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On view 
Biennale Bregaglia 2022 

Vicosoprano (GR) 
Date: fino al 24 settembre 
Orario: tutti i giorni 9-19 
Info: www.biennale-bregaglia.ch 
La Biennale Bregaglia 2022, organizzata 
dall’Associazione Progetti d’arte in Val Bregaglia, 
ha inaugurato quest’anno a Vicosoprano 
un’edizione dedicata ai legami tra i villaggi della 
valle. Il villaggio di Vicosoprano, la località più 
grande della valle ed ex capoluogo, è stato scelto 
come centro della manifestazione e luogo ideale 
da cui partire per la realizzazione dei progetti 
affidati ai numerosi artisti selezionati. Le due 
curatrici, Bigna Guyer e Anna Vetsch, hanno 
fornito un’interpretazione ampia al tema del 
legame tra i villaggi, individuandone alcuni punti 
salienti. Dalle oltre 70 candidature arrivate, il duo 
curatoriale ha selezionato per l’edizione 2022 i 
seguenti artisti: Nevin Alada , Julian Charriere, Zoe 
Cornelius, Andriu Deplazes, Jeanno Gaussi, Nilbar 
Gure , Christian Horler, Ji i Makovec & Jiajia Zhang, 
Val Minnig, Alexandra Navratil, Rico Scagliola & 
Michael Meier, Lena Maria Thuring. Ogni artista 
porta una propria personalissima riflessione sulla 
Bregaglia, ognuno usando materiali e tecniche che 
sono vicini al proprio sentire: si spazia dalla video 
opera di Charrière (nella foto), Ever Since We 
Crawled Out, che mostra la violenza 
dell’abbattimento degli alberi, ponendo l’accento 
sul problema della deforestazione come atto di 
violenza irreversibile all’installazione video sonora 
Down the river della Thüring che, partendo da 
ricerche d’archivio sui processi streghe svoltisi in 
Bregaglia tra il XVI al XVIII secolo, presenta una 
riflessione sui meccanismi odierni, tuttora in atto, 
di emarginazione delle donne. Anche la Navratil 
lavora sulla tecnica video, estraendo spezzoni di 
documentari medici o scientifici che mostrano in 
The Fluttering Being superfici di piante, animali e 
esseri umani scosse o punzonate a cui ha 
aggiunto immagini di fiori che germogliano. Alada  
lavora sull’elemento ornamentale: infila calze 
colorate su lampade decorative che illuminano il 
fiume Maira, ponendo così attenzione 
sull’elemento acquatico, pilastro dell’economica 
bregagliese. Hörler invece si sposta sull’elemento 
artigianale legato al territorio: indirizza lo sguardo 
del pubblico verso i muri a secco, una tecnica 
tradizionale ancora presente in valle, con un’opera 
site-specific che consiste in un parallelepipedo 
costruito con le pietre trovate nei dintorni, senza 
ricorso alla malta, il cui titolo Lichtmass Richtung 
rimanda da un lato all’attività di muratura, dall’altro 
all’erosione, un fenomeno molto diffuso in 
Bregaglia. Spiccano a livello visivo anche i pannelli 
di tessuto stampato della Gaussi, che rivestono le 
pareti esterne dell’azienda storica Semadeni: ogni 
pannello di Hanging Narratives presenta motivi 
che si ritrovano su facciate e muri o nel paesaggio 
urbano. In questo modo l’artista unisce forme 
legate alla quotidianità della Bregaglia al proprio 
lessico personale, ispirato dai suoi viaggi e dalla 
sua storia di migrazione.

Il mix di pubblico e privato 
tra gallerie e istituzioni 
LO SPUNTO / Una componente fondamentale del «sistema dell’arte» che caratterizza  il panorama 
contemporaneo è la sinergia tra attori privati e pubbliche istituzioni, alla base di molti progetti espositivi 
Ne parliamo con tre affermati galleristi ticinesi, scoprendo come questo rapporto può svilupparsi in modo virtuoso

Chiara Gubbiotti 

Quando si parla di «sistema 
dell’arte», un’espressione conia-
ta negli anni ’70 dal celebre cri-
tico inglese Lawrence Alloway, 
si intende un insieme di mecca-
nismi e relazioni che regolano 
le interazioni tra i diversi sog-
getti del mondo artistico: i di-
versi attori del settore condivi-
dono spesso risorse tecniche e 
umane, spazi e strutture, forni-
tori di servizi e reti sociali ed è 
questa condivisione a permet-
tere, talvolta, la nascita di colla-
borazioni tra gallerie private e 
fondazioni pubbliche, volte 
all’ideazioni di uno o più proget-
ti espositivi. Ma quali sono i cri-
teri dietro un progetto sinergi-
co che coinvolge gallerie e isti-
tuzioni pubbliche? Ne abbiamo 
parlato con tre galleristi ticine-
si Elena Buchmann (EB), Allegra 
Ravizza (AR) e Daniele Agostini 
(DA), scoprendo attraverso le lo-
ro personali esperienze come si 
sviluppa il rapporto tra spazio 
privato e pubblico. Con quali cri-
teri si scelgono gli artisti da pro-
porre ad un’istituzione? Esisto-
no artisti più «adatti» o «opere» 
più adatte di altre? 

