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Avv. Leda Binacchi
Presidente Associazione culturale Maravee

Il principale scopo di una rassegna culturale che si protrae nel tempo – e il 
tempo di Maravee è arrivato a ben tredici anni di attività – è quello di pro-
porre un dialogo a un pubblico ampio, una narrazione in divenire, capace di 
creare attese, stimolare curiosità e alimentare dibattiti ed entusiasmi.
Tenendo presente questo fondamentale aspetto, Sabrina Zannier, direttore 
artistico che nel 2002 ha ideato il progetto, si è posta l’obiettivo di tendere 
a tale scopo attraverso un format curatoriale e logistico radicato in due so-
stanziali aspetti: un contenuto tematico raccolto in trienni e declinato an-
nualmente, sempre tratto dalle attuali riflessioni sociologiche; da sviluppare 
attraverso linguaggi appartenenti ad ambiti creativi diversi che, raccolti nel-
la condivisione tematica da affrontare, si propongono come una suggestiva 
coralità di voci.
Questo secondo aspetto, in cui l’arte visiva contemporanea si pone in stretto 
dialogo con il design, la moda, il teatro, il cinema, la danza e il food design, 
è stato a sua volta radicato nella precisa volontà di proporre le diverse opere 
esposte, così come gli eventi, entro il concetto di “messa in scena”, con atten-
te e a loro volta creative progettualità espositive. Per avvicinare il pubblico, 
attraverso la bellezza e la meraviglia, all’arte che affonda nel vivo dell’esi-
stenza quotidiana.
Con Maravee Corpus si chiude il triennio dedicato all’Identità Relazionale, 
sviluppato nella presa ravvicinata dell’Eros, dell’Anima e del Corpo inteso 
come luogo della moltiplicazione identitaria. Punto di vista affascinante, ric-
co di stimoli psicologici e sociali, che nelle mostre e negli eventi di questa 
tredicesima edizione corre come un suggestivo filo rosso caratterizzato da 
note poetiche, venature ironiche e da numerose contaminazioni. Con perso-
naggi che si ritrovano sotto nuove spoglie da un’esposizione all’altra, da una 
mostra a una performance. Per narrare, in questo Maravee, la meraviglia 
dell’identità molteplice che ammanta il sociale.
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Piero, Giovanni e Michele GervasoniDebora Serracchiani
Presidente Regione Friuli Venezia Giulia

Da sempre orientato a sviluppare eventi multidisciplinari in cui i linguaggi 
delle arti visive si fondono con le più diverse forme d’arte, il progetto Ma-
ravee continua la sua ricerca nel rapporto tra essere umano ed arte, un rac-
conto a tappe che ha portato i visitatori a toccare importanti temi del vivere 
contemporaneo.
La vocazione del progetto è quella di percorrere territori inesplorati, stupire, 
attrarre e sedurre il proprio pubblico, conducendolo in luoghi sempre diversi 
della nostra regione, in una rappresentazione continua del presente e del fu-
turo attraverso analisi degli stili di vita, dimensioni nuove e contemporanee 
opportunità.
Il costante scambio con il territorio, che si manifesta nel fare rete con le di-
verse realtà culturali, didattiche, professionali ed economiche, nel scegliere 
luoghi ed atmosfere non scontate, e anche nel proporre temi che offrono an-
golature diverse per gli sguardi curiosi del pubblico, rende il progetto radi-
cato nella nostra realtà e allo stesso tempo proiettato in un dimensione altra.
La scelta delle proposte artistiche, sapientemente calibrate ed attente nel 
coinvolgere tutte le generazioni, è ulteriore forza: non a caso il progetto avvi-
cina e coinvolge i giovani usando i loro linguaggi, e coltiva gli adulti, cercan-
do sempre nuovi stimoli.
Il mio augurio perché questo progetto si consolidi e si sviluppi, e sia di arric-
chimento per tutti: una esaltazione dell’essenza dell’arte, che educa a cercare 
le inquietudini del proprio tempo, pone continui dubbi e nello sviluppare 
ricerche di approfondimento è in grado di esprimersi in forme di pura di 
bellezza.

La collaborazione tra la rassegna Maravee e la famiglia Gervasoni, che dura 
ormai da cinque anni, si sta concretizzando in una vera e propria condivi-
sione di progettualità pluriennale. Possiamo dire con orgoglio di avere un 
ruolo di partner e non solo di sponsor. Essere partner di questo progetto 
strutturato, giunto alla sua tredicesima edizione, ha  infatti per noi un va-
lore ben diverso: come partner del progetto contribuiamo alla produzione e 
all’organizzazione dell’evento mettendo a disposizione oltre a mezzi e risorse 
anche il nostro patrimonio culturale, intellettuale e tecnico.
Anche quest’anno abbiamo ospitato Il nucleo principale dell’intera rassegna 
al Castello di Susans, un luogo affascinante e storico, uno dei simboli del no-
stro territorio. Mettere a disposizione il Castello di Susans significa per noi 
dare un contributo e un segnale forte alla manifestazione e al territorio, riba-
dendo un concetto in noi molto radicato: la cultura appartiene a tutti, soste-
nerla è un impegno che spetta alle aziende, alle istituzioni e alla collettività.
Ogni anno Maravee riesce a raggiungere un pubblico sempre più variegato, 
ampio e di livello e la stampa segue con crescente interesse la rassegna d’arte 
contemporanea che, radicata sul nostro territorio regionale, si estende alla 
vicina Slovenia proponendo artisti di levatura nazionale e internazionale, 
senza tralasciare anche le più giovani proposte. Questi segnali ci rendono 
entusiasti di partecipare con il nostro sostegno aziendale e familiare a tale 
progetto, in cui l’arte dialoga in presa diretta con tematiche collettivamente 
condivise perché radicate nell’esistenza quotidiana.
La qualità delle opere esposte, delle performance messe in scena e degli arti-
sti coinvolti è sempre maggiore e ci auguriamo che tanta ricchezza di conte-
nuti possa a breve essere esportata anche nelle prestigiose istituzioni d’arte 
nazionali e internazionali.
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Costruita su un radicamento tematico di valenza sociologica, con l’intento di 
promuovere l’arte che affonda nel vissuto quotidiano, sin dalla sua prima edi-
zione la rassegna Maravee si propone come un  “discorso”, un dire in corso 
d’opera, una successione di parole, per parole intendendo il tema annualmen-
te individuato. Ogni edizione, quindi, nasce come ulteriore sviluppo delle edi-
zioni precedenti, per rispondere a un disegno progettuale lungimirante, che 
guarda indietro verso il già detto, ma anche avanti, verso ciò che si dirà.
Dopo il terzo triennio, dedicato alla relazione Individuo/Società, l’edizione 
2014 rappresenta l’ultima tappa del triennio riguardante l’identità Relazio-
nale.  Il principio di relazione che da sempre contrassegna il paradigma so-
ciologico di Maravee trova nel tema del Corpo la sua massima espressione, 
sollevando la complessa questione della moltiplicazione identitaria che abita 
ognuno di noi e che proprio nella relazione con l’altro e con le cose alimenta il 
desiderio di versarsi in molteplici profili identitari. Si tratta di un concetto che 
la rassegna vira in direzione del trasformismo finalizzato nell’arte alla vera e 
propria creazione di personaggi; ma che ancor prima di approdare in questo 
cangiante territorio, affonda nella splendida immagine di “corpo che abita il 
mondo” suggerita dal filosofo e psicanalista Umberto Galimberti.
“Come il cuore nell’organismo, così il corpo mantiene in vita lo spettacolo 
del mondo, lo anima, lo alimenta…come sua ri-creazione, come continua ri-
costruzione… Il corpo è sempre fuori di sé…è immediato sbocco sulle cose, 
continuo progetto… In questo gettarsi fuori di sé, in questo pro-getto, il corpo 
è sempre superato dalle cose verso cui si protende, per cui io sono il mio corpo 
solo non essendolo, solo superandomi per essere al mondo”1.
Oltre a valorizzare l’intensità relazionale dell’individuo con gli altri e con le 
cose, l’affermazione di Galimberti contiene già il frizzante sapore del trasfor-
mismo, perché l’artista capace di moltiplicarsi in soggetti differenti porta 
all’ennesima potenza proprio la volontà di superare se stesso per abbracciare 
più fette di mondo.
Un corpo, allora, quello proposto da Maravee, che si eleva a misura del mondo 
e - collegandosi alla scorsa edizione – a estensione dell’anima, partendo dall’e-
pidermide, dalla veste, dal trucco, da ciò che appare, per affondare nel vivo di 
una profonda indagine del sé, da considerarsi quale superamento della dicoto-
mia Corpo/Mente (o Anima) che ha segnato il pensiero e la cultura occidenta-
li. Per tradurre in immagine la loro sintesi dialettica nella positiva materialità 
del corpo, che negli scritti del filosofo e critico letterario Michail Bachtin sfocia 
nei concetti di “incarnazione segnica e materiale della coscienza” e di “alterità 
incarnata”. Concetti che l’arte mette in scena in forme dotate di contenuto, 
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società tribali. A tal proposito appare illuminante il pensiero dell’antropologo 
scozzese Victor Turner, che ha definito la performance (di ruoli, ossia la pre-
sentazione di sé nella vita quotidiana) come materia base della vita sociale. 
“In antropologia c’è stato negli ultimi anni un notevole spostamento nell’inte-
resse teorico dalla struttura al processo, dalla competenza alla performance, 
dalle logiche dei sistemi culturali e sociali alle dialettiche dei processi socio-
culturali”4. Dalle strutture statiche del vivere quotidiano, l’interesse si è quindi 
spostato sul perenne mutamento, sull’effettivo succedersi di sviluppi e crisi nel 
comportamento interattivo d’individui e gruppi, sia nella vita di tutti i giorni, 
sia in ambito culturale. Turner, infatti, sostiene che tra i processi socioculturali 
della vita pratica quotidiana (domestici, economici, politici…) e le performan-
ce propriamente culturali, vi sia un rapporto peculiare.
Se allora la performance, quale azione e parola mutante, perché in atto come un 
perseverante work un progress, sta alla base della vita sia sociale che culturale, 
a ridosso del corpo individuale inteso come corpo collettivo, vi è una ragione 
antropologica in più per avvalorare la stretta relazione fra arte e vita. Paradig-
ma, questo, di ogni edizione di Maravee, in Maravee Corpus traccia il passo di 
un augurio. Promuovendo, attraverso l’arte, la disposizione mentale al cambia-
mento, quindi la potenzialità di versarsi in ruoli e identità differenti, la speranza 
è di suggerire un antidoto alla crisi esistenziale generata dalla crisi economica. 
Perché opponendosi alla rigida identità monolitica, la versatilità individuale, la 
volontà e la capacità di cambiare possono aprire gli scenari di una nuova acco-
glienza, di un riscatto esistenziale che dall’arte sfocia nel sociale.

