe, Aldo Rossi, Remo Salvadori, Jan Vercruysse, Irene Fortuyn, Richard Deacon, Jean‑Marc 

Bustamante, Katharina Fritsch, Peter Fischli & David Weiss, Angela Bulloch e molti altri.
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Tutti gli artisti sono stati invitati a realizzare una serie di interventi in stretto dialogo con il team di The

View, con artigiani e operai. Gli autori hanno raccontato cinque diverse storie di approccio narrativo

utilizzando cinema e sculture come media d’elezione. L’idea finale è stata quella di mostrare in una

stanza vuota di fronte al mare quel che esiste nella parte più nascosta e dimenticata delle loro menti,

come se i loro pensieri fossero diventati improvvisamente nudi. I cinque lavori hanno dato forma ad

un progetto corale definitivo (sebbene il gruppo scultoreo fittile di Diego Marcon inaugurerà il 21

dicembre), esposto in sequenza all’interno del padiglione di vetro, nello stesso giorno, seguendo una

sorta di turnazione informale.

Anna Franceschini ha proiettato Veramon! (2018) una pellicola archivistica in 16mm, un processo

visivo di rianimazione delle cose, visionando una moltitudine di set da tavolo di design, così come di

utensili per cucina, televisori vintage, monitor di computer, souvenir di ogni marca, radio, televisori,

involucri di tutti i tipi di merci, che occupano i ripiani , il soffitto e il pavimento di due stanze private.

Andrea Romano ha prodotto una serie di disegni a grafite su stampa a getto di inchiostro su carta

cotone intitolate Arianna and Highlight (I) e Arianna and Highlight (II) (2018); Andrea Sala invece ha

introdotto un agglomerato scultoreo realizzato con graniglia di marmi dalla diversa colorazione,

mentre Sofia Silva ha mostrato dipinti onirici su carta  su tela. Come una sfida alla nozione di macro

tematiche narrative, Les Pratiques Solitaires lavora deliberatamente con l’idea di privato, di piccola

scala, così come di idiosincrasia e di singolarità, suggerendo una modalità alternativa di processo

della narrazione. I ricordi individuali in questo contesto appaiono non solo inscritti lateralmente nel

paesaggio, ma diventano vitali per la costituzione della memoria all’interno e a favore della collina di

Sant’Ilario.

Titolo mostra: Les Pratiques Solitaires Date di apertura: Dal 6 ottobre al 31 dicembre 2018 Ideato da: Francesco
Garutti Curato da: Vittorio Dapelo Sede: The View Indirizzo: via dei Marsano 1, Sant'Ilario, Genova

progetto, dal titolo Les Pratiques Solitaires, The View, attraverso il lavoro site specific di Anna 

Franceschini, Diego Marcon, Andrea Romano, Andrea Sala e Sofia Silva, prova ad esplorare i loro pensieri 

viscerali e le loro ossessioni intime. I cinque artisti sono stati invitati a Sant’Ilario allo scopo

di concepire e produrre cinque progetti in grado di mettere in scena una piccola ma significativa 

controparte, nell’alveo dell’arte contemporanea italiana. Ad esempio, ogni lavoro è accompagnato da 

un libro d’artista, una pubblicazione che include saggi curatoriali e documentazioni generali sul 

progetto in corso.

Ginevra Bria, “Genova. A room with The View”, Domus, October 2018
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pubblicato sabato 6 ottobre 2018

Quante cose si possono fare con l'arte contemporanea? Tante ma, con tutta probabilità, mai 
avreste pensato a una speciale seduta di psicanalisi self-made. L'intuizione è venuta allo 
studio di produzione e promozione per l'arte contemporanea THE VIEW che, dall'alto della 
sua sede sul cucuzzolo di Genova, nell'incantevole zona di Sant'Ilario, ha invitato cinque artisti 
a produrre lavori che inquadrino in pieno e singolarmente le loro personalità, incluse paure, 
ossessioni e manie più recondite. Col progetto "Les Pratiques Solitaires", Vittorio Dapelo, 

LES PRATIQUES SOLITAIRES. A 
GENOVA, CINQUE ARTISTI PER UN 
VIAGGIO ALLA SCOPERTA DI SÉ

deus ex machina di THE VIEW, travalica i limiti dell'esperienza artistica come occasione 
decisamente mainstream, prelevando cinque giovani artisti e mettendoli alle strette, 
portandoli a fare i conti con poetiche e sentimenti personali. In qualche modo costringendoli 
a una situazione di "cattività”, chiamandoli a interagire tanto col proprio io, col proprio modus 
operandi, quanto col territorio, potendo contare sulle ambientazioni di una Liguria coi suoi 
panorami alla Baudelaire, carichi di lusso, calma e voluttà. 
Curato da Francesco Garutti, "Les Pratiques Solitaires" è un'inaspettata incursione nei fuori 
onda dell'arte contemporanea. Questi i nomi dei cinque temerari che si sono messi in gioco: 
Anna Franceschini, Diego Marcon, Andrea Romano, Andrea Sala e Sofia Silva. Per 
un'investigazione dell'io che, partendo dall'artista, arriva all'opera ma in maniera più 
indiretta, prendendo in considerazione tutte quelle contingenze e latenze psicologiche che 
non solo servono a finalizzare quest'ultima ma anche ad analizzare per mettere in evidenza - 
nonché in discussione - l'intera visione poetica di ogni singolo autore. L'opera diventa quindi 
un totem, una riflessione a tutto campo fatta dall'artista sull'artista; parte oggettiva di una 
singolarità nata per essere complemento in un processo narrativo corale, completamento di 
un progetto di residenza che, a tutti gli effetti, si configura come un esperimento bilaterale, a 
cavallo tra statement artistico e sociale. 
A corollario di quest'esperienza irripetibile, Les Pratiques Solitaires prevede per ognuno un 
libro d'artista più un bonus, il volume con esplicativo del progetto nel suo insieme. (Andrea 
Rossetti)

PROMOTED BY H10HOTELS.COM

Andrea Rossetti, “Les Pratiques Solitaires. A Genova, cinque artisti per un viaggio alla scoperta di sé”, Exibart, October 2018
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Dedicato agli amanti del Gin Tonic: a
Palermo arriva un Hendrick's Temporary Bar
È un vero intervento artistico urbano che resta in città solo tre giorni: tra performance e
installazioni si beve solo Gin Tonic in un segretissimo bicchiere rmato da artisti

Nel cuore del centro storico di Palermo, tra i �cus secolari del giardino di villa Garibaldi e
solo per tre giorni arriva in città un Temporary Bar: un bar temporaneo. 

Ad aprirlo dal 14 al 16 giugno è la Hendrick’s Gin insieme alle toniche Fever-Tree con la
gestione del palermitano Tredici Tapas Bar: si tratta della presentazione di una
versione artistica del celebre drink Gin Tonic che, in onore della biennale
Manifesta12, alloggia in un bicchiere-opera d’arte creato apposta per l’occasione da
due artisti. 

CONDIVISIONI

I due artisti collaborano per la prima volta coordinando diversi artisti nella creazione di
questo intervento urbano corale e condiviso: l’installazione temporanea nei giardini di
villa Garibaldi in piazza Marina. 

il Bar nasce dall’intenzione di immaginare a Palermo uno spazio ambiguo di
relazione, un “dopolavoro” in grado di mescolare la routine e le abitudini locali con i
ritmi, le persone e le opere che prenderanno forma durante le giornate di opening di
Manifesta cioè giovedì 14, venerdì 15 e sabato 16 giugno. 

Per l’occasione, da Theview è anche stato creato il Bicchiere Mom and Dad, un
progetto esclusivo espressamente concepito da Diego Perrone e Andrea Sala (Ducati
Monroe) per essere presentato all’interno del Gin&Tonic Bar. 

Intanto Mega allestisce invece una sequenza di interventi e performances live che si
appropriano degli spazi aperti di villa Garibaldi durante le tre serate grazie al contributo
di alcuni artisti tra cui: Anna Franceschini, Tomaso de Luca, Rà di Martino,
Gianandrea Poletta, Francesco Simeti, Luca Trevisani. 

Il Temporary Bar è aperto nei dalle 19 alle 23 all'interno del giardino di villa Garibaldi in
piazza Marina e l’ingresso sarà limitato, nel costo del gin tonic (che è di 10 euro) è
compreso il bicchiere �no all'esaurimento delle scorte.
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Dedicato agli amanti del Gin Tonic: a
Palermo arriva un Hendrick's Temporary Bar
È un vero intervento artistico urbano che resta in città solo tre giorni: tra performance e
installazioni si beve solo Gin Tonic in un segretissimo bicchiere rmato da artisti

Nel cuore del centro storico di Palermo, tra i �cus secolari del giardino di villa Garibaldi e
solo per tre giorni arriva in città un Temporary Bar: un bar temporaneo. 

Ad aprirlo dal 14 al 16 giugno è la Hendrick’s Gin insieme alle toniche Fever-Tree con la
gestione del palermitano Tredici Tapas Bar: si tratta della presentazione di una
versione artistica del celebre drink Gin Tonic che, in onore della biennale
Manifesta12, alloggia in un bicchiere-opera d’arte creato apposta per l’occasione da
due artisti. 

CONDIVISIONI

Costanza Gravina, “Dedicato agli amanti del Gin Tonic: a Palermo arriva un Hendrick’s Temporary Bar”, Balarm, June 2018
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Ginevra Bria, “Materia, Montelupo, Artisti, artefici, artigiani”, Artribune, January 4, 2018
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Materia Montelupo. Artisti, artefici, artigiani

Palazzo Podestarile, Montelupo Fiorentino ‒ �no al 15 febbraio 2018. Per tre settimane nove artisti
hanno vissuto a Montelupo, lavorando accanto alle maestranze locali e creando nuovi lavori. In
costante dialogo giornaliero con gli artigiani, Lorenza Boisi, Chiara Camoni, Maddalena Casadei,
Ludovica Gioscia, Michele Guido, Alessandro Roma, Andrea Sala, Francesco Simeti e Nicola To�olini
hanno collaborato con le botteghe e le aziende ceramiche della città.

A quindici minuti da Firenze, nel Palazzo Podestarile di Montelupo Fiorentino, ha inaugurato

Materia Montelupo, a cura di Matteo Zauli. Tra plinti e piani espositivi, illuminati con

intensità quasi drammatica, i lavori di nove artisti italiani scintillano, disposti su due piani,

diventando testimonianza di un’immersione. Materia Montelupo si presenta come la

conseguenza delle residenze, della durata di tre settimane, all’interno delle botteghe e delle

aziende ceramiche del territorio, che hanno a�ancato Lorenza Boisi, Chiara Camoni,

Maddalena Casadei, Ludovica Gioscia, Michele Guido, Alessandro Roma, Andrea Sala,

Francesco Simeti e Nicola To�olini ad altrettante botteghe artigiane di Montelupo.