Per EB è utile e fondamenta-
le conoscere il programma e il 
fil rouge delle istituzioni a cui si 
propongono i propri artisti/e. 
Grazie ai contatti personali con 
direttori/direttrici o curato-
ri/curatrici si possono fare del-
le proposte, creando un dialo-
go. Per DA, a livello personale, è 
preferibile stimolare processi 
spontanei, privi di forzature: 
dallo scambio e dalla profonda 
conoscenza dei propri artisti si 
può orientare l’attività di pro-
mozione, sempre in relazione 
alle diverse realtà istituzionali e 
al loro programma espositivo. 
In tal senso, sottolinea proprio 
AR, non bisogna mai scordare 
che il primo ruolo sociale delle 
istituzioni è quello educativo: 
per questo motivo esistono cer-
tamente artisti più adatti di al-
tri ad essere proposti, con già 
una fama e una carriera conso-

lidata e riconosciuta. E di questi 
artisti/e spesso si scelgono ope-
re che ripercorrano l’intera pro-
duzione: dai lavori giovanili a 
quelli della maturità, per svilup-
pare al meglio il percorso didat-
tico e conoscitivo che è alla base 
della mediazione culturale of-
ferta dalle istituzioni. Nelle col-
laborazioni con un’istituzione, 
quali sono i fattori che influen-
zano di più la progettualità espo-
sitiva? L’istituzione preferisce 
relazionarsi direttamente con 
l’artista o la mediazione della 
galleria rimane primaria duran-
te il progetto? Per EB sono diver-
si i fattori a entrare in gioco, a se-
conda del tocco personale della 
direzione museale. L’importan-
te è che la galleria riesca ad ac-
cendere la curiosità sull’artista 
proposto e aiuti nei primi passi 
della mostra. AR sottolinea 
quanto i fattori possano cambia-

re anche da autore ad autore o 
a seconda del tipo di museo. Ge-
neralmente l’istituzione si rela-
ziona con l’artista (o con il suo 
Archivio, in caso l’autore fosse 
deceduto) per tutti gli aspetti più 
“poetici” e “concettuali” della 
mostra. Mentre si rivolge ai cri-
tici di riferimento, spesso sug-
geriti dalla galleria stessa in ac-
cordo con l’artista, per i conte-
nuti storici e per tutto quello che 
riguarda molti degli aspetti lo-
gistici ci si relazione direttamen-
te con la galleria. Quest’ultima 
riveste un ruolo primario come 
mediatore fra l’istituzione e l’ar-
tista, come afferma DA, ed è pro-
prio attraverso la frequentazio-
ne della galleria da parte degli 
attori del sistema istituzionale 
che il museo o la fondazione ap-
profondiscono la conoscenza 
del lavoro di un determinato/a 
artista e scelgono di promuover-
lo. Nella vostra esperienza qua-
le è stata la mostra o il progetto 
in collaborazione con un’istitu-
zione che avete amate di più? E 
perché?Anche la più piccola 
esposizione in una istituzione è 
stata per EB motivo di grande 
soddisfazione: la gallerista si è 
sempre ritenuta molto felice 
delle numerose mostre che so-
no sbocciate grazie alle sue pro-

poste di collaborazione. Per DA, 
essendo una figura trasversale 
che si occupa degli artisti sia in 
qualità di gallerista ma anche in 
veste di curatore indipendente, 
la relazione con diverse istitu-
zioni, principalmente in Sviz-
zera, ha portato allo sviluppo di 
progetti appaganti con ognuna 
di esse, soprattutto in quegli spa-
zi istituzionali capaci, per di-
mensioni e contesto, di offrire 
all’artista un’opportunità unica, 
sollecitandone l’atto creativo in 
direzioni sorprendenti. AR ci 
racconta come le mostre realiz-
zate direttamente con gli artisti, 
in certi casi molto anziani, lasci-
no ricordi ed esperienze uniche 
ed insostituibili: la preparazio-
ne di una mostra e i giorni dell’al-
lestimento, in cui l’artista e il gal-
lerista lavorano a stretto contat-
to, fisicamente insieme, con le 
opere tra le mani e i fogli sparsi 
di quello che sarà il futuro cata-
logo, sono i più belli della vita di 
un vero gallerista. Questo è mo-
tivo di grande orgoglio per chi  
svolge questo lavoro: non c’è so-
lo l’aspetto economico, ma an-
che la realizzazione delle aspi-
razioni degli artisti tramite que-
ste collaborazioni, volte a dare 
loro un futuro che oltrepassi i 
naturali limiti della longevità.