Mettendo in scena la creazione di personaggi diversi che abitano lo stesso 
individuo, mediante la ritualità del travestimento, del trucco, del tatuaggio, 
della performance e della creazione ambientale che sottende il principio del-
la maschera, gli artisti di Maravee Corpus propongono una “festa del corpo” 
inteso come luogo di mutazione identitaria. In cui la collettività prende co-
scienza della propria immortalità storica, perché le relazioni occultamento/
svelamento, volto/maschera, scomparsa/rinascita, che affiorano nelle intri-
ganti vicende dei corpi mutanti che abitano le mostre e aleggiano nelle per-
formance, mettono in scena il ciclo morte/rigenerazione. Laddove il singolo 
artista compare in altre spoglie, per poi scomparire e poi ancora rinascere in 
altri personaggi ancora, chi assiste e partecipa a questa perenne ciclicità è at-
tratto in un vortice visivo ed emozionale che, nell’appagante divertissement 
fenomenico, contiene il forte sapore di ogni riscatto identitario, individuale e 
generazionale.

come del resto aveva evidenziato lo stesso Bachtin elevando a proprio eroe 
Dostoevskij in quanto autore di una visione artistica della coscienza umana. 
Non è quindi un caso che la più alta filosofia novecentesca del corpo abbia 
fatto proprie le ragione dell’arte visiva e letteraria, dove da sempre il corpo 
“parla” e parlando s’ingravida.
Tenendo presente l’interesse delle scienze umane che guardano al corpo come 
a un sistema sociale composto di segni e simboli da decifrare, da intendersi 
quali “segni d’identità” che attivano processi d’individualizzazione2, e contem-
plando il riscatto del corpo in Freud, per il quale l’Io è anzitutto un’entità cor-
porea, attraverso l’arte Maravee Corpus affronta la dimensione dell’individuo 
che finge. Facendo leva sull’etimo latino in cui fingere significa costruire, come 
sottendeva Bigas Luna quando affermava che la bugia è la prima forma di 
creatività, questa edizione di Maravee punta il dito sul principio dell’esistenza 
come co-esistere, in cui l’individualità è avvolta “da quell’atmosfera di socia-
lità che fa del mio Io qualcosa di immediatamente eccentrico a me stesso3. 
Nell’eccentricità intesa in senso etimologico di cose che non hanno il medesi-
mo centro, ma sono contenute le une nelle altre, entra in scena il principio del-
la maschera, portando con sé anche la declinazione del vocabolo “eccentrico” 
come stravaganza e originalità.
Riferendosi al concetto junghiano di Persona come Maschera che ognuno di 
noi porta e che è determinata dal ruolo occupato all’interno della società, Ma-
ravee prende però le distanze dalla contrapposizione che Carl Gustav Jung 
pone tra Persona=Maschera e Ombra (inconscio). Perché intende promuove-
re la loro relazione dialettica, laddove la presa di coscienza della personalità 
multipla di pessoana memoria (ora alimentata e democratizzata da Internet), 
mette in scena anche l’Ombra, conferendo alla Persona, quindi alla Maschera, 
il ruolo di palcoscenico dell’interiorità in un festoso tripudio identitario.
Dal corpo individuale quale luogo simbolico e intimo degli anni ’60, siamo 
passati alla sua estensione socializzata, a una sorta di corpo plurale che si ele-
va a sistema sociale. Un corpo polimorfo e in divenire, che ripudia ferite e lace-
razioni, martiri e sofferenze, se non di piccola entità, finalizzate all’incisione di 
un segno identitario (tatuaggi), di un trasformismo in atto (vestizione, trucco, 
postura…), in cui la valenza estetica diviene tramite per l’altro da sé, costrutto 
di un personaggio.
Le mostre e gli eventi di Maravee 2014, complessivamente raccolti in questo 
catalogo, si elevano a elogio del corpo che iperbolizza l’individuo in una dimen-
sione dialogica, dove il principio di alterità e intersoggettività (comprensione 
dell’altro) si sviluppa nella riabilitazione attualizzata del rito di passaggio delle 
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Antropologia della performance,
Il Mulino, Bologna, 1993, pag. 75