Rispettivamente sono stati coinvolti: Ceramiche d’Arte Ammannati, Ceramica Artistica

Bartoloni, Ceramiche d’Arte Dol� di Ivana Antonini, Maioliche Lupo, Terrecotte Corradini e

By  Ginevra Bria  - 4 gennaio 2018

Materia Montelupo. Installation view at Palazzo Podestarile, Montelupo Fiorentino 2017
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Rinaldi, Ceramiche Artistiche Giglio, La Galleria Nuove Forme d’Arte, Sergio Pilastri, Tuscany

Art e Veronica Fabozzo Studio d’Arte. 

“Oggi gli artisti hanno riscoperto la grande essenzialità della ceramica”, conferma il curatore

della mostra. “Viviamo in un periodo storico che rappresenta un momento di ri-emersione,

un momento d’oro per la ceramica. Nel mondo, i settori della ceramica si sviluppano in

maniera puntiforme, non di�usa sul territorio, perché seguono i �loni, le venature

dell’argilla. C’è una genesi naturale dunque del lavoro e dell’economia, che si sviluppa in

molte regioni della terra. Molto spesso si trovano tante piccole città che sono sparse sul

pianeta e nelle quali si sviluppa il settore ceramico, in alcuni casi di altissimo livello, altre

volte meno. Ma ogni volta che si è assistito a un innalzamento della qualità è perché, come

durante il Rinascimento con le grottesche, la ceramica è venuta a contatto con gli artisti

contemporanei del tempo”.

Materia Montelupo. Installation view at Palazzo Podestarile, Montelupo Fiorentino 2017. Michele Guido. Photo Claudio
Pascarelli

UNO SGUARDO AL RINASCIMENTO

A queste tematiche, e alla circolazione delle tecniche e del sapere che caratterizzò un fortunato

periodo storico di Montelupo Fiorentino, si ispira il progetto Materia Montelupo. Stagione di

residenze di progettazione creativa che invita nove artisti a esporre i lavori nelle diverse

stanze del palazzo. Non solo i prototipi e le nuove linee ceramiche nate dai cantieri, ma anche
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veri e propri immaginari solidi. Così come raccontano i vasi escrescenti di Chiara Camoni,

allestiti su lunghi tavoli stretti, all’ingresso della mostra. 

“Durante le residenze d’artista”, prosegue Zauli, “oggi si persegue la stessa �loso�a

rinascimentale, mettendo a contatto gli artisti con la materia e le tecniche ceramiche, per poi

o�rire nuove prospettive a chi vive e lavora, da generazioni, nel comparto �ttile. Ci auguriamo

che questi incontri possano anche servire ad ampliare i mercati e a o�rire nuovo lavoro a chi

rende la ceramica un supporto, un medium espressivo e non solo decorativo”.  

Al piano terra del Palazzo Podestarile, a qualche passo dalla stretta scala che porta al piano

superiore, Lorenza Boisi, sulla super�cie del pavimento, ha frammentato una ventina di

lacerti bianchi, decorati, come fronte e retro, di una scultura conclusa, naturaleggiante ‒

frutto di una delicata esplosione. 

“Il ceramista, prima di essere un grande artigiano, era un ragazzo che si immergeva

completamente nell’apprendimento della tecnica ceramica e non ha mai, se non in alcuni casi

eccezionali, avuto le possibilità di espandere le proprie visioni nella cultura del proprio

contemporaneo. La ceramica è come un virus che quando ti prende ti avvolge e ti porta a

essere assorbito dai processi, tanto è vero che spesso non si ha proprio il tempo di sviluppare

creatività e nuove alchimie. “Materia Montelupo” è un progetto pensato per gli artisti del

territorio, proponendo una fusione completa tra metodologie e pratiche artistiche a contatto

con maestranze artigiane”, dichiara il curatore.
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Materia Montelupo. Installation view at Palazzo Podestarile, Montelupo Fiorentino 2017

DIALOGHI RIUSCITI

Ogni lavoro si dispone nello spazio di Materia Montelupo seguendo un passo, un respiro, un

ritmo compositivo che talvolta esclude l’urgenza della quotidianità e talvolta la plasma, così

come racconta Ludovica Gioscia, che sviluppa, in forma specchiata, prima a parete e poi a

terra, un altro capitolo dell’In�nito Presente, installazione frutto di molti passaggi, di mani,

di esperimenti e di molti recuperi, all’interno dei laboratori di Ceramica Artistica Bartoloni. 

“Ognuno dei nove protagonisti di questa mostra”, conclude Zauli, “è diventato una sorta di

consulente artistico della bottega presso la quale si trovava a lavorare. In ogni sala si è ricreato

un universo creativo di quel cantiere nel quale si è proceduto con un progetto a doppio binario.

E l’artista, anche attraverso la propria composizione, ha assorbito le atmosfere del ceramista,

dandogli allo stesso tempo l’opportunità di sviluppare i propri ambiti creativi. Per rendere

questo possibile è stato necessario, prima di tutto, non solo trovare tecnici e autori

d’eccellenza, ma anche due dimensioni aperte al dialogo. De�nendo un territorio di scambio

che ha dovuto oltrepassare il breve periodo di residenza, il tempo della produzione e l’urgenza

delle richieste del mercato”.
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‒ Ginevra Bria

EVENTO CORRELATO

Nome evento Materia Montelupo

Vernissage 02/12/2017 ore 18

Durata dal 02/12/2017 al 15/02/2018

Generi arte contemporanea, collettiva

Spazio
espositivo

PALAZZO PODESTARILE

Indirizzo via Baccio da Montelupo, 45 - Montelupo Fiorentino - Toscana

Ginevra Bria

Ginevra Bria è critico d’arte e curatore di Isisuf – Istituto Internazionale di
Studi sul Futurismo di Milano. È specializzata in arte contemporanea

latinoamericana.
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Riccardo Conti, “La Ballade Des Pendus al Plastic”, Vogue Italia, September 2017,
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Lorenzo Madaro, “Andrea Sala”, Artribune, May - June 2017, p. 115
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Alessandra Pioselli “Andrea Sala” Artforum.com,  April 2017

Milan

Andrea Sala
FEDERICA SCHIAVO GALLERY | MILAN
Via Michele Barozzi, 6
March 23–May 13
 
Along the gallery’s  walls Andrea Sala has installed 
reproductions of simple hand-operated tools at the 
height of a work surface in pieces titled Maglio (Mallet), 
Tasso (Stake), Rotaia (Rail), Suola (Sole), Tacco (Heel), 
and Tappo (Stopper) (all works 2017). Sala has pre-
viously examined the forms of objects in the context 
of the modernist traditions of design and architecture. 
Now, he turns his eye to the workshop: to the world 
of implements with essential forms. The function of 
these tools is no longer obvious thanks to the decon-
textualizing effect of Sala’s process (he creates the 
works with torch-fired enamel). The subtle hues of the 
basic shapes’ luminous glazes lend a soft elegance to 
the sculptures, which suggest an air of malleability 
even while exerting iconic presences. Sala’s technique 
mines long-standing traditions in the history of design, 
particularly in Italy, and he deploys it to investigate va-

Andrea Sala, Tacco (Stake), 2017, 
stove enameling and metal coating on copper, 8 x 14 
1/2 x 2 1/2”.

rious materials without renouncing a sense of play. This whimsy is also immediately seen in the titles of a 
group of four other works, which refer to comic-book characters. Bluto, Pippo, Poldo, and Gastone look like 
odd-shaped hammers, reproduced in cast ceramic and Plasticine. Each hammer is positioned on a sort 
of basin; together, the components perform the role of a sculpture on a base. Meanwhile, a shoe peeks 
out through the gridded surface in both Suola di scarpa grigliata rossa (Red Gridded Shoe Sole) and Grigia 
(Gray), making them the only objects in the show that recall the materiality and concreteness of objects 
without resorting to abstraction.

Translated from Italian by Marguerite Shore.

-Alessandra Pioselli
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Caro scalpello Andrea Sala

Le arti applicate hanno sempre fatto parte 
del mio mondo, anche se per tanti anni non 
me ne sono accorto. Poi, circa quattro anni 
fa, camminavo per le strade di Monza. Sono 
entrato in un bar e ho visto delle colonne 
rivestite con pannelli decorativi in ceramica 
e vetro. Erano molto belle e contrastavano 
con il resto dell’arredo del locale. Ho chies-
to informazioni a riguardo, ma nessuno ha 
saputo dirmi nulla. Mi piace pensare, però, 
che è dopo quel caffè che ho iniziato ad ap-
profondire più consapevolmente l’idea di arte 
applicata, concentrandomi nello specifico 
nella ricerca di determinate tecniche e os-
servando l’inserimento di elementi di arte 
applicata negli spazi, sia pubblici che privati. 

Ad esempio, osservo sempre con inter-
esse il pannello decorativo di Prampolini al 
Bar Bulloni di Milano. È un grande pannello 
decorativo fatto di piastrelle di ceramica 

smaltata. Rappresenta due figure nell’atto 
di brindare: le loro coppe si toccano e lo 
champagne ne zampilla fuori. La scena si 
svolge davanti a un enorme grappolo d’uva 
dai colori cangianti. Il disegno sfrutta tutte le 
potenzialità offerte dallo smalto ceramico, in 
particolare l’iridescenza della superficie che 
crea sottili giochi di luce quando colpita da 
un riflesso luminoso. 

Il pannello è appeso dietro a un grande 
bancone in alpacca, un metallo che viene 
chiamato anche “argentone”, molto diffuso 
negli anni Trenta. È l’unico elemento diseg-
nato da Prampolini all’interno del locale. Le 
motivazioni per cui un intervento di questo 
tipo mi interessa sono molte. Penso, ad es-
empio, alla relazione dell’artista con il con-
testo e con il pubblico degli avventori del 
bar. Immagino che il suo approccio sia stato 
completamente diverso dalla costruzione di 

una mostra, ma ciò non comporta un rischio 
di perdita di identità, quanto un invito ad adat-
tarsi alle esigenze del contesto. La funzione 
del pannello è del resto rappresentare cosa 
succede nel bar impiegandone gli elementi 
– più che un semplice elemento decorativo, 
è uno strumento di comunicazione.

Molte sono le tecniche affini alle arti 
applicate che impiego nel mio lavoro. Re-
centemente, ad esempio, ho realizzato una 
serie di sculture impiegando la tecnica dello 
smalto a fuoco. È una tecnica che si usa preva-
lentemente nel design del gioiello, ma in pas-
sato molti artisti e designer hanno realizzato 
complementi d’arredo e oggetti funzionali 
sfruttandone le possibilità. Per certi aspetti 
c’è una somiglianza con alcune finiture della 
ceramica, ma il supporto è normalmente una 
lastra di rame molto sottile sulla quale viene 
applicata a setaccio una polvere chiamata 
“fritta”, una sorta di pasta di vetro. La lastra 
viene messa in forno alla temperatura di circa 
900 gradi e dopo pochi minuti di cottura si 
possono già osservare i risultati. È una tecnica 
molto complessa perché il colore, ovvero la 

L’arte di Andrea Sala (Como, 1976) prende le mosse da una rilettura di forme iconiche 
del design e della decorazione per gradualmente risalire a esplorare le tecniche produtti-
ve che hanno reso quelle forme possibili. L’ultimo progetto dell’artista – un’esplorazione 
degli strumenti artigianali – sembra essere la “quadratura del cerchio” di un fare sempre 
alla ricerca delle proprie ragioni.
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Scuola (2017)
Fotografia di 
Andrea Rossetti
Courtesy Federica 
Schiavo, Milano
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polvere, ha reazioni non sempre controllabili 
durante la cottura. 

