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Sono qui per portare un possibile esempio di come un’artista può collocare la sua opera all’interno di 
un’istituzione senza entrare dentro le sale espositive canonizzate, di come un’artista può intervenire 
all’interno di un museo senza entrare nella collezione ufficiale, istituzionalizzata. 
 
Per parlarvi di questo mi aggrapperò a due parole che Stefano mi ha suggerito e dalle quali mi farò 
accompagnare attraverso il mio ragionamento: apparire e disapparire. 
 
Il lavoro per il quale Stefano e Arianna mi hanno invitato qui oggi a parlare è l’intervento che ho 
realizzato nel 2017 per la caffetteria progettata da Mario Botta nella Fondazione Querini Stampalia di 
Venezia. Si tratta di una committenza da parte di un’istituzione, appunto la Querini, con il supporto di 
un’azienda privata: l’azienda tessile Bonotto di Bassano del Grappa nel vicentino. 
 
Nel momento in cui ho cominciato ad immaginare questo progetto, un’opera per quello spazio, ho 
pensato che il mio compito era anche quello di tenere insieme tutti i pensieri, la storia, i percorsi e le 
esigenze dei diversi soggetti: l’artista (io), la curatrice (Chiara Bertola), l’architetto (Mario Botta), il 
museo (la Querini, con tutta la sua storia e la sua collezione), l’azienda tessile (Bonotto) e soprattutto 
il pubblico, le persone che avrebbero vissuto quello spazio nel futuro: dagli studenti che utilizzano la 
biblioteca per studiare ai visitatori del museo. 
 
Quando nel 2015 Chiara Bertola mi ha invitato a pensare ad un progetto apposta per quello spazio, 
subito, di primo acchito, come faccio di solito quando mi propongono delle cose nuove che non 
conosco, le ho risposto di no. Mi spaventava l’idea di dilatare il mio gesto pittorico, intimo che ogni 
giorno nel mio studio viene scandito dal ritmo dell’esistenza che di solito è nascosto, piccolo e 
concentrato. Non mi piaceva l’idea di tradirlo per portarlo su un piano ampio, in una dimensione fuori 
scala, in un luogo pubblico, caratterizzato dal fatto che le persone che lo vivono lo attraversano con 
uno sguardo distratto, in maniera, diciamo così, svagata, non “contemplando” l’arte, ma dove vanno 
a passare del tempo in maniera leggera e spensierata. 
Dopo aver pronunciato il mio no, che come sempre mi serve per crearmi uno spazio libero di 
ragionamento, mi sono presa un po’ di tempo per poi venirne fuori con una proposta. Una proposta 
che pur mantenendo alcuni punti fissi del mio pensiero usciva dalla mia normale pratica e prendeva 
in considerazione tutto quello che era legato a quel contesto aprendomi così a nuove possibilità 
linguistiche.   
Anzi proprio quello che all’inizio mi era sembrato un limite, un ostacolo è diventato invece il punto 
cardine che mi ha dato la possibilità di spostare il lavoro su un altro piano. 
Tutto quello che inizialmente mi sembrava cancellasse il senso più profondo di ciò che faccio, che 
non facesse apparire ciò che di solito sono abituata a vedere uscire da me stessa, si è rivelato 
invece proprio il motore per farlo apparire ancora, ma sotto una luce nuova, diversa. 
Uscire dallo spazio incorniciato del museo cioè uscire dallo spazio contestualizzato, deputato all’arte 
mi ha obbligata a varcare la soglia, a immaginare uno sguardo non più frontale, ma trasversale ed in 
fondo a prendere le cose con più levità. 
 
Il progetto parte da un quadro che avevo dipinto nel 2008 per la Fondazione ed è permanentemente 
esposto nella Sala dell’800.  
Quel quadro prende spunto dai colori presenti nel dipinto “La Modella” di Alessandro Milesi e in 
particolare dal fiore tra i capelli della figura femminile che avevo visto e interpretato come fosse la 
tavolozza sulla quale il pittore aveva ragionato sui suoi colori. Come se quel fiore fosse diventato il 



luogo dove il pittore aveva finito per pulire i suoi pennelli, il punto di riflessione, il suo pensare per 
colori anziché per parole.  
Nel corso di ogni visita accoglievo un colore, lo portavo con me in studio e assecondando il mio 
modo di dipingere lo materializzavo in uno strato di pittura sulla tela.  
Il mio quadro, la mia “Sedimentazione” è diventato così l’esito della sovrapposizione di queste 
esperienze.  
La chiave di volta per innescare il progetto della Caffetteria è stato proprio quel quadro del 2008. 
Sono partita dal “grumo”, dal fiore, assumendolo simbolicamente come fosse il punto condensato del 
pensiero del pittore, per poi domandarmi come espandere quel gesto intimo e denso, come allargarlo 
nello spazio, come portare quel segno così piccolo verso l’esterno in una scala grande e pubblica, 
come passare cioè dall’intimità all’esteriorità. 
Ho immaginato che il dipinto si espandesse, si aprisse, che il colore si distribuisse nello spazio. Ho 
pensato a una dilatazione del quadro nell’architettura come se ogni singolo strato si sfogliasse 
tridimensionalmente nell’ambiente. Attraverso una prevalenza di verdi, viola, azzurri e una forte 
presenza del rosso, il quadro si è moltiplicato in tanti quadri separati.  
Ho percepito l’architettura di Mario Botta come il luogo che dava la possibilità al mio colore di 
adagiarsi, di stare, di prendere il suo posto nello spazio.  
Se ogni singolo colore è espressione di un’emotività incontrollata e ha bisogno di essere tenuto, 
compresso, abbracciato e accolto, le cornici di ferro di Botta hanno assunto proprio questa funzione: 
contenere il colore. 
 