2 
David Le Breton, 
Signes d’identité. 
Tatouages, piercing et autres 
marques corporelles, 
Ed. Métailié, Parigi, 2002

3 
Umberto Galimberti, 
op. cit., pag. 224



12 13La preview estiva della rassegna Maravee Corpus, realizzata in collaborazione 
con Cinemazero e il Comune di Pordenone, ha annunciato il concept dell’in-
tera rassegna con una panoramica sul tema del trasformismo attraverso la 
storia del cinema. Riconfermando il format della coralità creativa espressa 
nell’intreccio di più linguaggi, la serata si è svolta nell’ambito di un duplice 
spettacolo, prima dedicato alla relazione fra cinema e musica, poi a quella fra 
performance, recitazione e immagine.
Cinemazero ha realizzato una video proiezione composta dai travestimenti più 
celebri di una selezione di film dal 1925 al 2011, con un’immancabile citazione 
del recentemente scomparso Robin Williams, attore straordinario nel “dare 
corpo” a una vastissima gamma di trasformazioni, come nella pellicola Mrs. 
Doubtfire. Da Il fantasma dell’opera e Dr. Jekyll e Mr. Hyde, rispettivamen-
te del 1925  e del 1931, a The Twilight Saga: Breaking Dawn, Parte 1 del 
2011, dai classici come Psyco (1960) e A qualcuno piace caldo (1959), fino a 
Fantomas 70 (1964), Un lupo mannaro americano a Londra (1981) di John 
Landis e Tetsuo (1989) di Shinya Tsukamoto, alle memorabili performance di 
Christian Bale in L’uomo senza sonno (2004) e American Psyco (2000) e di 
Demi Moore in Soldato Jane (1997), sono stati proposti estratti celeberrimi e 
indimenticabili che scandagliano i numerosi modi in cui il tema della trasfor-
mazione, deformazione, travestimento è entrato nell’immaginario collettivo.
Su questo filo rosso si è incentrato anche il lavoro di composizione del pianista 
Claudio Cojaniz, che ha stravolto le colonne sonore originali per creare un 
ambiente musicale nuovo e straniante, perfettamente in sintonia con la casca-
ta di dis/velamenti sullo schermo. 
Lorenza Franzoni, ironica e cangiante trasformista nel corpo, nella mente 
e nelle parole, anche attraverso immagini e oggetti, per Maravee Corpus ha 
composto la sua attività attoriale affermando la fedeltà a un’idea. Quella di un 
corpo come assemblea di organi intelligenti sempre connessi, che comunicano 
nei modi più strani, rilasciando enzimi, profumi, informazioni per uso inter-
no/esterno. Un corpo-giocattolo, perché si può vestire, travestire, modificare, 
pettinare, colorare, collezionare. Un corpo, ancora, che diviene molteplice e 
assume valenza sociale, identificandosi come “corpo da ballo”, “corpo docen-
te”… formati da moltitudini allenate, che si presentano sparse o in formazione. 
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18 19Dopo la preview estiva tenutasi a Pordenone, come accade a ogni edizione 
dal 2010, grazie alla partnership stretta con Gervasoni, il Castello di Susans 
di Majano rappresenta il cuore pulsante dell’intera rassegna, dove la succes-
sione di mostre ed eventi inaugurali costituisce una vera e propria messa in 
scena del concept annualmente individuato.
La forte connotazione storico-architettonica di questa splendida location, di 
anno in anno rappresenta per Maravee una continua sfida, perché all’inse-
gna della meraviglia e della sorpresa, l’intento è quello di “cambiare la pel-
le” al maniero facendolo abitare dalle opere degli artisti, conferendogli una 
sempre nuova visionarietà. Dipende quindi dal tema, dai contenuti che s’in-
tendono sviluppare, dagli spazi che si vogliono utilizzare e la sfida riguarda 
da un lato il pieno rispetto dell’identità e dei vincoli di utilizzo del castello 
stesso; dall’altro la forte necessità di dar corso al progetto artistico concretiz-
zando tutte le idee scenografiche necessarie alla sua messa in opera. Si tratta, 
insomma, di dar corpo alle idee formulate nell’incontro fra la tematica di va-
lenza sociologica, l’identità poetica degli artisti invitati e le opere selezionate. 
Quando accade, inoltre, che il tema affrontato è il Corpo, vi è una ragione in 
più per dar corso a tale processo di “costruzione”.
Ecco allora che quest’anno la sfida nei confronti del castello si è fatta ancor 
più pressante. Era necessario ampliare le zone espositive, perché il corpo 
inteso come luogo della moltiplicazione identitaria, fondato sul principio 
della narrazione, di una pluralità di racconti che rimandano a personaggi 
altri, chiamava in causa un nucleo sostanzioso di opere da esporre. Inoltre, 
parlando di corpi che si estendono e moltiplicano, era indispensabile an-
che una crescita delle performance inaugurali, della presenza concreta del 
corpo in azione, attraverso gestualità, travestimenti e parole. Per tutto ciò 
si richiedeva disponibilità di spazi e, al contempo, una progettualità sce-
nografica che, nella ricchezza delle proposte, mantenesse fede a una chiara 
leggibilità, di ogni mostra, delle singole opere e dell’intero allestimento sui 
tre piani del castello.
La messa in scena di Maravee Corpus in questa location si fondava su ben 
sei mostre, cinque eventi inaugurali e cinque incontri: una bella sfida, ap-
punto, risolta costruendo pareti espositive, in aggiunta a quelle disponibili, 
ottimizzando gli spazi sfruttando angoli arredati del maniero, installando 
monitor e alterando l’intero piano terra per costruire un nuovo scenario. La 
carrellata di mostre ed eventi riproposti nelle seguenti pagine, anche attra-
verso le fotografie degli allestimenti e delle performance, visualizza l’inten-
zionale senso di rispettosa invasione del castello da parte del corpo artistico.

Il percorso inizia al primo piano, già dalla sala d’ingresso, con la mostra inti-
tolata Nudo ma non crudo, che affrontando la mutazione del corpo a partire 
dall’epidermide, dalla sua commistione con la natura e da una prima vesti-
zione, fa da preludio alla concreta costruzione di personaggi, cuore centrale 
della collettiva di fotografia Il corpo abitato, che si dispiega nel grande sa-
lone al secondo piano, a partire però dal pianerottolo delle scale. In questo 
stesso piano, Il corpo polifonico, la mostra di ritratti animati che omaggia 
gli attori intervenuti nella serata inaugurale, si presenta come una curiosa 
“mostra nella mostra”. Il percorso prosegue, ancora al secondo piano, con 
Tra/Vestimento, che conduce il “corpo abitato” sul fronte dello stilismo di 
moda, per poi versarlo in ambito prettamente teatrale nell’esposizione inti-
tolata Dietro le quinte, che propone la costruzione del personaggio a suon 
di maschere e costumi. Riprendendo le fila dell’identità costruita a partire 
dall’epidermide, Scritto sulla pelle, la personale di Nicolai Lilin al piano ter-
ra, conduce il corpo entro l’universo poliedrico di una creatività che dalla 
scrittura sfocia nel cinema, dal disegno su carta al tatuaggio su pelle, fino 
alla moda e al design.
È curioso constatare come partendo da un tema e dalla ricerca delle ope-
re che lo rappresentano, a volte si arriva alla sua naturale enfatizzazione. È 
accaduto in Maravee Corpus, dove di mostra in mostra, di opera in opera, 
sono emersi, scomparsi e ricomparsi affascinanti personaggi che non pote-
vano fare a meno di ripresentarsi, tanto forte e incisiva è la loro capacità di 
moltiplicazione! Claudia Contin Arlecchino, Drusilla Foer, Lorenza Franzoni 
e Rita Maffei, intervenute nello spettacolo inaugurale Il corpo polifonico, 
sono state “moltiplicate” nei video con l’omonimo titolo. Arlecchino, inol-
tre, è protagonista del ciclo fotografico di Daniele Indrigo, nonché autore 
dei calchi, delle maschere e delle sculture di Dietro le quinte; mentre la Foer 
appare come modella nelle fotografie di Mustafa Sabbagh. Poi una curiosità: 
Luigi Piccolo, direttore della Sartoria Farani che ha prestato alcuni costumi 
di Giuseppina Maurizi, compare come soggetto in un dittico fotografico di 
Matteo Basilé, a sottolineare come la ricerca e la costruzione d’identità e per-
sonaggi fluttui tra universi creativi diversi ma contaminanti.



20 21Questa mostra affronta il tema del corpo attraverso il concetto di nudità 
occultata, mettendo in scena corporeità che svelano la propria forma identi-
taria mediante la ricerca di una “seconda pelle. 
Il percorso inizia con le opere di Vania Comoretti, che nei disegni in-
titolati do ut des, dell’installazione Gratia, rappresenta parti anatomiche 
in relazione agli ex-voto, alludendo a uno scambio reciproco, in merito a 
organi che rivelando uno stato clinico si fanno anche tramite di speranza. 
Nelle opere di inTRA il corpo manifesta la sua reazione al contatto prolun-
gato con accessori e indumenti intimi, sedimenti di un vissuto quotidiano 
che lascia il segno, che abita il corpo. Un corpo sempre in presa ravvicina-
ta, tanto da apparire frammentato e destrutturato, ma elevato all’ennesima 
potenza nell’incredibile resa di rughe, pieghe, vene, peli, che velano il senso 
crudo della nudità. Con Roberto Kusterle il principio del “velo” che tra-
veste si dipana nel recupero del rapporto ancestrale tra l’uomo e la sacralità 
della natura. Una natura accolta dal corpo, che diviene nido di sterpi o ramo 
d’albero per gli uccelli, traslando la pelle in piumaggio o in pelliccia, l’accon-
ciatura in aculei di riccio. Si assiste a una raffinata vestizione mutante, a un 
tra-vestimento nell’altro da sé, che nei Copricorpo di Zoè Gruni ribadisce 
il valore dell’ancestralità, del rapporto corporale con fibre grezze e mate-
riali legati alle attività rurali. Le sue sculture da indossare, che occultano il 
corpo e in parte lo svelano nel ludico innesto tra uomo e animale, anelano a 
presenze primordiali in cui la veste annuncia già la presenza del personag-
gio. Anche con Eva Petrič compare la veste come seconda pelle sul corpo 
performativo dell’’artista, che fluttua in un visionario ambiente naturale, tra 
abitanti del mare o, ancora, sotto vetrate che virano il corpo nella storia 
della pittura, rivitalizzata da un’energia solare elevata a cellula di positività, 
di pelle energetica.
Con Marta dell’Angelo la pelle scompare, inghiottita nel dominio di una 
forma plastica costruita nei passaggi tonali della luce, che riafferma il corpo 
nella sua valenza scultorea, elevata a veste della nudità, ancor più degli slip 
che fanno da “cerniera” al quotidiano movimento delle gambe nello spazio. 
E’ ancora questo intimo capo vestimentario a occultare in minima parte le 
figure di Carolina Amoretti, ma anche qui il ruolo dello slip non è quello 
di togliere crudezza al nudo, bensì di costruire il ponte tra i due sessi, avva-
lorato dalle posture femminee di lui e mascoline di lei, Carolina, ritrattasi 
moltiplicata e abitata da altri da sé, che veste la propria pelle sui fiori della 
carta da parati.
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VANIA COMORETTI
Do ut des, 2009
Acquerello, china 
e pastello su carta
Parti dell’installazione 
Gratia
Courtesy Galleria 
Guidi&Schoen, Genova 
e l’artista
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VANIA COMORETTI
Anatomia, 2009
Acquerello, china e pastello su carta, 48 x 29 cm
Courtesy Galleria Guidi&Schoen, Genova