Nel processo di applicazione di una de-
terminata tecnica cerco sempre di ottenere il 
risultato che ho immaginato, ma ovviamente 
gli imprevisti possono un diventare uno sti-
molo importante. Per alcuni lavori che ho 
realizzato in passato ho cercato di sfruttare 
l’imprevisto o l’errore tecnico come punto 
focale della struttura del progetto, non solo 
quindi “accogliendolo”, ma cercando di avere 
controllo su di esso.

Credo che la differenza tra il fare 
dell’artista e quello dell’artigiano sia infatti 
principalmente nella sapienza del gesto. 
Nell’artigiano quella è legata all’esperienza 
nell’uso dello strumento e alla specializzazi-
one rivolta verso un determinato materiale 
e/o una determinata tecnica. Sono lo stru-

mento, e prima di quello la sua corretta pro-
gettazione, a produrre il suo meraviglioso 
manufatto.

“The Phantom of the Anvil” è il titolo della 
mia ultima mostra presso la Galleria Federica 
Schiavo, a Milano. In mostra c’è quella che 
mi piace pensare essere una serie di oggetti 
“reali”, nel senso che da parte mia non c’è 
stata alcuna nuova progettazione, ma gli og-
getti sono copie di vere incudini, veri martelli 
e vere griglie con vere suole di scarpe. Nella 
mostra ho voluto raccontare il processo di 
lavoro dell’artigiano, ma anche la realizzazione 
di uno strumento da lavoro che servirà, a sua 
volta, a realizzare un certo manufatto. 

L’allestimento segue la regola per cui tutte 
le opere sono installate alla stessa altezza, che 
è l’altezza media di un banco da lavoro. È una 

misura questa che, oltre a forzare un punto 
di vista inusuale, ricolloca ogni scultura nel 
mondo concreto del lavoro.

La mostra è divisa in tre gruppi di opere, 
ognuno realizzato con tecniche specifiche, 
non sempre relazionate alla funzione originar-
ia degli oggetti rappresentati. Per le “incudini” 
ho utilizzato la tecnica della smaltatura a fuoco 
su rame che ho descritto sopra. I “martelli” 
sono composti da due parti; quella inferiore, 
di gesso rivestito di plastilina grigia, ha la 
forma della base d’appoggio che si impiega 
per la cesellatura a mano dei metalli; quella 
superiore – il martello – è di gesso ceramico 
patinato con pigmenti e polveri metalliche 
mescolati con l’ausilio di cere specifiche. Le 
“griglie”, infine, riproducono il piano di lavoro 
utilizzato dal calzolaio durante la realizzazione 
della scarpa. Modellate a mano, colate in jes-
monite, e pigmentate attraverso l’uso di terre 
naturali, sono a tutti gli effetti dei bassorilievi. 

In “The Phantom of the Anvil” la smaltatu-
ra a fuoco, il gesso patinato e la modellazione 
a mano sono tecniche scelte per amplificare 
il valore estetico di manufatti che raccolgono 
nella loro stessa forma la storia del fare.

Andrea Sala è un artista. Vive a Milano. 
Principali mostre personali: Galería Formato 

Cómodo, Madrid; Cherry and Martin, 
Los Angeles (con Matthew Paweski); 

Galleria Federica Schiavo, Roma; CCA, 
Montreal. Principali mostre collettive: 

MAMbo, Bologna; Triennale di Milano; 
Fondazione Arnaldo Pomodoro, Milano; 

Le Magasin, Grenoble.
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Rossella Farinotti “Andrea Sala”, Zero, March 2017

ZERO: Partirei da questo tuo “grande rientro” a Milano, perché, di 
fatto, da diversi anni non si leggeva di una tua mostra personale 
qui in città. L’anno scorso hai realizzato la collaborazione con Die-
go Perrone da MEGA, Unghia, e ora hai, nell’arco di due settimane, 
il progetto “Tachipirina” con RAWRAW, e la tua personale da Fe-
derica Schiavo, The Phantom of the Anvil.
Andrea Sala: Dopo aver vissuto molti anni a Montreal, negli ultimi due ho 
costruito un bellissimo dialogo con alcuni artisti e curatori attivi a Milano 
e riguadagnato la possibilità di lavorare al fianco dei migliori artigiani ita-
liani. Inoltre, l’apertura della sede milanese della Federica Schiavo Gallery 
mi ha permesso di sviluppare un bellissimo progetto che inaugurerà il 22 
marzo.

Da quanto ci stai lavorando?
Da circa un anno e mezzo, ma nel frattempo sono partiti anche altri pro-
getti. Mi piace prendermi il tempo giusto per sondare le diverse possibilità 
di sviluppo di una ricerca, anche se spesso poi le opere vengono realizzate 
all’ultimo dopo la produzione di una lunga serie di modellini. Inoltre è 
la prima mia mostra nel nuovo spazio e ho voluto studiarne difficoltà e 
potenzialità prima, attraverso lo studio delle mostre che mi hanno prece-
duto. Dalle caratteristiche dello spazio e dalla natura delle opere stesse 
nasce infatti per The Phantom of the Anvil un display molto particolare: 
tutte le opere saranno installate all’altezza di 77 cm., ossia lo standard di 
un tavolo da lavoro.
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Una mostra ad altezza bambino.
Si, una mostra per bambini, o per lavoratori.
Sarà come entrare in un’officina un po’ sofisticata.
Si, anche se le forme degli oggetti sono tutte reali. Non c’è una proget-
tazione di una nuova forma da parte mia, sono tutte copie di incudini e 
di martelli esistenti. Ho voluto raccontare il processo di lavoro, ma anche 
riportare l’idea affascinante della realizzazione di uno strumento di lavoro 
che servirà a costruire altro.

Però l’estetica è la tua, come anche la scelta dei colori e dei ma-
teriali.
Esatto. La scelta dei materiali e delle tecniche di lavorazione sono sempre 
state centrali nella mia ricerca e, in questa mostra, il legame con le arti 
applicate è più evidente ad esempio nell’uso della tecnica smalto a fuoco 
su rame per le incudini. Si tratta di una lavorazione che oggi si usa poco, 
ma che in passato è stata amata da alcuni dei grandi maestri del design, 
come nel caso della lunga collaborazione di Gio Ponti con Paolo De Poli, 
uno dei più raffinati smaltatori italiani. La cosa complessa è stata cercare 
un forno adatto per la cottura che ho poi trovato a Lecce.

Sei dovuto andare fino in Puglia perché qui in zona non esisteva 
un forno?
Qui non ho trovato un artigiano pronto ad un tipo di collaborazione che 
implica necessariamente uno sforzo a cambiare punto di vista. Ad esempio: 
nella realizzazione delle incudini ho voluto raggiungere un effetto di smalta-
tura che anche a Lecce ho faticato a mantenere, perché comprendeva quello 
che loro considerano un piccolo difetto di lavorazione. Ma è da questo tipo di 
tensione con gli artigiani che ottengo i risultati migliori.

Quindi tu le restituisci la forma, la smaltatura e poi la inforni? E 
questo elemento di colore diverso è voluto?
Esatto. E l’elemento di colore diverso è un dettaglio che ho aggiunto e che 
vuole ricordare la parte usurata dell’incudine. Le incudini saranno poi espo-
ste a parete a 77 cm da terra, mentre i martelli e i bassorilievi con la suola 
di scarpa su una griglia saranno ad installazione libera nello spazio.
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Come mai la suola di una scarpa? È sempre legata all’idea del lavoro 
e del lavoratore?
Si, a un’estetica del lavoro in un certo senso. Anche la griglia stessa ripren-
de uno strumento esistente

In base a cosa scegli il materiale? È una scelta di natura estetica?
No, in questo caso il materiale è legato a un aspetto pratico dell’utensile 
originario, oppure è la tecnica che mi interessa. Il ruolo del materiale è 
centrale per poter raccontare storie e forme diverse che devono funzionare 
insieme.

Infatti il tuo lavoro ha sempre avuto questa “storia”. Ti ho cono-
sciuto anni fa durante la mostra alla Fondazione Pomodoro, Scul-
tura Italiana XXI secolo, era il 2010. Ero assistente di Marco Mene-
guzzo ai tempi, e coordinavo voi artisti. Avevi portato due marmi 
molto raffinati.
In quelle opere c’era ancora un legame più evidente con il design e con un 
certo tipo di estetica che è molto legata alla mia origine brianzola. Oggi 
continuo a recuperare forme, ma in modo più libero.

Il lavoro infatti appare più personale e, a livello estetico, questi 
oggetti sembrano anche più ironici.
Si, anche perché alcune forme sono un po’ curiose e sembrano recuperare 
l’estetica del fumetto.

Infatti è peculiare, sapendo da dove e come sei partito, questa 
evoluzione più scherzosa e meno, passami il termine, seriosa.
Gli undici anni passati in Canada hanno cambiato la mia visione e l’uso dei 
materiali. Anche se oggi la differenza è meno marcata, in Italia è ancora 
fondamentale la figura dell’artigiano, mentre in Canada ci sono luoghi, 
come HomeDepot, con l’accesso diretto a materiali per costruire qualsiasi 
tipo di cosa.

Riguardo al progetto di RAWRAW volevo chiederti che cosa si ve-
drà in questo libro, o “mostra cartacea”, come mi ha spiegato Gian-
nella. Perché il video che gira è un po’ criptico, toiletpaperiano. 
È un progetto specifico nato insieme? Il titolo è bello, come mai 
Tachipirina?
La Tachipirina è stupenda; è la mia salvezza. Il progetto per RAWRAW, cu-
rato da Davide Giannella, racconta il mio metodo di lavoro, ovvero modelli 
in scala che precedono la realizzazione di tutti i miei lavori e il loro possibile 
display in spazi diversi. Le maquette non le mostro mai al pubblico, ma 
in questo libro-mostra diventano protagoniste grazie al lavoro di Andrea 
Rossetti, un bravissimo fotografo e caro amico, al quale ho chiesto di com-
portarsi in modo naturale come quando lavora in mostre reali. Ovviamente 
si sono prospettate delle possibilità diverse, dei punti di vista “impossibili”. 
Quindi è una vera mostra, ma in scala ridotta.
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Quindi cosa vedi? Hai anche delle istruzioni per l’uso?
No, quello che vedi sono delle immagini, una selezione fotografica che ri-
vela il percorso all’interno della mostra, ma anche immagini e dettagli delle 
singole opere. Alcuni scatti svelano la natura delle maquette, altri invece 
costruiscono un inganno quasi perfetto grazie alla qualità della foto e dei 
modelli stessi.