L’esempio positivo della mostra di Wolfgang Laib al MASI nel 2017.  © 2017 HARTMUT NÄGELE

On view II A cura di Chiara Gubbiotti

Buchmann Galerie 
Date: fino al 30 settembre 
Orario: ma-ve 13-18; sa su 
appuntamento 
Info: via della Posta 2, 
Lugano; 
www.buchmanngalerie.com 
Lo spazio espositivo 
Buchmann Lugano ha 
aperto una mostra dedicata 
all’artista britannica Fiona 
Rae (Hong Kong, 1963). 

L’esposizione si concentra sui dipinti del ciclo 
denominato Row Paintings realizzato alla fine degli 
anni Ottanta, un periodo in cui la pittura era vista da 
molti come una tecnica superata. È in tale contesto 
che la Rae inizia il suo percorso pioneristico per 
ricontestualizzare le possibilità della pittura, 
formando il suo linguaggio visivo. Dal punto di vista 
compositivo, i Row Paintings sono strutturati in file, 
simili a delle annotazioni, tuttavia, la presunta rigidità 
viene ripetutamente negata dagli inserti gestuali: 
sprazzi di colore e sfumature «disturbano» il 

disegno rigoroso, esigendo il proprio spazio. Un 
alfabeto cromatico e segnico di forte impatto visivo, 
dove immagini riconoscibili si fondono a simboli 
ignoti.La mostra Freeze del 1988 nei Docklands di 
Londra ha fatto conoscere Fiona Rae come uno dei 
primi membri del gruppo noto come Young British 
Artists (YBA), che avrebbe rivoluzionato il mondo 
dell’arte britannica e non solo. I dipinti selezionati 
sono stati esposti a Londra alla Serpentine Gallery 
nel 1989, alla mostra British Art Show presso la 
Hayward Gallery nel 1990 e alla Kunsthalle di Basilea 
nel 1992. Oltre ai Row Paintings sono esposti per la 
prima volta gouaches e acquerelli realizzati negli 
anni 2016-2020. Questi ultimi si concentrano su 
tonalità delicate e fluide, con le quali l’artista crea un 
fondo in cui non è del tutto chiaro dove inizi un colore 
e dove ne finisca un altro. L’artista combina questo 
spazio con gesti pittorici grafici, a volte solo 
suggeriti, che possono essere interpretati come 
figurativi o astratti. Le opere di Fiona Rae sono 
presenti in numerose collezioni pubbliche, tra cui la 
Tate Collection UK, il Centre Pompidou Paris e 
l’Hamburger Bahnhof Berlin.

Kromya Art Gallery 
Date: fino al 12 agosto 
Orario: lu, ma, gio, ve 10-16; 
me e sa su appuntamento 
Info: viale Franscini, 11 
Lugano; 091 922 70 00; 
www.kromyartgallery.com 
Kromya Art Gallery accoglie 
a Lugano, dopo un primo 
passaggio nella sede 
veronese, il progetto 
collettivo Ossimori a cura di 

Matteo Galbiati: il progetto avvicina, in un dialogo e 
in un confronto peculiare, le opere di sei artisti 
attorno ai temi dell’illusione, della metamorfosi, 
della trasfigurazione e della dissimulazione della 
realtà. Questi artisti, attraverso la pittura e la 
scultura, infatti, mettono in discussione la verità di 
quanto appare attraverso azioni che generano una 
continua ridefinizione del dato percettivo: inganno e 
mimesi, rivelazione e rappresentazione sono i 
termini con cui ogni loro intervento riconfigura il 
dato acquisito dallo sguardo. La pittura di 

sottrazione e di silenzio, di annullamento e di 
trasparenza in Silvia Ciaccio è segno fluttuante che 
mantiene un rapporto con la fisicità degli elementi. 
Nella ricerca di Cristina (1980) e Renata (1983) Cosi 
la ceramica prende la forma di pelli, stoffe, pagine: 
sono supporti bianchi, vuoti e leggeri incapaci nel 
tempo di trattenere le memorie vissute, fossilizzati 
in una pesante leggerezza. Interroga, invece, la 
pittura di Andrea Facco (1973) che, inseguendo la 
precisione dell’iperrealismo, prova a rappresentare 
ciò che già è stato rappresentato. La sua realtà si 
allontana da quella iniziale per dedurre l’essenza di 
qualcosa di diverso in un continuo trasformarsi del 
visibile. Federico Ferrarini (1976), trasferisce dalla 
bidimensionalità delle tele alla tridimensionalità 
delle installazioni scultoree le energie ataviche e 
cosmiche che regolano l’universo in cui siamo 
immersi. Infine, Luca Marignoni (1989), 
nell’essenzialità elaborata delle sue forme, dibatte 
sulla dualità degli opposti alterando lo stato fisico 
del materiale e facendolo vibrare: trattiene e lascia 
deflagrare lo stupore, restituendo allo sguardo che 
è capace di intercettarlo, nuove possibilità formali. 

Fiona Rae Ossimori

La collaborazione 
suggella spesso le 
aspirazioni degli artisti 
e dà loro un futuro che 
oltrepassa ogni limite