VANIA COMORETTI
Anatomia, 2009
Acquerello, china e pastello su carta, 48 x 29 cm
Courtesy Galleria Guidi&Schoen, Genova

•
VANIA COMORETTI
inTRA, 2007-2014
Acquerello, china e pastello su carta
Installazione dimensioni variabili
Courtesy Galleria Guidi&Schoen, Genova

VANIA COMORETTI
inTRA n° 6, 2007
Acquerello, china e pastello su carta, 13,4 x 13 cm
Courtesy Galleria Guidi&Schoen, Genova
•

VANIA COMORETTI
inTRA n° 4, 2007
Acquerello, china e pastello su carta, 16 x 16 cm
Courtesy Galleria Guidi&Schoen, Genova
•
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ROBERTO KUSTERLE
•
The white mask, 2012	
Stampa inkjet su carta cotone, 95 x 100 cm
Courtesy dell’artista
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ROBERTO KUSTERLE
•
Symbiosis, 2012
Stampa inkjet su carta cotone, 95 x 100 cm
Courtesy dell’artista

ROBERTO KUSTERLE
• •
Quartet, 2012	
•
Volo notturno, 2012	
Stampa inkjet su carta cotone, 95 x 100 cm
Courtesy dell’artista

ROBERTO KUSTERLE
••
Deep breath, 2012	
•
Protection, 2012	
Stampa inkjet su carta cotone, 95 x 100 cm
Courtesy dell’artista
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ZOÈ GRUNI Opere della serie Copricorpo, 2005-2008 / Stampa lambda su alluminio, 98 x 150 cm / Courtesy Galleria Il Ponte, FirenzeZOÈ GRUNI Opere della serie Copricorpo, 2005-2008 / Stampa lambda su alluminio,  150 x 98 cm / Courtesy Galleria Il Ponte, Firenze
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Elio Caredda
Res Alba, Res Nigra
2013
Seta, plexiglass, zucchero
Courtesy dell’artista

Elio Caredda	
Il passatempo dei perfetti
2013	
Ferro, zucchero, plastica, vetro, gesso oro, cristallo	
Courtesy dell’artista

EVA PETRIČ
•
Sky of silver n° 1, 2008, 110 x 70 cm
•
Sky of silver n° 2, 2008, 90 x 120 cm
•
Sky of silver n° 3, 2008, 120 x 80 cm
Lambda print on alu dibond
Courtesy dell’artista 
e delle Obalne Galerije, Pirano (Slovenia)
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MARTA DELL’ANGELO
Triptych, 2005
Olio su tela
Courtesy Galleria Le Case d’Arte, Milano
•



CAROLINA AMORETTI
Unisex, 2010	
Stampa inkjet digitale, 39 x 50 cm cad.
Courtesy dell’artista
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40 41Questa mostra di fotografia presenta le opere di artisti per i quali l’immagine fotogra-
fica rappresenta l’ultima tappa di una progettualità certosina, fondata sulla ricerca 
e/o la produzione di abiti e costumi, scenografie e ambientazioni, sull’attento studio 
di make-up, acconciature e parrucche, gesti ed espressioni. Ne emerge uno studio 
complessivo sul corpo inteso come luogo da plasmare e ri-creare in veri e propri per-
sonaggi, che giocano ruoli diversi nel sociale; che si catapultano nella letteratura e nei 
miti della cronaca, che ricostruiscono l’idea del bene e del male in una quotidianità 
teatralizzata o, ancora, che elevano la vita domestica a stra-ordinaria fiaba.
Il corpo abitato chiama puntualmente in causa il vocabolo fingere, che significa co-
struire ed è sinonimo di recitazione, che dal latino indica re-citare, ossia fare l’appel-
lo delle persone citate. Recitiamo tutti, nella vita quotidiana, così come l’esistenza di 
ogni giorno appare nella recitazione teatrale e, in genere, nella performance artisti-
ca. E’ talmente costante questo dialogo tra arte e vita da rendere ambigua la stessa 
parola “recitazione”, come rileva Turner per l’inglese: “Acting…può significare fare 
delle cose nella vita quotidiana, oppure eseguire una performance sulla scena o in un 
tempio. Può aver luogo in circostanze ordinarie o straordinarie…Perciò acting è in-
sieme lavoro e gioco, solenne e ludico, finzione e verità”1. La recitazione è sempre una 
finzione, una simulazione, del falso o del vero, perché recitare implica un processo di 
costruzione, una creazione.
Creazione di personaggi, formulazione di profili identitari che Il corpo abitato mette 
in scena attraverso le opere di artisti diversi, dove il grado di “verità” è calibrato da 
più fattori: l’appello a storie e protagonisti reali, vivi o già scomparsi, famosi o scono-
sciuti ai più; la simulazione di personaggi inventati nella commistione fra umano e 
animale, quindi ancora in parte radicati nella realtà, o di figure pescate dal quotidia-
no o dal teatro per narrare valori e disvalori. Il tutto, ad opera di artisti che in questi 
personaggi proiettano la moltiplicazione di se stessi, attraverso il concetto di corpo 
che si fa abitare da profili altri. Profili costruiti da artisti che portano sulla scena fo-
tografica il proprio corpo; da altri che, invece, stanno dietro le quinte per manipolare 
corpi altrui e da coloro, ancora, che si pongono tra le due posizioni, comparendo 
nelle fotografie, ma anche elevando a propri modelli altre persone, siano esse attori 
professionisti, amici, gente comune.
Ideale “madrina” di questa mostra non poteva che essere Cindy Sherman - pre-
sente con un’opera storica del 1984 - che ha dedicato la sua intera ricerca fotografica 
all’artificio del sé, arrivando all’utilizzo di un complesso apparato di oggetti di scena, 
costumi, trucchi, maschere, protesi artificiali, per creare fantastici scenari in cui in-
terpretare ruoli sempre diversi. Una ricerca fondata sulla performance, da lei proget-
tata nell’azione e nell’impianto scenografico, nonché abitata in quanto personaggio, 
che travestendosi perde la propria identità e diventa un “altro da sè”, fino a non ri-