Insomma questo mese per te è il frutto di un percorso denso. Da 
quanto lavori anche sul libro?
Ho iniziato a lavorarci tempo fa. Oltre al tempo di realizzazione dei modelli 
c’erano gli incontri con Andrea per le fotografie, e con i ragazzi di RAWRAW. 
Si tratta ancora di raccontare la storia della costruzione di un oggetto.

Di nuovo dunque l’amore per il processo di lavorazione. Riguardo a 
questo mi chiedevo se parti sempre da un’immagine reale? Come in 
passato con oggetti di produzione industriale, ad esempio.
Si, anche prima lo facevo. C’è sempre una ricerca di immagini, di personag-
gi, di figure o di estetica che mi interessa.

Da quanto lavori con la Schiavo?
Con Federica ci siamo conosciuti a Milano quando lavorava alla galleria Mo-
nica De Cardenas. Questa è la mia quarta personale con Federica Schiavo, 
la prima, Networks, risale al 2009 seguita da L’ultima Sigaretta, Fuori Tema 
e ora The Phantom of the Envil.
Quindi lavorare con due donne, Federica, che è la gallerista, e, da un anno, 
Chiara Zoppelli, la direttrice, ti piace?
Con Federica c’è sempre stato un bellissimo rapporto e con Chiara si è da 
subito instaurato un bellissimo dialogo. Hanno visioni e approcci diversi e 
quindi è doppiamente stimolante.

Torniamo alla mostra. È bello vedere il lavorìo che sta dietro agli 
oggetti, il processo produttivo lungo. Mi vengono in mente le gran-
di sculture in vetro di Diego Perrone, frutto di un lungo e faticoso 
processo.
La mostra di Diego è bellissima e quello di cui parli si vede in quei lavori. 
Abbiamo un approccio molto simile.

Raccontami di MEGA. Come è nato il progetto con Perrone?
Il progetto con Diego è nato dalla voglia di fare un lavoro insieme ed esplo-
rare i meccanismi messi in moto da una collaborazione. Da subito è nata 
una sfida: realizzare un disegno fatto di luce su un supporto emulsionato 
a mano. Era diventato un piacere trovarsi in camera oscura ricavata nella 
cantina di casa di Diego. Poi, grazie a Nicola Ricciardi e a i ragazzi di MEGA, 
siamo riusciti a presentarlo.

C’era dunque già un legame anche con loro? Te lo chiedo pensando 
alla collaborazione con RAWRAW.
Certo, siamo amici, ma c’era anche grande stima reciproca e un immediato 
entusiasmo da parte di tutti.

Ti piace insegnare in NABA?
Si mi piace moltissimo. I miei studenti sono ragazzi del triennio e le lezioni 
sono focalizzate sul processo di ideazione dei lavori e i possibili processi di 
costruzione. Ci sono giorni in cui le lezioni durano dalle 9.00 alle 18.00. Si 
lavora tantissimo.
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Da quanto insegni?
Saranno ormai 4 anni.

Veniamo alle domande più frivole di ZERO. Ormai sei tornato da tan-
ti anni a Milano. Che posti e zone frequenti?
Ho vissuto tanti anni in Isola e ora ho cambiato quartiere. Per necessità vivo 
vicino a porta Genova, lo studio è in zona e la NABA è vicina. Ceno raramen-
te fuori e a pranzo solitamente non mangio

In che senso, per una dieta?
No, è una scelta che ho fatto un anno fa, quella di non pranzare. Però non 
rinuncio mai a concludere la mia giornata con un buon gin tonic, l’unica cosa 
che bevo. Un posto che frequento è il Cape Town.

Quindi in realtà sei un super milanese, perché il Cape Town è un 
luogo storico di Milano.
Mi piace trovare il mio bar dove posso andare anche da solo seduto al ban-
co. Mi piace l’idea del “solito posto” e sentirmi dire “ciao Andrea, come stai”.

E non ceni neppure?
Cenare si. Diciamo che non ho più voglia di mangiare panini o cose già pron-
te, ma non ho un posto mio, non ho un ristorante preferito…
Sto ancora pensando alla cosa del pranzo.

Sarà per colpa della tachipirina?
E invece mostre ne vedi?
Si, appena ho un’occasione vado a vedere mostre e lo consiglio anche ai 
miei studenti. Quasi qualsiasi tipo di mostra, sono molto curioso. E anche se 
la mostra non è ben riuscita, c’è sempre qualcosa da imparare…

E a Milano che gallerie e istituzioni ti piacciono?
Cerco di vedere il più possibile, mi piace molto essere informato. Ho però un 
fascino particolare per quegli spazi dove le scelte architettoniche hanno un 
ruolo importante nel display delle mostre e nella scelta degli artisti.

Anche la Fondazione Prada?
Si, molto. Mi piace il lavoro di Rem Koolhaas per l’uso dei materiali e i con-
trasti che si creano. E poi hanno un programma molto interessante.

Dopo la mostra ti riposerai un po’, spero. Ma hai già progetti futuri 
in mente?
Per ora sto guardando video di parrucchieri e truccatrici dove trovo dei 
processi molto affascinanti…
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María Jesús Espinosa de los Monteros, “Andrea Sala y el desembarco veneciano”, El Pais, 31 Decemeber 2015
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“Andrea Sala. Fuori Tema (Off Topic)”, JULIET art magazine, Thursday 20 March  2014
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“Fuori tema. Andrea Sala”, Cura., April  2014

Fuori tema is the third Andrea Sala’s solo show at Federica Schiavo Gallery, Rome. 
The conceptual starting point of the exhibition is the notion of “off topic”, that is to 
say what escapes fixed categories and occupies marginal spaces between different 
schools of thought. The artist, in particular, refers to the classifications made by art 
historians in order to define specific periods of time or movements, whose names 
usually end with the -ism suffix. These categories, nevertheless, are simplifications 
that cannot include every single artistic expression: Sala is interested in those pe-
culiar deviations from the requirements of a specific category. Departing from the 
positions of Abstract Art, Expressionism and Primitive Art, Andrea Sala has focu-
sed on the work of particular artists such as Helen Frankenthaler, Hermann Finster-
lin and Henry Moore, and created a series of sculptures loosely based on these mo-
vements, conceiving an original code of “off topic” new forms. Among the works 
on display are House and Opera House (all works 2014), Finsterlin-like low relief 
forms industrially carved on slabs of travertine, and Primitivo, a group of eleven 
sculptures recalling Henry Moore’s pieces and made out of briar-root, serving as 
pedestals to surreal pipe mouthpieces in bone, bamboo, brass and methacrylate.

Fuori tema by Andrea Sala
Federica Schiavo Gallery, Rome
Through May 3

Photo credits: Andrea Rossetti
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“Andrea Sala “Fuori Tema (off topic)” at Federica Schiavo, Rome”, Mousse, Wednesday 23 April  2014

Andrea Sala “Fuori Tema (off topic)” at Federica Schiavo Gallery, Rome
April 23~2014

Federica Schiavo Gallery is delighted to present Fuori tema (Off Topic), third Andrea 
Sala’s solo show at the gallery. The new body of works comes from the intersection of 
several apparently unrelated ideas and from an unexpected crossbreeding of common 
forms and materials that seem incompatible, introducing a new formally autonomous 
language to the sources of inspiration.

When the critics, the historians and sometimes the protagonists themselves tell about 
the recent past they usually split the history in specific periods of time or movements, 
labelling them with a proper name – usually ending it with the -ism suffix – which 
identifies a common attitude and similar ideas totally distinguished from whatever came 
before or after it. Abstract Art, Expressionism, Metabolism are just some of examples. 
Nevertheless, these classifications show their limits since several figures who grew up in 
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“Andrea Sala “Fuori Tema (off topic)” at Federica Schiavo, Rome”, Mousse, Wednesday 23 April  2014

a movement can be included between two or even more historical periods. Though sha-
ring some of the assumptions of a group, those particular protagonists often disregard 
its strict requirements and rules ending to new and off topic outcomes. In this exhibi-
tion Andrea Sala paid attention to the notion of off topic conferring value to those less 
travelled ends or marginal spaces between a school of though and its peculiar deviations. 
According to the artist, the off topic theme describes the human condition of nowadays 
which, due to the lack of historical distance, escapes an attempt at classification genera-
ting an unexpected and indefinable aesthetic.

Departing from the positions of Abstract Art, Expressionism and Primitive Art, Andrea 
Sala has focused on the work of particular artists such as Helen Frankenthaler, Her-
mann Finsterlin and Henry Moore, and created a series of sculptures loosely based on 
these movements, conceiving an original code of new forms. The abstract brush strokes 
of Helen Frankenthaler’s painting echoes on the surface of Sala’s three-dimensional 
slabs of glass with shaped edges designed around ceramic shelves. The glass has been 
mechanically engraved on one side by a process of sandblasting and then covered with 
Bondo, a common and widespread American plastic filler used many repair actions, 
coloured with oxides. The use of Bondo encourages the contamination of “high” artistic 
practices and D.I.Y. attitudes, which is spreading rapidly in the aesthetics of the new 
millennium. The volumetric and organic research of Hermann Finsterlin, who played 
an influential role in the German expressionist architecture movement of the early 20th 
century, has been translated in 3D CAD drawings and then transferred in low relief 
forms entirely industrially carved on slabs of travertine. The accuracy and precision of 
the mechanical production has been overtaken by the porosity of travertine that shows 
an irregular perforated surface, ready to be filled with coloured plaster. In a similar way, 
Andrea Sala’s interest for Henry Moore’s use of primitive, organic and ergonomic forms 
led him to create a group of sculptures made out of briar-root which became the bizarre 
pedestals of surreal pipe mouthpieces in bone, bamboo, brass and methacrylate.