 
Ho pensato poi alle tappezzerie queriniane che coprono le pareti al piano di sopra nel museo. Le ho 
pensate come pareti di tessuto, pareti di pittura. Volevo che le mie diventassero pareti strutturali, 
muri che definiscono lo spazio e che si impregnano di colore. Sono loro stesse il colore. Dove il 
tessuto coincide con l’architettura e con la pittura. Dalla tela come supporto della pittura, alla tela 
come essa stessa materia-colore. 
Si trattava quindi di aggiungere un nuovo strato alla collezione dei tessuti del museo. 
 
A questo punto però si rendeva necessario trovare la collaborazione di qualcun altro, visto che non 
volevo essere io in prima persona a stendere il colore. Non volevo spalmare il mio colore su delle 
superfici così ampie. Mi sarei sentita più un’imbianchina che una pittrice.  
Ho allora immaginato di tradurre il gesto del pittore: cioè quello di spalmare del colore ad olio sulla 
tela, in quello di un’azienda tessile: cioè formare il tessuto attraverso una trama e un ordito.  
È nata così la collaborazione con l’azienda tessile Bonotto.  
 
Ho trasformato ogni singolo strato di colore in una tela colorata.  
Se ogni singola pennellata di colore è costituita da tantissime gradazioni così il tessuto che ho 
elaborato è composto da tanti fili diversi che assieme vanno a creare un unico colore.  
Da lontano appaiono come grandi campiture monocrome, ma quando ci avviciniamo capiamo che il 
colore è composto da tantissime sfumature. Si tratta dell’ingigantimento del gesto pittorico, senza 
mediazione, senza distanza che costringe ad un rapporto ravvicinato e diretto con la materia-colore.  
 
Se poi ci avviciniamo alle superfici percepiamo che ogni tela ha un davanti e un dietro e capiamo che 
il retro, cioè che la trama, il colore di base è sempre il rosso. È come nella mia pittura dove comincio 
ogni quadro con un primo strato sempre rosso.  
Nel tempo con l’usura può essere che il tessuto in alcune parti si consumerà e allora mostrerà 
questa parte nascosta del lavoro. Per esempio dove le sedie sbattono ogni giorno contro il muro, 
contro il tessuto, potrebbe formarsi nel tempo un disegno, una linea rossa orizzontale a circa un 
metro da terra. 
 
Poi ancora se ci allontaniamo dalla visione ravvicinata della materia e ritorniamo ad una visione più 
allargata notiamo che la massima larghezza delle campiture è di circa 160 cm. È una dimensione 



determinata dal corpo. È la misura del telaio dove viene tessuta la tela, ma è anche la misura più 
grande di tutti i miei quadri, più o meno quella dell’apertura delle braccia di un essere umano.  
 
Potrei aggiungere poi che l’atteggiamento con cui mi sono relazionata al committente-museo e allo 
sponsor-produttore è stato più o meno questo: 
Alcune volte si rende necessario uscire dalla propria ripetizione e provare a sconquassare il proprio 
ritmo intersecandosi con la processualità di qualcun altro. Ciò che muove il mio lavoro è sentirmi in 
sintonia, trovare similitudini e non differenze. Partendo dai punti di contatto, dall’aderenza con 
un’altra esperienza possono nascere delle congiunture. Quando il mio sistema interno converge con 
un sistema esterno che ha delle similitudini con ciò che faccio, si crea un cortocircuito e si attua 
qualche cosa che può diventare un terreno comune dove più soggetti riescono a riconoscersi. 
 
Per concludere e riallacciarmi alle due parole di Stefano. 
In fondo per me questo è quello che determina il successo di questo lavoro: l’essere prima apparso 
davanti ad uno sguardo consapevole e poi dis-apparso ad uno sguardo inconsapevole. 
C’è differenza tra lo sguardo del pubblico quando si trova in un museo, in una galleria, in 
un’istituzione dedita all’arte, nel luogo dove l’opera viene dichiarata tale e garantita perché difesa 
dalle distrazioni esterne. C’è differenza da quando lo sguardo invece si trova in un contesto aperto, 
non definito, non dedicato all’arte. Lì siamo noi che dobbiamo dare un senso, un significato a ciò che 
vediamo.  
Ed è con questo secondo sguardo che ho dovuto fare i conti. Con la casualità di una visione 
disattenta, deconcentrata, soprappensiero che ha potuto dare un’interpretazione più lieve e più 
aperta. In fondo andar fuori dai confini, uscire dalla cornice ha permesso al gesto di calarsi nella 
realtà. 
 
In fine mi verrebbe da dire che in fondo questo lavoro è diventato esattamente l’opposto di quello che 
mi ero ripromessa all’inizio. 
Invece di determinare una forma che mi sembrava apparire davanti agli occhi per la prima volta, è 
diventato al contrario qualcosa che sembra essere lì da sempre, talmente integrato al luogo da 
sembrare esserne parte naturale, un elemento tanto integrato nello spazio da scordarsi della propria 
esistenza in quanto opera. 
 