1
Victor Turner, 
Dal rito al teatro,  
Il Mulino, Bologna, 
1986, pag. 183



42 43conoscersi. Un modo, il suo, per ripercorrere l’alienazione provata da tutte le donne a 
cui vengono imposti i cliché propri del gender-role e, attraverso questa perdita del sé, 
riuscire a riappropriarsi della propria identità.
Anche Lorena Matic appartiene al versante del proprio corpo prestato alla propria 
arte, dove però la stretta e pressante relazione con persone e artisti, lascia anche il passo 
ai loro corpi e alle loro parole. Come nell’installazione realizzata per Maravee, dove gli 
attori della compagnia teatrale Petit Soleil sono stati svelati nella loro duplice identità 
di personaggi da maschera per il teatro di strada e d’interpreti, tra i quali pure Lorena 
appare, per la prima volta anche senza mascheramento, quale coraggiosa prova del met-
tersi realmente in gioco. Tutti insieme, in antiche cornici, poste su mobilie originali del 
castello, elevate ad angoli domestici dei ricordi.
La maschera, il travestimento, il ribaltamento del sé nella prassi esperienziale di perso-
naggi altri, facendo ricorso al solo utilizzo del corpo dell’artista, caratterizza il lavoro di 
Michael Fliri, che mette in scena protagonisti “sfumati”, perché prestati a molteplici 
collocazioni concettuali. Dall’incontro tra regno umano e animale alla riabilitazione del 
segno identitario nelle società tribali, fino alle identità del mondo sportivo e a quelle 
che, nella vita quotidiana, s’inscrivono nel registro del “giocare un ruolo” attraverso la 
peculiarità di un’azione, di una “recitazione”, i suoi personaggi sono sospesi tra ironia 
e amarezza.
Debora Vrizzi entra sempre sulla scena in prima persona. Una scena dal sapore pro-
fondamente cinematografico, dove la finzione sembra più vera del vero, dove cadi den-
tro e non riesci a uscirne, pensando che è lei ad abitare i suoi diversissimi personaggi, 
come quelli della serie Un_happy ending, dove donne famose sono ri-costruite sul suo 
corpo nel momento della loro morte. Vrizzi diviene Francesca Woodman, Marilyn, Ma-
ria Antonietta, Sissi, Lady Diana…sempre per via di sapienti travestimenti e costruzioni 
scenografiche, ma forte anche della sua capacità d’immedesimazione, come rivela, senza 
un filo di trucco, l’intenso ritratto di Madre Teresa.
Ancora artista che coincide con il personaggio, nelle opere di Eva Petrič, che nel ciclo in 
mostra è Money, donna inventata per esplorare la versatilità individuale tra la vita vera 
e il gioco, tra la ricerca del sé che si dibatte tra la superficialità del denaro inteso in senso 
ludico e la capacità di tradurre in divertissement il profondo senso dell’identità e della 
libertà, che la vede alle prese con il paesaggio, intenta a trasformarsi in farfalla o in fiore.
Tesa tra umano e animale, natura e ambiente antropizzato, Karin Andersen mette in 
gioco il suo corpo, ma come Matic anche lei ospita corpi altri, per costruire personaggi 
che a loro volta inscenano un vero e proprio mondo. Mondi paralleli, abitati da “pupazzi 
umanizzati”, individui sinistri eppur teneri, con la pelle chiazzata, coda e orecchie quali 
ibridi generati da un visionario laboratorio scientifico che riabilita, in chiave fiabesca, 
l’originario equilibrio tra uomo e natura.

Con Mustafa Sabbagh la mostra vira sul fronte degli artisti che mettono in scena l’al-
terità ri-costruendo identità su corpi altrui. Nello specifico caso delle opere esposte, il 
corpo eletto a modello è già da sé un personaggio costruito: Drusilla Foer, la nobildonna 
fiorentina presente anche altrove in castello, che Mustafa trasla ancora in altro da sé, 
per via di costumi e maschere - oggettuali o pittoriche - calandola nella profondità del 
nero, che è al contempo condanna e perdono in quanto contempla la bellezza e la luce.
L’oscurità connota anche il ciclo fotografico di Matteo Basilé, perché i dittici della 
serie Landing affondano nell’universo onirico, dal quale affiorano le messe in scena dei 
sogni che l’artista ha chiesto di esprimere ai protagonisti delle sue fotografie. Sogni di 
luoghi, di paesaggi, tesi tra realtà e visionarietà, posti in stretta relazione concettuale, 
sensoriale, visiva ed emozionale con il ritratto in costume del personaggio in questione. 
E’ così che la morbidezza gestuale di Francesca ridisegna il passo della collina, che lo 
sguardo meravigliato e sognante di Giuti nasce dallo scorcio della sua sartoria, dove 
i costumi dei protagonisti di Landing sono in attesa di essere abitati o sono già stati 
riconsegnati.
Con Daniele Indrigo siamo ancora nel dominio del nero, anzi nel bianco e nero, ri-
solto con una raffinatezza di passaggi tonali e dettagli segnici da suggerire una valenza 
pittorica. Dal suo amore per il mondo del teatro e dalla necessità di affondare in una 
profonda ricerca sulle debolezze e al contempo sull’integrità morale dell’uomo, è nato il 
progetto sui Vizi e le Virtù, realizzato in stretta collaborazione con l’attrice autrice Clau-
dia Contin Arlecchino. Le metamorfosi del suo corpo, unite alla ricerca dei costumi e 
delle location, riprese rigorosamente dal vero, mettono in scena ogni vizio e virtù in trit-
tici che ne suggeriscono diverse declinazioni. Affiora una relazione tematica con le opere 
della serie Awakened di David LaChapelle, che anelano a una rinascita universale, a 
un’“illuminazione” a partire dai destini dei singoli individui. Per la prima volta rinun-
ciando ai modelli professionisti e rivolgendosi a gente comune, l’artista crea personaggi 
dai nomi biblici, che fotografa immersi in vasche piene d’acqua. Nella loro sospensione 
rappresentano l’annegamento, ma anche l’ascensione, in uno spazio insolito per LaCha-
pelle: vuoto, fatto di luce e astrazione, tanto da conferire al corpo il protagonismo di 
un’universalità generata dall’anonimato. 
Con Alberto Quoco la moltiplicazione identitaria nasce dalla relazione tra vissuto do-
mestico e visionarietà, in quella “recitazione di una parte” che sta sospesa tra perfor-
mance del quotidiano e performance artistica. Nell’incontro con la scrittrice Lucia Bu-
rello, che ha elevato la propria casa a seconda pelle, trasformando, decontestualizzando 
e dipingendo ogni angolo, dove il kitsch diventa chic, è nata la serie fotografica in cui il 
corpo, abitato dai plurali volti di una sorta di Alice nel paese delle meraviglie, nel suo 
essere abitato si estende abitando. 
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Lorena Matic
Statue viventi, 2014
Installazione fotografica
dimensioni variabili
Courtesy dell’artista
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Lorena Matic
Statue viventi, 2014
Installazione fotografica
dimensioni variabili
Courtesy dell’artista
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Cindy Sherman
Untitled # 136, 1984
Color photograph, 182,88 x 120,65 cm
Courtesy Metro Pictures New York City 
e Galleria Le Case d’Arte, Milano
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Michael Fliri
All right …all right, 2007 
Fotografia a colori, dittico, 62 x 48 cm cad. 
Courtesy dell’artista
e Galleria Raffaella Cortese, Milano
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Michael Fliri
Getting too old to die young, 2008
Fotografia a colori
Courtesy dell’artista e Galleria Raffaella Cortese, Milano
•••
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Debora Vrizzi	
Serie Un_happy ending

•
Madre Teresa,
5 settembre 1997
#1, 2007 
Stampa fotografica 
60x90 cm
Coutesy dell’artista
•
Madre Teresa,
5 settembre 1997
#2, 2007 
Stampa fotografica 
90x60 cm
Coutesy dell’artista
•
Sissi,
10 settembre 1898	
#3, 2007 
60x90 cm
Stampa fotografica 
Coutesy dell’artista



Debora Vrizzi	
Serie Un_happy ending
••
Maria Antonietta, 
16 ottobre 1793	
#1, 2007
Stampa fotografica
90x60 cm 
Coutesy dell’artista
•	
Francesca Woodman, 
19 gennaio 1981	
#2, 2007 
Stampa fotografica 
90x60 cm
Coutesy dell’artista 
e Galleria offiCina, Beijing
•		
Mata Hari, 
15 ottobre 1917	
#1, 2007
Stampa fotografica 
60x90 cm
Coutesy dell’artista
•
Lady Diana, 31 agosto 1997	
#2, 2007
Stampa fotografica 
60x90 cm
Coutesy dell’artista
•
Nico, 18 luglio 1988		
#1, 2007 
Stampa fotografica
60x90 cm 
Coutesy dell’artista
•
Marylin Monroe, 5 agosto 1962
#2, 2007
Stampa fotografica
60x90 cm
Coutesy dell’artista 
e Galleria 3g Arte Contemporanea, Udine
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• 
Eva Petrič
Now you go on with the story...
Money goes to sleep and hopes to wake up again as a toy, 2008
Stampa lambda su alu dibond, 140x105 cm
Courtesy dell’artista e Obalne Galerije, Pirano

•
Eva Petrič
Now you go on with the story...	
Money tempts a butterfly to trade places with her, 2008 	
Stampa lambda su alu dibond, 135x100 cm
Courtesy dell’artista e Obalne Galerije, Pirano

•
Eva Petrič
Now you go on with the story...	
Money transforms into a rose, but thorns prick her, 2008 
Stampa lambda su alu dibond, 140x105 cm
Courtesy dell’artista e Obalne Galerije, Pirano
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•
Karin Andersen
Išnerti, 2007
Stampa lambda, 67x55 cm
Courtesy Galleria Guidi&Schoen, Genova