The decision of employing specific materials has a central role in Andrea Sala’s work. 
The artist selects them according to the imponderables inner features of the matter 
during each step of the production process. This attitude helps him to undermine the 
orthodoxy of his initial sources and to accomplish new works more and more corrupted 
by several influences and definitely off topic.

at Federica Schiavo Gallery, Rome
until 3 May 2014

Above -Primitivo #4, 2014

Courtesy: the Artist; Federica Schiavo Gallery, Rome. Photo: Andrea Rossetti.
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Marco Sammicheli, “Andrea Sala - Fuori Tema (Off Topic)”, Zero, March 2014
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Eleonora Scoccia,“Andrea Sala. Fuori Tema (Off Topic). Galleria Federica Schiavo, Roma”, Exibart, Tuesday 22 April  2014

Fino al 3.V.2014
Andrea Sala. Fuori Tema (Off Topic)

Galleria Federica Schiavo, Roma

Contro le etichette. Andrea Sala mostra i risultati di una ricerca che 
indaga i margini che separano le correnti artistiche. Attraverso un 
connubio tra forme e materiali apparentemente inconciliabili

Partendo dall’arte di alcuni esponenti delle grandi avanguardie del 
‘900, l’artista tenta di andare “fuori tema” superandone i fondamenti 
mediante la contaminazione tra arte e industria. A risentire della pit-
tura astratta, carica di colori vivaci e brillanti, di Helen Frankenthaler 
è la serie degli Untitled ammirabile in mostra: pannelli di vetro - pog-
giati precariamente su mensole di ceramica – caratterizzati da bordi 
sagomati ottenuti mediante la tecnica della sabbiatura e riempite di 
“Bondo” (stucco americano solitamente utilizzato per le riparazioni) 
su cui Sala ha steso campiture di colore acceso. 

pubblicato martedì 22 aprile 2014

Nella ricerca artistica di Andrea Sala tradizione, industria e artigiana-
lità si incontrano a metà strada distillando un alfabeto ricco di nuove 
forme e idee. Dal mixaggio di forme e materiali tanto diversi quanto 
lontani tra loro ne è scaturito un linguaggio autonomo e originale. 
L’attenzione e il disappunto di Sala si focalizzano sulla netta e rigida 
schematizzazione a cui la critica ha sottoposto le correnti artistiche 
mediante il suffisso “-ismo” (es. Futurismo, Espressionismo ecc..) 
quando invece i protagonisti ne hanno spesso  superato i presuppo-
sti andando, appunto, “fuori tema”. 
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Eleonora Scoccia,“Andrea Sala. Fuori Tema (Off Topic). Galleria Federica Schiavo, Roma”, Exibart, Tuesday 22 April  2014

I bassorilievi esposti, lavorati attraverso la tecnica dell’incisione 
industriale, rappresentano invece trasposizioni in travertino delle 
piante mai realizzate di alcune “architetture organiche” elaborate 
dall’espressionista Hermann Finsterlin negli anni ‘20 – ristoranti, 
case, ambienti di uso quotidiano dalla geometria morbida e sinuosa 
- dove le spaccature del materiale vengono ipoteticamente riparate 
dall’artista per mezzo di scie di bondo colorato. 
Rifacendosi agli artisti – in particolare ad Henry Moore – ispirati alle 
linee morbide e naturali delle forme primitive e organiche, Sala ha 
coniato l’opera Primitivo, un gruppo di sculture realizzate in noce e 
radica di erica le cui naturali spaccature sono, anche qui, riempite 
dal bondo. Da ogni scultura dipartono bocchini per pipe e antenne, 
rispettivamente in osso/bambù e ottone, a indicare come la mano 
dell’uomo riesca a plasmare il materiale originario in molteplici 
oggetti di uso quotidiano. L’arte di Sala rappresenta un contributo 
all’arte contemporanea che, per mancanza di distanza storica, sfug-
ge a qualsiasi tentativo di classificazione e definizione. Collocan-
dosi a cavallo di più teorie artistiche, Sala ne tradisce i presupposti 
sfociando automaticamente nel “fuori tema”. 

eleonora scoccia
mostra visitata il 1 aprile 2014

dal 20 marzo al 3 maggio 2014
Andrea Sala. Fuori Tema (Off Topic)
Galleria Federica Schiavo
Piazza Montevecchio 16 - (00186) Roma
Orari: dal martedì al sabato 12 – 19
Ingresso gratuito
Info: 0645432028, info@federicaschiavo.com
        www.federicaschiavo.com
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Pericle Guaglianone,“Modernismo sogno fragile. Andrea Sala da Federica Schiavo”, Artribune, Monday 7 April  2014

Modernismo sogno fragile. Andrea Sala da 
Federica Schiavo

Nella girandola di inaugurazioni della settimana calda di Roma, 
Federica Schiavo punta tutto sul trentacinquenne lombardo Andrea 
Sala. Per la seconda volta negli spazi di piazza Montevecchio, fino 
al 12 novembre.

Scritto da Pericle Guaglianone | lunedì, 7 aprile 2014

Terza personale romana per Andrea Sala (Como, 1976; vive a Mi-
lano e Montréal). Per l’occasione l’artista convoca una trinità di 
nomi piuttosto ferrea, composta dalla pittrice greenberghiana He-
len Frankenthaler, dall’architetto Hermann Fisterlin e dallo scultore 
Henry Moore, per immergere modalità e stilemi dell’estetica no-
vecentesca più “pura” e monumentale, in territori il cui paradigma 
di riferimento è invece interstiziale,unmonumental e do-it-yourself. 
L’esposizione è convincente quando gli innesti metalinguistici 
con cui l’artista dà corpo allo scarto in questione – spesso si trat-
ta di applicazioni coprenti di colore quasi fluo – risultano meno 
gratuiti e più sorprendenti. Alcuni passaggi sono un po’ anemici, 
ma c’è di buono che nel far reagire titanismo modernista e forme 
germinali da sogno portatile Sala non scade mai nel vintagismo.

Pericle Guaglianone

Roma // fino al 3 maggio 2014
Andrea Sala – Fuori tema (Off Topic)
FEDERICA SCHIAVO 
Piazza Montevecchio 16
06 45432028
info@federicaschiavo.com 
www.federicaschiavo.com

Andrea Sala, Primitivo, 2014 - photo by Andrea Rossetti - courtesy 
Federica Schiavo Gallery, Roma
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Saulo Madrid, “Contemporary dialogue in Sculpture: Andrea Sala”, Whatscontemporary.com, February 4, 2012

An architect once said to me that painting – or any piece that resides in a gallery or museum, 
for that matter – was less relevant than architecture in Contemporary Society. Her statement 
appalled me because I felt she forgot the paramount influence painting and sculpture have had 
on her craft.  The way linear perspective changed painting during the renaissance and gave birth 
to Leonardo’s Last Supper. I wanted to point out to her how Malevich and Kandinsky’s geome-
trical forms influenced modern architecture. Instead, I stayed quiet and wondered about the 
contemporary desire to declare some art forms more relevant than others. We seem to forget 
that they are in a constant dialogue. The way the fashion cycle has influenced the production of 
many contemporary artists. However, there are artists who do not follow the insane production 
cycle and truly produce work in dialogue with other disciplines. This is precisely what I found in 
Andrea Sala’s sculptural work. Sala is an Italian sculptor/designer who shares his time between 
Milan and Montreal. He has presented work at the Kaleidoscope space in Milan and exhibited art 
in a Commercial Street shop window in London; a clever play on installation as high-end con-
sumerism product. He is influenced by architecture, painting, and design. His approach seemed 
incredibly relevant and contemporary. His work evokes his erudition in the many disciplines that 
influence in his work. The complexity, yet playfulness makes his pieces appear effortless.

 
My first encounter with Andrea Sala’s work was at the Molinari foundation in Montreal. When I 
entered the building, I saw only familiar face: Sala. He greeted me and gave me a tour of his 
work. My first response to him was that it seemed as if Molinari’s paintings had jumped out of 
the canvas into the gallery space as contemporary sculptures. It was a dialogue between a mo-
dernist painter and a contemporary sculptor. Andrea explained that he sees his pieces in three 
dimensions occupying the space, “a painting does not have to be suspended on a wall.” He later 
told me that his passion is the dialogue between him, the artist and the space he is working 
with. This is well articulated in his work. He employs many of the shapes and colors of Molinari’s 
painting and creates colorful geometrical and minimalistic pieces in which he uses a variety of 
materials. He uses wood as a functional part of the sculptures. He melts plexiglass into a fluid 
form hanging off the wood panels, a little like the melted watch of Salvador Dali; the result is 
playful and delightfully delicate.

After this initial encounter, we sat down the day before his departure to Milan at a favorite spot, 
La Buvette Chez Simone. In this small bistro we discussed his process, and what inspires him. I 
asked him if he considers himself an artisan, or if he sees himself as a designer. He responded 
that he is a designer who sculpts. I tried to understand the difference by asking him about the 
etymology of the word “design.” We spoke about the difference of the word “dessin” or “dessein” 
in French and the Italian ”disegno,” to the Latin “designo”. The fact that Sala is fluent in French, 
English and Italian made the conversation more insightful, and allowed us to play with semanti-
cs in order to understand his visual repertoire. In English, I believe the nuance between “des-
sin” and “dessein” does not exist. We use the word “design” to describe almost anything; it has 

CONTEMPORARY DIALOGUE IN SCULPTURE: ANDREA SALA
Posted by Saulo Madrid on Saturday, February 4, 2012 
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become so ubiquitous in contemporary culture that we think of McCondos, and McArt in mass 
production when we speak of design. The word design in French, Italian, or Latin has a dual 
function. The first is the drawing, and the line, “dessin.” The second, “dessein”, is the intention 
of executing something with a purpose. Andrea Sala is one of the rare sculptors and designers 
who works with conceptual intention and designs an art piece with extreme precision to the line. 
Sala explained that he starts by drawing on paper, “with no technology.” Subsequently, he ma-
kes a model with the proportions, “but not the real size.” He then speaks to the artisans to see 
what is possible for each piece. He works like a conductor or film director with the materials he 
chooses. Andrea explained that in those dialogues he tries to keep his conceptual idea as pure 
as possible. If an artisan tells him it is impossible to produce a piece in this color, he will engage 
with him to have it produced as he designed it. He does not like to leave it to chance to determi-
ne the final product of his design.

His “dessein” or purpose as an artist is a perpetual dialogue with other artists that have influen-
ced him. He told me that early in his career he dealt with one artist at a time. It was like he was 
responding to the visual spectrum of a particular artist. Now, analogously to his experience in 
using a multiplicity of materials, he converses with many artists to create his work. As he has 
grown as an artist, his repertoire of material has grown with his ability to engage with different 
architectural spaces, architects, and artists. Curiously, when I asked Sala what was the most 
profound difference between living in Montreal and Milan, he responded candidly that Home 
Dépot had changed his life. I laughed. He explained that it was the availability of materials that 
was not the case in Italy that changed his perspective of working in North America and in Euro-
pe.

My conversation with Andrea Sala and his artistic output is a clear example of how pieces in a 
museum or in a gallery are still relevant in contemporary culture.
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Terence Tech, “Cura. & The Commercial Road Project Andrea Sala”, Satellite Voices.com, 6 dicembre 2011

CURA. & THE COMMERCIAL 
ROAD PROJECT: ANDREA SALA
 
on Monday

Part Three: A window into the Roman art scene with the cura. 
collective and the London Metropolitan University

Text by Terence Teh

The Roman independent publisher and exhibitors cura. are working with the London Metropolian 
University for a year-long art project, entitled The Commercial Road Project. Celebrating up-
and-coming Roman and London artists in the East End of London, it’s a window into the Italian 
contemporary arts scene, starting with the current featured artist, Andrea Sala and his “TUTI 
FRUTI_” installation. We’ll be delving deep into the project over the next few months, and after 
introducing cura. with our previous interview with cura. founders Ilaria Marotta and 
Andrea Baccin, Satellite Voices meets the Tropicalismo artist, Andrea Sala.

Satellite Voices: What do you see is between the relationship with London and Rome?
Andrea Sala: They are both very sophisticated and beautiful cities, where big things and small 
things could take place at the same time. In both places a different kind of informality and im-
promptu attitude is allowed.

SV: Can you introduce the goals with your piece?
Andrea Sala: I’m very interested in the “art” of the display. I was very keen on working on this 
project as I could really experiment, because reflecting on the display logic and quality was real 
and necessary considering the space which hosted the project, a window shop.