•
Eva Petrič
Now you go on with the story...
Money catches herself inside a spider’s web, 2008	
Stampa lambda su alu dibond, 140x105 cm	
Courtesy dell’artista e Obalne Galerije, Pirano

•
Eva Petrič
Now you go on with the story...
Money’s weight holds her down, 2008	
Stampa lambda su alu dibond, 140x105 cm
Courtesy dell’artista e Obalne Galerije, Pirano
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Karin Andersen
•
Heinakuhi, 2007
Stampa lambda, 115x115 cm
Courtesy Galleria Guidi&Schoen, Genova
•
Turg, 2007
Stampa lambda, 60x80 cm
Courtesy Galleria Guidi&Schoen, Genova

Karin Andersen
•
Uks, 2009	
Stampa lambda, 112x112 cm 
Courtesy Galleria Guidi&Schoen, Genova
•
Trio, 2008
Stampa lambda, 67,5x90 cm
Courtesy Galleria Guidi&Schoen, Genova
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•
Matteo Basilè
Landing Giuti, 2012
Stampa e plexiglass, diametro 60 cm cad.
Courtesy Galleria Guidi&Schoen, Genova



66 67

•
Matteo Basilè
Landing Francesca, 2012
Stampa e plexiglass, diametro 60 cm cad.
Courtesy Galleria Guidi&Schoen, Genova

• 
Matteo Basilè
Landing Pagano, 2012 
Stampa e plexiglass, diametro 60 cm cad.
Courtesy Galleria Guidi&Schoen, Genova

•
Matteo Basilè
Landing Nathan,2012 
Stampa e plexiglass, diametro 60 cm cad.
Courtesy Galleria Guidi&Schoen, Genova

•
Matteo Basilè
Landing Alice, 2012
Stampa e plexiglass, diametro 60 cm cad.
Courtesy Galleria Guidi&Schoen, Genova
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Mustafa Sabbagh
Senza titolo, 2012	
Courtesy dell’artista
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David LaChapelle • Awakened “Jonah”, 2007 / Digital color C-Print, 101,6 x 76,2 cm / Courtesy Galleria Poggiali e Forconi, Firenze David LaChapelle  • Awakened “Daniel 2”, 2007 / Digital color C-Print, 152,4 x 114,3 cm / Courtesy Galleria Poggiali e Forconi, Firenze
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Daniele Indrigo
Vizi & Virtù con Arlecchino	
•
La fede (la morte), 2011-2014
•
La fede (l’attesa), 2011-2014
• •
La fede (l’ascesa), 2011-2014
Stampa inkjet ai pigmenti di	
carbone su carta PhotoRag 308
Courtesy dell’artista
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Daniele Indrigo
Vizi & Virtù con Arlecchino	
•
La superbia (il potere), 2012-2014
•
La superbia (la superiorità), 2012-2014
• •
La superbia (il privilegio), 2012-2014
Stampa inkjet ai pigmenti di	
carbone su carta PhotoRag 308
Courtesy dell’artista
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•
Alberto Quoco
La casa è il vostro corpo più grande…
e non è senza sogni, 2005-2014	
Senza billyetto non si può entrare.	
Stampa su plexiglass, 70x100 cm
Courtesy dell’artista	

•
Alberto Quoco
La casa è il vostro corpo più grande…	
e non è senza sogni, 2005-2014
All’improvviso è calato il silenzio,
tre fantasie ricorrono a gogò
il sogno della bimba in un paese
di meraviglie e di “oibò”
Stampa su plexiglass, 70x100 cm
Courtesy dell’artista
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Alberto Quoco •
La casa è il vostro corpo più grande…
e non è senza sogni, 2005-2014
Da quella parte, disse il gatto, abita un cappellaio
e da quest’altra abita una lepre marzolina.
Va pure da chi ti pare: sono matti tutti e due.
Stampa su plexiglass, 70x100 cm
Courtesy dell’artista

• 
Alberto Quoco
La casa è il vostro corpo più grande…
e non è senza sogni, 2005-2014
E ora che la storia è terminata, noi
verso casa dirigiam le chiglie	
Stampa su plexiglass, 70x100 cm
Courtesy dell’artista

• 
Alberto Quoco
La casa è il vostro corpo più grande…	
e non è senza sogni, 2005-2014
E scivola nel pomeriggio d’oro
Stampa su plexiglass, 70x100 cm
Courtesy dell’artista



80 81Allestita nello stesso salone dell’esposizione intitolata Il corpo abitato, Il corpo 
polifonico è una “mostra nella mostra”, composta da quattro video disposti su due 
monitor, ideati e realizzati dagli studenti del quinto anno del Liceo Artistico Sello.
Con il supporto e la supervisione dei docenti e nell’ambito di una collaborazio-
ne con Maravee ormai collaudata, i ragazzi hanno elaborato un video per ogni 
artista performer intervenuto nell’ambito degli eventi per la serata inaugurale. 
Partendo da immagini fotografiche di scena, le identità mutanti di Claudia Con-
tin Arlecchino, Drusilla Foer, Lorenza Franzoni e Rita Maffei, entrano 
così in mostra attraverso curiosi “ritratti animati” che si elevano a memoria della 
loro presenza scenica. Ogni video, che ricostruisce la poliedrica identità di questi 
intriganti personaggi attraverso la fresca interpretazione di giovanissimi autori, 
traccia il passo di quella molteplicità identitaria che caratterizza l’intera edizione 
di Maravee Corpus. 
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CLAUDIA CONTIN Arlecchino RITA MAFFEI LORENZA FRANZONI DRUSILLA FOER
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Con questa mostra il trasformismo entra in scena nello stilismo di moda, 
presentando una selezione di capi dei finalisti al concorso Mittelmoda_the 
fashion award, promosso da Mittelmoda International Lab. Abiti che eccel-
lono per creatività e originalità tanto da essere concepiti sostanzialmente per 
la “messa in scena” nell’ambito delle sfilate e che rifuggendo dalle puntuali 
esigenze di pratica portabilità, sconfinano nell’immaginazione spettacolare 
prefigurando veri e propri personaggi attraverso l’identità della veste.
Assolutamente in linea con il tema dell’intera rassegna, sono tutti ispirati 
alla trasfigurazione del corpo. Un corpo che dentro l’abito può allungarsi e 
snellirsi nella morbida distesa di veli, come nella veste di Nikolay Pachev; 
allungarsi, ma in soluzioni nervose e scattanti come propongono Jennifer 
Whitty e Susanne Stangl, che interpretano vene e terminazioni nervose, 
in quest’ultimo caso con un tessuto che premia il lato grezzo della corporei-
tà materica. Un corpo, ancora, che può, invece, allargarsi a dismisura, con 
sottile e giocosa ironia, dentro l’abito-maglia di Antoine Peters. Un corpo 
che assapora il lato ludico della vita, passando dal concetto di maschera che 
occulta, come nella donna pensata da Margherita Pulsoni, a quello di ve-
ste che svela, come nelle sagomate trasparenze proposte da Ana Ines Piriz.
Emergono personaggi insoliti, dalla crocerossina postmoderna di Merav 
Rotary, vestita di garze e teli ospedalieri magistralmente virati in altro da 
sé, fino alla Mary Poppins contemporanea di Chika Ito e alla donna dalle 
rifrangenze caleidoscopiche di Puwanit Chetanananda. Personaggi che 
abitano lo spazio espositivo come giocose presenze fantomatiche, fra le quali 
passeggiare alla ricerca del proprio alter ego.



Questa mostra propone costumi realizzati per spettacoli di teatro e di danza e masche-
re costruite per la messa in scena di specifici personaggi. Costumi destinati al corpo, 
realizzati dalla costumista, scenografa e illustratrice viterbese Giuseppina Maurizi 
e maschere destinate al volto, realizzate dall’attrice-autrice e artista Claudia Contin 
Arlecchino, ma che nel complesso processo del trasformismo cambiano di segno, mu-
tuando i costumi in vere e proprie maschere e le maschere in abiti per il volto. Per 
puntare l’attenzione sul loro ruolo nella costruzione dell’identità, in tal caso teatrale, 
quindi “caricata” di segni e messaggi ai quali concorrono le linee formali, le variazioni 
cromatiche e le proprietà dei tessuti per i costumi e del cuoio per le maschere.