SV: What was the most inspiring thing about working in London - in situ?
Andrea Sala: I particularly enjoyed the immediacy of everything. I literally felt as I was thrown 
in a window shop and I had to perform for the viewers. In adapting to this different condition, I 
had to invent a vocabulary and an imagery that was understandable quite quickly by everybody. 

SV: What inspires you about the area that you live and work in?
Andrea Sala: It’s fascinating to live in two different places. You take advantage of the qualities 
of both and you tend to select the best things in one place (both in terms of goods and objects, 
and in terms of values) and bring them with you in the other. It pushes me to experiment as 
it’s very difficult to keep, for example, a consistent way of producing my pieces: so it’s actually 
better to twist your way and incorporate a different sensibility. I like it as it’s a way to surprise 
myself.

SV: How would you describe your personal style with your work?
Andrea Sala: In this moment I could say I’m embracing the attitude of the Tropicalismo.
 
SV: What’s next? 
Andrea Sala: A residency and a show at the Fondazione Guido Molinari in Montreal, where I 
will make some pieces related to my approach with the works of two other artists: Bruno Munari 
and Guido Molinari.



FEDERICA SCHIAVO GALLERY

Daniela Trincia, “Andrea Sala. L’Ultima Sigaretta | Federica Schiavo Gallery, Roma”, Espoarte.net, 27 September 2011

ANDREA SALA. L’ULTIMA SIGARETTA | Federica Schiavo 
Gallery, Roma

INTERVISTA AD ANDREA SALA DI DANIELA TRINCIA

23 settembre – 12 novembre 2011

Tre display allestiti in altrettanti ambienti della Galleria Federica Schiavo, costruiscono la seconda 
personale di Andrea Sala (Como, 1976; lavora tra Milano e Montreal). Appositamente realizzati per l’oc-
casione, sono la tangibile traduzione della riflessione che l’artista ha condotto su alcune specifiche 
incisioni di Giovan Battista Piranesi. Ammirate in una mostra nella Fondazione Cini (Le Arti di Piranesi, 
Venezia, 28 agosto 2010 – 9 gennaio 2011), in cui è stata evidenziata la poliedricità di Piranesi, in grado 
di indossare allo stesso tempo le vesti dell’architetto, dell’incisore, dell’antiquario, del vedutista e del 
designer. È quest’ultimo aspetto che maggiormente ha suggestionato Andrea Sala. È nelle tavole delle 
Diverse maniere d’adornare i Cammini (1769) che Sala si è smarrito. Un elemento, accessorio come 
il camino, diventato per Piranesi centrale di uno specifico filone di studio e di ricerca, ha affascinato 
l’artista. Ma ciò che ha maggiormente attirato la sua attenzione sono state le singole caratterizzazioni 
di ciascun camino, attraverso il fumo scaturito dalla combustione della legna all’interno del camino 
stesso. Anziché presentarsi come un oggetto statico e vuoto, quale può essere in un progetto, in que-
sto modo ogni camino sembra attraversato da un lampo vitale; e ogni fumo non è un’asettica ripropo-
sizione di nuvole standard, che si differenziano e si conformano a quello specifico camino, diventando 
parte integrante dell’oggetto stesso. Sono state, perciò, le curve, le linee di queste nuvole di fumo, mai 
uguali e sempre diversificate, capaci di esprimerne la densità e la consistenza, a innescare in Andrea 
Sala, uno approfondimento. Il risultato sono i lavori esposti nella galleria romana, raccontati dallo 
stesso artista.

Daniela Trincia: Nell’illustrare il tuo lavoro, ricorri 
spesso all’utilizzo del termine display, cosa intendi 
con questa parola?
Andrea Sala: Per me display sta ad indicare lo spazio 
nel suo insieme che concorre alla presentazione del la-
voro, come una sorta di scenografia in cui ogni elemento 
occupa la sua specifica collocazione; è la somma dello 
spazio e dei diversi elementi con i quali esprimo il lavoro 
nel suo insieme.

Solitamente, nelle tue opere, prendi le mosse 
dall’analisi di alcuni elementi di design che rielabori 
e stravolgi fino ad annullare completamente l’ogget-
to da cui sei partito. In questo caso però parti non 
da un oggetto ma da un elemento completamente 
immateriale come il fumo, guardando con particola-
re attenzione alla figura di Piranesi come designer, 
come mai?
Per me il design è parte del mio DNA. Nato in una zona, 
la Brianza, in cui c’è la più grande concentrazione di 
produzione di elementi di arredamento, sin da bambino 
mi sono relazionato ad esso. Quello che però ha sempre attirato la mia attenzione non è tanto il processo 
progettuale e industriale che conduce alla realizzazione di un oggetto, quanto i diversi elementi, le linee e le 
forme, che lo esprimono. Nel caso di Piranesi e dei fumi dei suoi camini, sono stato affascinato dall’intensità 
delle linee d’incisione capaci di esprimere, attraverso spessori diversi, l’intensità del fumo stesso, conferendo 
così una certa vitalità al camino.
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Quindi, qual è il tuo approccio al design?
Ciò che mi interessa è il processo, il modo in cui il progetto si è sviluppato, analizzandolo per immaginare altre 
possibilità, riformulando così un nuovo immaginario, attraverso l’accumulo di immagini. Mantenendo sempre 
l’attenzione sulle forme pure, sui colori primari e sui materiali, nonché lo stretto dialogo con lo spazio, anch’es-
so fondamentale perché ingloba e relaziona gli oggetti che, rielaborati, cambiano l’originaria funzionalità.

Guardando a Piranesi, sei andato molto più indietro in rapporto agli artisti solitamente studiati …
Sì, solitamente ho guardato lavori molto più vicini a me, spaziando però da Sottsass a Le Corbusier, da Alvar 
Aalto a Mies van der Rohe. In questo caso, l’attenzione per Piranesi è per il ruolo che ha ricoperto nella mo-
dernità, avendo anticipato il ruolo dell’architetto e del designer contemporanei.

Rispetto al tuo cammino artistico, come collochi questi ultimi lavori?
In confronto ai precedenti lavori ci sono delle piccole ma importantissime novità. Principalmente, anziché far 
realizzare le singole parti da specifici artigiani (fabbro e falegname), alcuni elementi, cioè i gessi, li ho voluti 
realizzare personalmente. Questa scoperta della dimensione artigianale, oltre ad aver rappresentato una pia-
cevole sorpresa, è stata fonte di piccole soddisfazioni seguite ad alcune sconfitte riportate quando i gessi, nel 
corso dei primi esperimenti, non prendevano le forme che io desideravo. Dopo numerose prove, ho raggiunto, 
in termini di forme, spessore e cromia, quanto mi ero prefigurato, e di questo sono molto soddisfatto. L’altra 
novità è l’inserimento di alcune basi scultoree, da utilizzare come sedute. Seppure posizionati in uno specifico 
punto, col quale intendo offrire il mio punto di vista, su queste basi il visitatore può appunto sedersi ed entrare 
così in diretto contatto con i lavori, immergendosi in essi, osservandoli anche da un punto di vista diverso dato 
da una visione non esclusivamente eretta e non distante.

Mettendosi seduti, colpisce il freddo intenso…
È proprio questa la sensazione che volevo sollecitare, nel tentativo di stimolare anche altri sensi.

Parliamo quindi del primo display che apre la mostra, che da subito presenta tutti gli elementi proposti 
negli altri due, con differenti declinazioni…
Da subito, presento tutti gli elementi che costruiscono la composizione. La base scultorea con la quale invito 
il visitatore ad entrare nel display; i gessi, con differenti e particolari sfumature ottenute con l’aggiunta di 
pigmenti capaci di raggiungere quella specifica tonalità cromatica; la griglia, in acciaio lucido, ad indicare 
quella rete solitamente posizionata nei camini per contenere i zampilli di fuoco. E da essa fuoriesce il fumo, 
che prende corpo nelle diverse forme geometriche del cerchio e del triangolo, le linee e le forme desunte dai 
camini di Piranesi. Ci sono poi delle piccole sorprese: avevo previsto che la griglia avrebbe riflesso la luce, ma 
solo al termine dell’allestimento ho potuto ammirare la reale consistenza e bellezza del riverbero.

Hai preferito utilizzare solo i tre ambienti e non il corridoio …
Sì, sin dall’inizio ho pensato solo allo spazio dei tre ambienti distinti, perché volevo che ognuno fosse conchiu-
so.

L’Ultima Sigaretta sta a indicare l’ultima che intendi fumare?
In effetti fumavo, ma ho smesso da oltre sette anni. Il titolo vuole indicare quel piacere che si può provare 
quando si fuma, appunto, l’ultima sigaretta della giornata. È quindi quell’invito alla sosta, alla pausa, per assa-
porarsi appieno il gusto dato da quella sigaretta.

Andrea Sala. L’Ultima Sigaretta
Federica Schiavo Gallery
piazza Montevecchio 16, Roma
Info: +39 06 45432028
info@federicaschiavo.com
www.federicaschiavo.com
23 settembre – 12 novembre 2011

Daniela Trincia, “Andrea Sala. L’Ultima Sigaretta | Federica Schiavo Gallery, Roma”, Espoarte.net, 27 September 2011
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“Il Premio Giovani Collezionisti va ad Andrea Sala e alla galleria Federica Schiavo”, Artribune.com, 8 May 2011
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Guendalina Fazioli, “Andrea Sala. L’ultima sigaretta”, ZERO Roma, Cultura, 1-15 October 2011, p. 47
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Virginia De Simoni, “Andrea Sala, L’ultima sigaretta”, Seroxcult.com, Monday 10 October 2011

Lunedì 10 Ottobre 2011 10:54
INVITO ALLA SOSTA

Andrea Sala, L’ultima sigaretta - Roma, Federica Schiavo Gal-
lery - dal 23.09 al 12.11.2011

di Virginia De Simoni

L’esibizione delle opere di 
Andrea Sala (Como, 1976), 
per la seconda volta ospi-
te della Federica Schiavo 
Gallery, va vista almeno 
due volte, per poterne gode-
re appieno.

È un’esposizione assoluta-
mente intellettuale e tecnica, 
che corre perciò il rischio di 
risultare fredda.

Ma in realtà è solo da inte-
riorizzare e, ad una seconda 
lettura, si riesce infine ad 

entrare nel particolare mondo dell’artista brianzolo: un immaginario allo stesso tempo 
rigoroso e creativo. Le incisioni di Giambattista Piranesi sono alla base del suo ulti-
mo lavoro: una serie di caminetti è il punto di partenza della ricerca che porta Sala ad 
uno studio sul fumo, e che approda nello spazio romano elaborato fino alla massima 
sintesi.

Il fumo diventa una forma geometrica elementare semplice e di colore delicato, i cui 
contorni non cessano di denunciarne la fonte. Ogni opera, o display, come egli stesso 
definisce queste eccezionali installazioni, presenta un elemento puramente innova-
tivo: una seduta di granito policromo (che a tratti ricorda la forma di una sigaretta 
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Virginia De Simoni, “Andrea Sala, L’ultima sigaretta”, Seroxcult.com, Monday 10 October 2011

appena spenta) su cui il visitatore è invitato a sedere.
L’artista propone un personale punto di vista da cui osservare l’opera, ma anche un 
non-luogo in cui fare una sosta, tirarsi fuori, staccare completamente.