La straordinaria poliedricità creativa di Claudia Contin Arlecchino – che si 
versa dal teatro all’arte visiva, dalla dimensione attoriale a quella artigianale, det-
tando il passo del rinnovato recupero dell’homo faber nella ricerca artistica con-
temporanea, in questa mostra s’incentra nella produzione di maschere e scultu-
re. Unica attrice che in Europa costruisce da sé le proprie maschere, come accade 
ancora solo in Oriente, per la prima volta concede a un progetto espositivo anche 
quelle originali, che da anni utilizza per i propri spettacoli. Dalla maschera del suo 
Arlecchino, del 1990, al calco e maschera neutra per mimo, del 1989, appartenenti 
alla collezione storica L’umana Commedia di Arlecchino, si arriva ai calchi espres-
sivi del volto d’artista per gli studi di fisiognomica, alle maschere in cuoio dei di-
versi personaggi per il teatro della Commedia dell’Arte, fino alle loro reinvenzioni 
in terracotta, viste come Numi Tutelari delle soglie e dei focolari nel mondo del fu-
turo. Un avvenire anelato anche nella seconda collezione in mostra, realizzata ap-
positamente per Maravee e intitolata Le Madri blu del futuro, dove i volti mutanti 
dell’artista, dalla Madre Bambina alla Madre Eterna, fino alla reinterpretazione 
del volto dell’Amica in Blu, attraversano le paure collettive inconsce per suggerire 
un poetico viaggio dentro il sé e l’altro da sé.

Caratterizzata da una profonda ricerca dell’identità caratteriale ed emozionale del 
personaggio, Giuseppina Maurizi svolge la sua professione soprattutto in qua-
lità di costumista, spaziando dal cinema alla pubblicità al videclip, collaborando 
con registi e fotografi italiani e stranieri. Ma è soprattutto lavorando per il teatro 
e la danza che sviluppa una ricerca tesa a cogliere l’essenza del personaggio per 
poi condensarla in un costume “emotivo”, in cui ogni scelta oltrepassa il semplice 
aspetto decorativo, con l’intento di creare una suggestione e ricondurre al concetto 
di vestizione come rito.
Per Maravee Corpus ha creato due installazioni mettendo insieme bozzetti ed ele-
menti di costume che raccontano un suggestivo viaggio attraverso il costume-pelle.
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92 93Giovane scrittore russo trasferitosi in Italia nel 2004, noto autore del romanzo 
Educazione siberiana edito da Einaudi, da cui è stato tratto l’omonimo film 
diretto da Gabriele Salvatores, Nicolai Lilin si è distinto per aver fatto emer-
gere, già in quest’opera letteraria, il mondo del tatuaggio siberiano. Poi pun-
tualizzato nel libro di racconti e immagini Storie sulla pelle del 2012 e, l’anno 
prima, nella fondazione, a Milano, del progetto culturale Kolima Contempo-
rary Cutlure e, ancora, nel 2013, nell’apertura, a Solesino (PD), del laboratorio 
di disegno e tatuaggio denominato Marchiaturificio, questo mondo entra in 
scena a Maravee.
Affrontando il tema del corpo come luogo di moltiplicazione identitaria ra-
dicato in un’incisiva presa di coscienza del sé e della sua relazione con l’altro 
da sé, non poteva mancare l’universo del tattoo. Non certo come mero evento 
modaiolo, perché questa rassegna, pur aperta alla trasversalità dei linguaggi 
creativi e alle loro più fresche e attuali epifanie, prende sempre le mosse da 
riflessioni sociologiche e critiche tese a sviscerare, in ogni opera ed evento, il 
senso profondo dell’esistenza. Ed è proprio Nicolai Lilin a svelare la vera es-
senza di questa tendenza, nel recupero dei significati ancestrali del tatuaggio 
siberiano, radicati nell’antropologia, nella tradizione di simbologie mai svela-
te, che pulsano di storie, persone, vissuti e relazioni. 
Considerando la pelle come una membrana somatica pronta a trasformarsi 
in velo o in veste attraverso un processo rituale che affonda nello svelamento 
dell’identità e nella costruzione dell’individuo sociale, l’esposizione presenta la 
ricerca segnica che il tatuaggio incide sul corpo per poi contaminare con i me-
desimi segni altre superfici, attraverso le quali il corpo si estende e si riconosce. 
Nel suggestivo allestimento ideato e diretto da Belinda De Vito, Scritto sul-
la pelle mette in scena la creatività poliedrica di Lilin, che dalla letteratura 
è approdata al cinema, dal disegno a matita su carta al tatuaggio sulla pelle, 
per versarsi poi nell’universo della moda e del design. Le magliette di Happi-
ness sono state cucite insieme come “pelli stese”, i coltelli progettati da Nicolai 
sono stati chiusi in bacheche a sottolineare il valore di un segno che sfocia 
nel design portandosi dietro il principio del valore d’uso legato all’esistenza 
quotidiana.
Scritto sulla pelle segna l’importanza della relazione e della narrazione; quel-
la dei romanzi di Lilin ma, prima ancora, quella dei racconti che il tatuato 
esprime al tatuatore, per consentire a quest’ultimo, sulla base di una reciproca 
fiducia, di scegliere i simboli adatti alla sua storia personale. Una storia che 
consente, a chi la porta addosso, di riconoscersi nella propria pelle. 

Il destino sconfitto
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Il cavaliere della “Lega dei Bugiardi”

La madre di Kievskij

Educazione Siberiana

Lo scudo privato del Cavaliere dell’Ordine della Lega dei Bugiardi

Il sigillo dell’Illustrissimo Magistro della Lega dei Bugiardi

Le tre vie della vita

Il Sigillo del Cavaliere della Lega dei Bugiardi

Dictum Factum

Il sigillo del Grande Bugiardo della Lega dei BugiardiMadonna Siberiana

La sorte e la promessa

La fucilazione

Solide fondamenta



98 99Per la serata inaugurale il castello è stato vivificato da cinque eventi. Già dal 
primo impatto visivo con il maniero, sulla cui facciata il videomapping Corpi 
animati ha messo in scena i video realizzati dal Liceo Sello, che con una colon-
na sonora connotata da ritmicità tribali, ha accolto il pubblico annunciando il 
senso festoso del trasformismo. Poi approfondito concettualmente nello spet-
tacolo Il corpo polifonico, che su una drammaturgia tratta dalla letteratura di 
Fernando Pessoa, ha visto Rita Maffei nei panni dello scrittore portoghese, 
che confessa il suo essere “un baule pieno di gente… un Io moltiplicato, di-
sperso, divenuto altro da sé attraverso una folla di personaggi”. Personaggi 
chiamati dal passato e dal presente, che lo spettacolo ha portato sulla scena, 
con un pizzico d’ironia, per “dare corpo” agli eteronimi pessoani. Sono così 
apparsi Egon Schiele, reincarnato in Claudia Contin Arlecchino, poi Loren-
za Franzoni, che con il suo teatro degli oggetti ha presentato organi interni 
tramutati in accessori vestimentari. Poi, ancora, il Diavolo, sotto le spoglie di 
Arlecchino, che ha ludicamente offerto al pubblico le anime conservate sotto 
forma di essenze profumate e ancora Franzoni, dando corpo e voce a un per-
sonaggio nato dal riciclo di scarti quotidiani.
In Clausuris, immobile e maestosa, Drusilla Foer è apparsa in un vero e pro-
prio elogio dell’immobilità. Raffinata nobildonna fiorentina, già attrice e jet-
setter negli anni 70, con un passato da attrice hollywoodiana e musa/amica di 
tanti stilisti, Drusilla è nata a Siena e cresciuta a Cuba, negli anni ’70 ha vis-
suto a New York e negli ’80 a Parigi con il marito monsieur Foer, per poi fare 
ritorno a Firenze nel 2012. Ha fatto cinema con Ferzan Obzetec, Tv con Serena 
Dandini ed è militante in campagne di sensibilizzazione sociale. Nella perfor-
mance ha affrontato il contradditorio tema della visibilità, individuando una 
possibile soluzione nella clausura al mondo esterno, quindi in un affettuoso 
rifiuto del suo passato pubblico, espresso nelle foto strappate sul pavimento.
La performance di danza Corpi Di-Segni - negli spazi della personale di Ni-
colai Lilin - ha presentato il corpo tatuato in calibrate gestualità poetiche. Da 
un percorso introspettivo di ricerca identitaria, fino ai serrati dialoghi fisici, 
incalzati da intrecci di capelli, braccia e gambe e alla gestualità pittorica a trat-
ti fermata in suggestivi tableaux-vivant, ha messo in scena il valore del segno 
sulla pelle come scrittura dell’identità.
Il corpo in tavola, body sushi che ha aperto la sfera del Food Design, ha offerto 
al pubblico l’elogio della bellezza corporea unita ai sapori del palato tesi tra 
Oriente e Occidente.
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IL CORPO IN TAVOLA