Il pubblico ha così la possibilità di scegliere se lasciarsi guidare, e Sala stupisce in 
ogni spazio con display sempre diversi: le griglie e i pannelli in acciaio riflettono la 
luce dell’ambiente e sono lavorati artigianalmente per la prima volta da egli stesso, 
che li mostra con un inedito orgoglio.

Questi materiali industriali, alterati in vari modi, sono i protagonisti incontrastati 
dell’esposizione: l’odore dell’industrial design pervade da cima a fondo l’intero percor-
so espositivo.

Non a caso, fanno parte del suo background gli studi in questa giovane disciplina, e 
l’influenza della Brianza - zona con la maggiore concentrazione di fabbriche dedite 
alla produzione di arredamento in Italia - ha cambiato l’artista in un modo apparente-
mente irreversibile.

Ciò che lo affascina è il processo di 
fabbricazione, la scomposizione delle 
immagini, la maniera in cui egli può 
giocare con queste e creare forme nuo-
ve, contaminarle.

Per questa sua inclinazione alla scom-
posizione, all’isolamento dell’immagine 
semplice, è d’obbligo un accenno alla 
mostra della primavera 2009 nella 
stessa sede, quando Sala aveva de-
ciso di attingere immagini dal mondo 
tecnologico ed aveva ideato una serie 
di display che rimandavano al mondo 
della televisione: le diverse tipologie 
di antenne, i fermo-immagine dell’in-
tervallo, i microfoni, tutto in maniera 
puramente grafica e sintetica.

La ricerca è ovviamente evoluta, ed si 
presenta oggi più personale, ma anche 
più profonda.
L’invito è di andare a sedersi sulle sedie 
di granito più e più volte.
O magari no: di scegliere personalmen-
te da dove osservare i display.

Pics’ credits & courtesy
1_Andrea Sala, Empire, 2011
ferro, ceppo di gres, pastello
installazione, 45 x 225 x 208 cm
Empire 40 61, 2011
acciaio, spray acrilico,legno dipinto
61 x 40, 5 x 18,5 cm
 
2_Andrea Sala, Empire, 2011
acciaio, ferro, gesso, acrilico spray, ceppo di gres
installazione, 55 x 200,5 x 245 cm
Strutture 2, 2011
legno, gesso, acquerelli
116 x 76,5 x 3 cm

3_Andrea Sala, Strutture 2, 2011
legno, gesso, acquarello
116 x 76,5 x 3 cm
courtesy Giorgio Benni

4_Andrea Sala, Networks, 2009
ferro, acciaio, stampa su cotone, acrilico spray
installazione, 116 x 76,5 x 3 cm

All pics’ courtesy Federica Schiavo Gallery, Roma
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Elena Bordignon,“Short Interview n° 10 > Andrea Sala - Galleria Federica Schiavo”, Art * Texts * Pics, 28 September 2011

ATP: Mi spieghi la mostra in poche righe?
Andrea Sala: In ‘L’ultima sigaretta’ ho voluto continuare la mia ricerca su quelle forme misteriose e 
quotidiane che costituiscono la nostra memoria visiva, sulle qualità quasi alchemiche dei materiali 
e sulla loro resistenza e reazione alle diverse tecniche di lavorazione. Attraverso un processo di ridu-
zione di questi elementi all’essenziale ho cercato di creare delle scene che indicano simultaneamente 
più spazi e più tempi e capaci di trasformare lo spazio della galleria in una sorta di paesaggio interno.

ATP: Le opere in mostra partono da una tua riflessione sulle tavole dei 'camini' dell'ar-
chitetto Giovanni Battista Piranesi. Cosa ti ha affascinato di questo argomento?
AS: Mi interessa la capacità di stratificazione formale e linguistica di Piranesi.  Nel-
le sue tavole il camino diventa pretesto e display del complesso sistema culturale di rife-
rimento legato a elementi stilistici desunti dal passato, ma che l’incisore al contempo or-
ganizza in scene capaci di coinvolgere lo spettatore entrando in risonanza con lo spazio 
(specialmente con l’espediente dei fumi). Allo stesso modo in mostra presento una serie di 
gruppi scultorei che, nel loro insieme, mettono in scena la stessa idea di display quale siste-
ma di presentazione del mondo coordinato e ambiguo di forme e segni che costituiscono la 
base di un linguaggio visivo comune stratificato e soprattutto il loro rapporto con lo spazio. 

28/09/11 

Short Interview n° 10 > Andrea Sala - Galleria Federica Schiavo 
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ATP: Perché hai deciso di suggerire un'esperienza guidata dell'intera mostra attraverso dei 
precisi punti di osservazione?
AS: Mi interessava poter imporre un punto di vista allo spettatore così come naturalmente succe-
de nel caso dell'uso di media bidimensionali come disegno, fotografia, pittura. Ma, attraverso veri 
e propri piedistalli/sedute, nelle mie sculture lo spettatore è anche proiettato e integrato nell’ope-
ra. 

ATP: Quali tipo di display hai pensato per questa mostra?
AS: Ho pensato a una struttura capace di mettere in relazione le forme primarie su cui ho lavo-
rato in una sorta di griglia linguistica universale capace di includere lo spettatore. Per questo 
l’elemento base del display è una grande griglia che io chiamo ‘supergriglia’ in omaggio alla 
supersuperficie teorizzata all’inizio degli anni ’70 dal Superstudio. Realizzata in ferro o in acciaio 
la griglia definisce il ‘campo’ rispetto al quale le figure prendono posizione costruendo una sorta 
di scena silenziosa.

ATP: Perché questo titolo 'L'ultima sigaretta'?
AS: ‘L’ultima sigaretta’ si riferisce a una pausa, a un momento di riflessione con il quale lo spet-
tatore, nel ruolo di un moderno pensatore seduto su una sorta di piedistallo brancusiano, entra in 
dialogo con le altre forme che compongono la scultura e allo stesso tempo ne completa l’architet-
tura. 

Elena Bordignon,“Short Interview n° 10 > Andrea Sala - Galleria Federica Schiavo”, Art * Texts * Pics, 28 September 2011
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 “Andrea Sala alla Federica Schiavo Gallery”’, Arteecritica.it, 22 September 2011

ANDREA SALA ALLA FEDERICA SCHIAVO GALLERY

Per la sua seconda personale nello spazio romano di Federica Schiavo, An-
drea Sala elegge a modello di riferimento la struttura compositiva dei camini 
di Piranesi: la ricerca di una traccia formale orchestrata architettonicamente, 
frutto di un immaginario eclettico fatto di prelievi culturali molteplici, conduce 
l’artista a L’ultima sigaretta, una mostra che conguaglia nel dispositivo sculto-
reo l’attento lavoro sulla fonte settecentesca.
Sala rielabora autonomamente l’idea del piedistallo, costruendo delle basi/
pedane che aprono il visitatore alla fruizione partecipata, alla possibilità di 
vivere l’opera stessa attraverso il percorso guidato dalla seduta – che diventa 
così pure luogo di stasi contemplativa, di meditazione. Elemento centripeto, la 
colata di gesso descrive le traiettorie incontrollate e sostanzia di materia natu-
rale, organica il movimento flessuoso e rarefatto del fumo (quello di un camino 
acceso, come quello che avvolge il fumatore); intorno al fulcro spontaneo e 
primitivo di un flusso lasciato apparentemente al caso, la geometria definita e 
pura di triangoli, quadrati e cerchi è un intervento che riduce e astrae, sup-
portato dall’uso di colori primari che richiamano l’origine e nel contempo la 
inseriscono in una “progettazione” formale serrata, ma sempre libera.
I dettagli realizzati col metodo a bagno d’acido delle lastre d’incisione e la 
sperimentazione su materiali come rame, bronzo, gesso, pietra e ferro aumen-
tano l’idea di un’indagine laboratoriale che conduce a risultati tecnico-formali, 
ma anche e soprattutto a soluzioni di contenuto che dal modello si distaccano: 
sono cenni, indicazioni, richiami ad un percorso di costruzione personale, 
scaturito dall’autonomia immaginativa. 
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Maria Azzura Rossi, “L’ultima sigaretta”’, Cosebellemagazine.it, 27 Septermber 2011

L’ULTIMA SIGARETTA 

Il weekend lungo dell’arte contemporanea a Roma ha dato via libera all’aper-
tura di moltissime mostre nelle varie gallerie della città, sempre pronte a 
regalare ottimi artisti agli occhi ingenui di chi proprio di arte non s’intende. 
E’ questo il mio caso, che memore dalla passeggiata dello scorso anno, ha 
preso la direzione della Federica Schiavo Gallery, per vedere L’ultima sigaretta 
di Andrea Sala.

La galleria presenta spesso il lavoro di artisti/scultori molto vicini al mondo 
architettonico. Sala si ispira a Piranesi, al suo spirito compositivo, mescolando 
elementi solidi e materiali primitivi per formare spazi e ambienti puri, semplici 
duri per le forme e allo stesso tempo dolci nei colori pastello. 

L’ispirazione architettonica è nelle forme che guidano chi passeggia lenta-
mente e con attenzione attraverso i pezzi di gre’, ferro, gesso e rame distibuiti 
nelle sale con composizioni semplici e dettagliate allo stesso tempo.

Non mi dite che non avete un pomeriggio libero fino a metà novembre, non vi 
crederei.



FEDERICA SCHIAVO GALLERY

Luca Labanca,’”Orazione dell’ozio. Per l’aereo Andrea Sala”, Artribune, Thursday 30 Semptember 2011

Orazione dell’ozio. Per l’aereo Andrea Sala

Nella girandola di inaugurazioni della settimana calda di Roma, 
Federica Schiavo punta tutto sul trentacinquenne lombardo Andrea 
Sala. Per la seconda volta negli spazi di piazza Montevecchio, fino 
al 12 novembre.

Scritto da Redazione | venerdì, 30 settembre 2011 

L’arte è un lusso che, evidentemente, ci possiamo ancora per-
mettere,. La proposta di Federica Schiavo ne è coraggiosa testi-
monianza; sollevare facili polveroni è pratico, affidarsi alla ricerca 
– tautologica – è valoroso. Andrea Sala (Como, 1976) pone sulla 
scacchiera un esercizio di stile che non pecca d’arroganza. Il nome 
di Piranesi, che aleggia nel comunicato, non è il primo che le opere 
suggeriscono. Più semplice leggere un certo rigore formale dei bei 
tempi che furono; ne sia riprova la tavolozza ristretta ai primari ad-
ditivi e il ricorso alle sole geometrie di quadrato, cerchio e triangolo.

È la materia a riservare le sorprese più piacevoli. Sala declina poe-
ticamente le dissonanze tra la lucida ragione del metallo e l’imprevi-
sta matrice del gesso. I lavori orbitano tra ombre e riflessi puntuali, 
linee rette e confini sdrucciolevoli: un balletto aereo e castissimo.