CORPI DI-SEGNI 
Il corpo polifonico 



EVENTI INAUGURALI
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Identità migrante è un intrigante viaggio nella passione per l’identità umana mascherata e 
svelata attraverso il corpo, nell’intreccio fra storia della pittura e fascinazione per il paesag-
gio. Un viaggio in nero, tra fotografie di grande formato, installazioni e video, perché il nero 
è il colore della Pietà, della Bellezza e della Luce, in questo percorso cadenzato da corpi im-
mobili e statuari, da profondi respiri, in un sottile dialogo tra dolore, condanna e perdono.
Ammantate dalla Filosofia dell’identità assoluta, puntualizzata nel 1801 dal filosofo tedesco 
Friedrich Wilhelm Joseph von Schelling, le opere di Mustafa Sabbagh contengono l’identi-
ficazione tra Spirito e Natura, oltrepassano quindi la distinzione fra soggetto e oggetto. Per 
raccoglierne l’unione proprio nell’identità corporea, in quella relazione fra uomo, paesaggio, 
abito, maschera, entro i concetti di “salto” e di “caduta”, che nella filosofia di Schelling svela-
no il misticismo di uno sfondo religioso. Sfondo che di opera in opera con Sabbagh si dipana 
tra sacro e profano, come magistralmente profuso nel toccante dialogo per immagini che 
s’instaura tra i due video intitolati Baciami Giuda e Cristo, Pietà. 
Il percorso espositivo dell’Identità migrante dell’artista - che scorre dal corpo umano al pae-
saggio naturale alle emergenze iconografiche tratte dalla storia della pittura – prende avvio dal 
concetto di maschera. Intesa come “schermo” che occulta, tra-veste, in realtà sottende il prin-
cipio dello svelamento, una messa in scena dell’identità che, migrando, si fa corpo e anima.
Dalle maschere/oggetto, dai costumi e dai drappi che di primo acchito occultano il corpo, si 
passa poi alle maschere/epidermide, dove l’informalità della materia pittorica persevera il 
processo di tra-vestimento/svelamento. Che si tratti di tessuti o di pigmenti che accarezzano 
il corpo, in ogni caso di quest’ultimo svelano ogni tratto e nella loro sottile ed elegante messa 
in scena li solidifica in materia altra, in costrutto statuario che annulla la nudità riconfer-
mando il ruolo della maschera in un incalzante passa-parola tra il detto e il non detto.
Il filo rosso dell’intrinseca relazione fra soggetto e oggetto, fra Spirito e Natura, si condensa 
poi in una figura emblematica: l’uomo statuario, la cui “maschera” è data dalla densa pittura 
nera, che si gira a guardare. Il suo sguardo, però, è occultato, perché la relazione introspetti-
va con l’altro da sé catapulta l’osservazione in contemplazione. Seguendo il percorso concet-
tuale ed emozionale di questo sguardo, si approda alle figure che affondano nell’iconografia 
sacra e in quella comunione tra uomo e natura che, attraverso il concetto di velo inteso come 
maschera che svela, eleva il corpo ad anima mundi. M
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MUSTAFA SABBAGH
Senza titolo, 2012-2014
Courtesy dell’artista
•• •
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MUSTAFA SABBAGH
Senza titolo, 2014
Courtesy dell’artista e della Traffic Gallery di BergamoM
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MUSTAFA SABBAGH
Senza titolo, 2014
Courtesy dell’artista
• • •
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Facendo leva sull’immaginario collettivo generato dai media, che amplificano il concetto di 
personaggio e alimentano il processo d’identificazione per cui il personaggio diviene un “cor-
po pubblico”, questa mostra presenta in prima assoluta l’inedito progetto PMC Talent Agency 
delle CianoghaphicSisters. Si tratta di un’agenzia di attori che attraverso il proprio sito web, 
stampe fotografiche e manifesti cinematografici promuove versatili e talentuosi attori pro-
fessionisti. Ognuno con il proprio profilo identitario, sono tutti interpretati da Emanuela 
Biancuzzi e Debora Vrizzi, che nell’inscenare i diversi protagonisti moltiplicano all’infinito le 
potenzialità dell’atto interpretativo, costruendo identità altre su scarti di esperienze vissute in 
una continua moltiplicazione di senso.
B.B. Warren, Lola, Serge Noac, Wenying Li Chan… sembrano fare un ironico verso ad Alberto 
Caeiro, Ricardo Reis, Alvaro de Campos…, gli eteronimi di Fernando Pessoa che hanno ispira-
to il filo rosso della moltiplicazione identitaria e ai quali si affiancano anche questi intriganti 
personaggi generati dalle CianographicSisters sotto la pelle dell’universo cinematografico. 
Una pelle che le due artiste hanno sostituito alla propria, facendosi abitare da questi “altri da 
sé” costruiti in modo certosino, interpretando posture ed espressioni, cercando abiti e par-
rucche, costruendo per ognuno un credibile portfolio, il manifesto e, tutt’attorno, un’agenzia!
Con l’installazione Statue viventi Lorena Matic vira la mostra su uno spostamento inverso. I 
suoi “corpi pubblici” sono presi dal teatro di strada – tra i quali vi si tuffa anche lei, con il suo 
corpo in scena -  e portati nell’ideale condizione domestica delle foto incorniciate da conser-
vare tra i ricordi delle persone care. Qui il processo di rilettura identitaria non prende le mos-
se dal principio della celebrità; gli attori del teatro di strada, infatti, compaiono e scompaiono 
nell’anonimato, nessuno sa chi sono perché non svelano la relazione fra attore e personaggio 
interpretato. Statue viventi, invece, mette in scena proprio questo svelamento, affondando 
nella rivelazione identitaria anche con le parole e il dialogo appuntato sui passe-partout del-
le fotografie e con la fitta sequenza del backstage, dove gli attori si truccano e si struccano, 
si mascherano e si rivelano. Il suo è allora un elogio del “corpo pubblico” che attraverso la 
“maschera” si rifugia nell’anonimato, per poi mettersi a nudo solo tra le mura di casa, qui 
sostituite dalle pareti della galleria.
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LORENA MATIC Backstage Statue viventi, 2014
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www.robertokusterle.it 

David LaChapelle
Nato nel 1963 a Fairfield, Connecti-
cut (USA), vive tra Los Angeles e le 
Hawaii
www.poggialieforconi.it

Nicolai Lilin
Nato nel 1980 a Bender (Transni-
stria), vive a Milano
www.nicolaililin.it
www.marchiaturificio.it
www.kolima.it

Rita Maffei
Nata nel 1965 a Udine, dove vive
www.cssudine.it

Lorena Matic
Nata più volte a Trieste e altrove,
vive a Trieste
www.lorenamatic.it

Giuseppina Maurizi
Nata nel 1973 a Viterbo,
vive tra Roma e Milano
www.giuseppinamaurizi.it
www.facebook.com/giuseppina.maurizi

Eva Petrič
Nata nel 1983 a Kranj (Slovenia),
vive a Vienna
www.evapetric.com

Alberto Quoco
Nato nel 1951 a Udine dove vive
www.albertoquoco.com

Mustafa Sabbagh
Nato nel 1961 ad Amman (Giordania), 
vive a Ferrara
www.mustafasabbagh.com

Cindy Sherman
Nata nel 1954 a Glen Ridge nel New 
Jersey, vive a New York
www.lecasedarte.com

Debora Vrizzi
Nata nel 1975 a Cividale del Friuli (UD), 
vive tra Roma e Udine
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Main sponsor

Organizzazione

Con il contributo di

Con il patrocinio

Con la partecipazione di

Realizzato con Bando della In collaborazione con

CINEMAZERO

CINETECA DEL FRIULI

OBALNE GALERIJE

LICEO ARTISTICO SELLO

MITTELMODA INTERNATIONAL LAB

BALLETTO DI ROMA SNC

SPELLBOUND CONTEMPORARY BALLET

FARANI SARTORIA TEATRALE

SCUOLA SPERIMENTALE DELL’ATTORE

ATELIER ENIDUDANZA 

MARCHIATURIFICIO

HAPPINESS

COLTELLERIE MASERIN

FRIUL TROTA

VICENTINI ORGNANI

OPIUM 

OSTERIA AL PORTONAT