Luca Labanca
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L’arte di Moroso

L’installazione di Andrea Sala e Francesco Simeti in via Pontac-
cio prolungata di una settimana Leggi

Angela Zanatti, ‘L’Arte di Moroso: L’Installazione di Andrea Sala e Francesco Simeti in Via Pontaccio’, At Casa, 2010

Arte e design per raccontare i pezzi storici della collezione Moroso

Salone concluso, per la gioia di chi se lo era lasciato sfuggire, Moroso comunica la decisione di prolungare 
l’installazione Tumbleweed degli artisti Andrea Sala e Francesco Simeti per una settimana extra. È un’otti-
ma notizia perché, in questo lavoro prettamente artistico, si legge a chiare lettere il pensiero forte che ha 
animato le zone di frontiera della design week meneghina.
Se ancora qualcuno si interroga sulle differenze e i punti in comune tra arte e design, è più interessante 
vedere come questi due settori possano interagire per fare – e dire – qualcosa di buono e intelligente. 
Quest’anno ci sono stati diversi esempi di una tendenza astratta, che sembra allontanarsi dalle logiche di 
mercato a favore di una riflessione più profonda e necessaria. Come se, finalmente, il popolo del design 
sentisse il bisogno di interrogarsi, di sforzare i limiti teorici per trovare una nuova collocazione e un signifi-
cato diverso.
Anche in questo senso, è degno di nota l’impegno coraggioso di un brand come Moroso, che accetta di 
buon grado l’intervento di Francesco Simeti e Andrea Sala sui pezzi d’archivio. L’allestimento prevede una 
serie di sedute che sono state selezionate dai due artisti dopo una lunga ricerca. 
Dai profili di questi oggetti sono state tratte sagome realizzate con materiale diverso e montate su semplici 
pali in legno, per diventare strutture protettive. I pattern che ne rivestono alcune parti sono presi da un 
libro antico sui cactus e rielaborati da Francesco Simeti con immagini che rievocano l’inquinamento, il 
degrado, la sovrapproduzione che minaccia la natura. 
Il risultato, surreale, genera un deserto ideale punteggiato da piccole architetture precarie che schermano i 
mobili di Moroso, diventati ombre blu notte, e i visitatori.
Un’operazione artistica, senza dubbio, che usa il design come strumento e lo esalta allo stesso tempo, 
potandolo al centro della scena. I pezzi storici, (ma si arriva fino alla produzione dello scorso anno), non 
perdono la funzione originale di seduta, per offrire un ricovero confortevole, mentre la mancanza di colore 
esalta forme e profili. La sensibilità di Andrea Sala, che da sempre ragiona sugli oggetti e la loro proget-
tazione, e quella di Francesco Simeti, che da piccolo voleva fare il naturalista e ha per oggetto preferito 
una vecchia bicicletta ereditata, si incontrano per generare una visione straordinaria. E in questo spazio 
desertico, popolato di ombre e accampamenti, sembra davvero di veder rotolare i cespugli secchi spinti dal 
vento che danno il nome all’opera.

di Angela Zanatti, foto di Johannes Mueller
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Noah Stolz, ‘Emerging Artists: Andrea Sala’, Kaleidoscope, 2010



FEDERICA SCHIAVO GALLERY

Noah Stolz, ‘Emerging Artists: Andrea Sala’, Kaleidoscope, 2010
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Serena de Dominicis, ‘Andrea Sala’, Arte e Critica, Giugno/Agosto, 2009
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 Giulia Guzzini, “Nothing by a Show”, Domus, July 2009
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 Giulia Guzzini, “Lo Spacioux tra +1 e -1”, Domus, September 2009
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Flavia Montecchi, “Andrea Sala”, Exibart, May, 2009
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Michela Arfiero, “Andrea Sala: Dove Sono Oggi”,Flash Art, September, 2009
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Michela Arfiero, “Andrea Sala: Dove Sono Oggi”,Flash Art, September, 2009
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Michela Arfiero, “Andrea Sala: Dove Sono Oggi”,Flash Art, September, 2009
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Luca Vitone, ‘Andrea Sala’, Flash Art, 2009
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Daniele Perra, ‘Who’s Next?’, Kult, 2009
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Daniele Perra, ‘Who’s Next?’, Kult, 2009
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Daniele Perra, ‘Who’s Next?’, Kult, 2009
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Daniele Perra, ‘Who’s Next?’, Kult, 2009
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Daniele Perra, ‘Who’s Next?’, Kult, 2009
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Daniele Perra, ‘Who’s Next?’, Kult, 2009
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Barbara Casavecchia, “C’è qualcosa di nuovo al Castello, anzi di antico”, Le Repubblica, June, 2009
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Alessandra Pioselli, “Andrea Sala”, Artforum, April, 2008
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Monica De Cardenas, “Andrea Sala”,Flash Art, July, 2008
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Valentina Sansone, “Focus Italy”, July, 2008
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Valentina Sansone, “Focus Italy”, July, 2008
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“Notebook numero zero: una collecttiva indaga il design alla Fabbrica del Vapore”, Flash Art, April, 2008
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Barbara Casavecchia, “Andrea Sala: Abecedario Modernista”, La Repubblica, 2008
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“Plus Design” Tutto Milano,  , 2008
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Fabiola Naldi, “Andrea Sala”, Flash Art, October/November, 2004
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CURRICULUM VITAE

ANDREA SALA

Born 1976, in Como, Italy. Divides his time between Montreal and Milan

EDUCATION

Master in Fine Arts, Accademia di Belle Arti di Brera, Milan, Italy

SOLO SHOWS

2010 Manimal, Kaleidoscope Space, Milan, Italy
2009  Networks, Federica Schiavo Gallery, Roma, Italy
 Cicognino, Optica Center for Contemporary Art, Montréal, Canada
 Design of the show Actions: What You Can Do With the City, CCA,  
 Montréal, Canada
2008 Andrea Sala Plays Chancey Gardner, Galleria Monica De Cardenas,   
 Milan, Italy
 Allunaggio and other Landings, curated by Emi Winter MACO, Museum  
 of Contemporary Art of Oaxaca, 
2005 Club, curated by Noah Stolz, Cultural Center La Rada, Locarno, Switzer 
 land
 Mairea, Galleria Monica De Cardenas, Milan, Italy
2003 Andrea Sala, curated by Paola Noè, Casa del Fascio, Como, Italy

GROUP EXHIBITIONS

2010 Happy Birthday. Peep-Hole Annual Benefit, Peep-Hole, Milan, Italy
 La scultura Italiana del XIX, Fondazione Arnaldo Pomodoro, Milan, Italy  
 (curated by Marco Meneguzzo)
 SI - Sindrome Italiana. La jeune création artistique italienne, Le Maga 
 sin-Centre National d’Art contemporain de Grenoble, France 
 A Basic Human Impulse, curated by Andrea Bruciati, Galleria Comunale  
 d’Arte Contemporanea di Monfalcone, Gorizia
 Does The Angle Between Two Walls Have A Happy Ending?”, Federica  
 Schiavo Gallery, Rome, Italy
 Tumbleweed in collaboration with Francesco Simeti, Moroso Showro 
 om, Salone del Mobile, Milan, Italy
 Quali cose siamo, Triennale Museum, Milan, Italy (curated by Alessandro  
 Mendini)
2009 Thanksgiving, Peep-Hole, Milan, Italy
 We do it. The Isola neighbourthood in two inadequate descriptive   
 systems, Kunstraum Lakeside, Klagenfurt, 
 Spacioux, Lambretto Art Project, curated by Michela Alfiero, Paola Gal 
 lio, Daniela Lotta, Milan
 Nothing but a show, curated by Alessio Ascari, Castello Sforzesco, Milan,  
 Italy
 Curatology, curated by Milovan Farronato, viafarini, Fabbrica del Vapore,  
 Milan, Italy
2008 Palme di Oscar, Italian Institute of Culture, Madrid, Spain
 Notebook numero zero, curated by Michela Alfiero and Daniela Lotta,  
 Galleria Neon, Milan, Italy
2007 Artéica. Descrivere il resto, curated by Katia Anguelova and Alessandra  
 Poggianti, Porto Cesareo, Italy
2005 Con altri occhi, curated by Katia Anguelova and Roberto Pinto, Palazzo  
 della Ragione, Milan, Italy
2004 Notizie dall’Interno, curated by Mirko Zardini, Notizie dall’Interno, IX  
 Biennale di Architettura, Venice, 
2003 (F)art and dreams, curated by Noah Stolz, Cultural Center La Rada,  
 Locarno, Switzerland
 Ratio, curated by Andrea Bruciati, Galleria Comunale d’Arte Contempo 
 ranea di Monfalcone, Italy
 Fragments d’un discours italian, MAMCO Musèe d’art moderne et   
 contemporain, Geneva Switzerland
 Prototipi 02, curated by Stefano Chiodi and Bartolomeo Pietromarchi,  
 Fondazione Olivetti, Rome, Italy
2002 Exit, curated by Francesco Bonami, Fondazione Sandretto Re Rebauden 
 go, Torino, Italy

SELECTED PUBBLICATIONS

Noah Stolz, Andrea Sala. Emerging Artists, Kaleidosco-
pe, Apr-May, 2010

Angela Zanatti, L’arte di Moroso, L’installazione di 
Andrea Sala e Francesco Simeti in via Pontaccio 
prolungata di una settimana, At Casa, www.corriere-
dellasera.it, Apr, 2010

Michela Arfiero, Andrea Sala. Dove sono oggi, Flash 
Art, Aug-Sep, 2009

Giulia Guzzini, Nothing But A Show, domusweb, www.
domusweb.it, Jul, 2009

Luca Vitone, Andrea Sala. Federica Schiavo Gallery, 
Flashs Reviews, Flash Art Italia, Jun, 2009

Andrea Bruciati, Soft Cell. Dinamiche nello spazio in 
Italia, Galleria Comunale d’Arte Contemporanea di 
Monfalcone, 2009

Serena De Dominicis, Andrea Sala. Federica Schiavo 
Gallery , Arte e Critica, May, 2009

Flavia Montecchi, Andrea Sala. Networks, Exibart.
onpaper, May, 2009

Lynn Crevier, Cicognino, Ici, Montreal, Jan 2009

Barbara Casavecchia, Focus Italy, Flash Art Internatio-
nal, May 2008

Alessandra Pioselli, Andrea Sala, ArtForum web, Apr 
2008

Valentina Sansone, Andrea Sala, Flash Art Italia, 2008

Barbara Casavecchia, Andrea Sala. Abbecedario Mo-
dernista, La Repubblica, Apr 2008

Katia Angulova and Roberto Pinto, Con altri occhi. La 
città vista da giovani artisti, 2005

Fabiola Naldi, Andrea Sala, Flash Art Italia, Oct-Nov 
2004

Andrea Bruciati, Ratio, Galleria Comunale d’Arte 
Contemporanea di Monfalcone, 2004


