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MONNA  MARILYN

La Gioconda è il quadro più famoso al mondo. Forse non il più bello. Sicuramente il più noto. La Gioconda è “Il Quadro” per antonomasia. Da questo punto di vista, non è importante averlo visto di persona, esiste 
comunque dentro di noi come archetipo primigenio, quasi una categoria dello Spirito. Per questo è un dipinto da sempre carico di mistero, di enigmi, di teorie a volte anche bizzarre, di ipotesi sconvolgenti, comunque 
carico sempre di una fascinazione particolare non spiegabile con la sola bellezza del quadro. Ce ne sono di più belli. Ma nessun quadro continua, a distanza di secoli, a esercitare quel potere di attrazione 
e di inquietudine tanto quanto la Gioconda.

Marilyn non è diventata un mito perché era una brava attrice. Ce ne sono di molto più brave: da Bette Davis a Katherine Hepburn alla Magnani stessa. E forse neanche perché era la più bella: da Liz Taylor a Grace 
Kelly, da Sofia Loren a Brigitte Bardot, l’elenco delle più belle è ancora lungo. Forse allora perché Marilyn era più sexy? Perché è stata l’amante del Presidente? Sì, tutto vero; ma allora, però, se si tratta solo di questo, 
l’elenco di chi potrebbe reclamare dalla Storia un miglior trattamento sarebbe ancora più lungo: da Madame Pompadour a Monica Lewinsky compresa. No, c’è dell’altro.

Marilyn non era la più brava. Non era la più bella. Era sexy. Ma difficile dire la più sexy. Marilyn è invece molto di più. Ha molto di più. Marilyn è “La Donna”.  Monna Marilyn, appunto.
Come la Gioconda, Marilyn è avvolta dal mistero, da enigmi, da continue rivelazioni “inedite”, da teorie, da ipotesi, da retroscena, da fiumi di parole. E oggi, nel 50° anniversario della sua scomparsa, pur sapendo 
benissimo che è vissuta realmente, si fa quasi strada la convinzione che Marilyn non sia mai vissuta. Che sia un prodotto della fantasia, del Cielo, dell’Arte. 

E così come la Gioconda continua feconda ad ispirare Artisti che ne rielaborano l’immagine secondo  il proprio stile personale, così anche Marilyn, da Andy Warhol in poi, è diventata la base d’ispirazione per la 
ritrattistica contemporanea. Tutti si cimentano, prima o poi, in una propria personale rielaborazione. Fino ai pubblicitari. Che infatti spesso usano la Gioconda o Marilyn indistintamente. Marilyn è veramente un Mito. 
Perché al di là delle apparenze e delle contingenze storiche, la sua icona va a toccare quelle corde della natura profonda tanto di un uomo quanto di una donna. 

Le Opere a lei ispirate, infatti, non sono mai agiografiche o retoricamente celebrative. Sono Opere sempre fresche, nuove, leggere, divertenti, irridenti, graffianti, gioiose, iconiche e iconoclaste al tempo stesso. 
Ma tutto ciò va ascritto, oltre che alla capacità degli Artisti, senz’altro anche alla vena inesauribile di una fonte d’ispirazione che non smette mai di svelare e rivelare altre soluzioni, altre angolature, altri punti 
di vista. All’Artista il compito di dargli forma. 

Oltre quindi ai già notissimi quadri di Andy Warhol e di Mimmo Rotella in cui Monna-Marilyn viene ritratta dal primo e per primo in chiave Pop e dal secondo attraverso gli strappi dei manifesti 
cinematografici cui corrispondono ben più profondi strappi dell’anima, in questa rassegna vengono presentate le opere di tanti altri Artisti come Seward Johnson, Pablo Echaurren, Monica Casali, Camilla Ancilotto, 
Ludmilla Radchenko, Valentina De Martini, Erika Calesini, Fabio Ferrone Viola, Flavia Mantovan, Leonardo Hidalgo, Cristiano Cascelli, Fabiana Roscioli, Massimo Lupoli, Renzo Nucara, Florence Fabre, 
Daria Paladino, Sasha Torrisi, Marcello Reboani. Ma è superfluo descrivere le caratteristiche peculiari e inconfondibili  -  e ci sono -  di ogni singolo Artista e ogni singola Opera, perché l’ambizione e il 
vanto di questa Mostra è proprio quello di aver rappresentato alla fine una sola valenza: l’Unità nella Molteplicità di Marilyn.  Una, nessuna e centomila. 

Lamberto Petrecca
Curatore

‘Give a girl the right shoes, and she can conquer the world.’

Un volto di donna. Sorridente, affascinante, avvenente. Lo vediamo nelle opere di Andy Warhol  ripetersi in una moltitudine di colori, divenendo mera proiezione di uno stereotipo di massa. Lo osserviamo 
mentre emerge da rapidi gesti dettati dall’inconscio di Willem De Kooning, piena e sensuale, pur nella deformità del segno. O ancora, nel caso di Mimmo Rotella,  imporsi tra le trame di manifesti pubblicitari 
lacerati, simbolo del consumismo di popolo. 

Solo un nome ad accomunare queste immagini, un nome noto a tutti: Marilyn Monroe, icona della bellezza muliebre, moderna incarnazione di Venere, effige senza tempo di femminilità.
Se molti sono gli artisti che in passato ne hanno tratto ispirazione, il fascino della diva americana continua ad imperversare anche sulle generazioni più giovani, a dispetto del tempo e dei canoni estetici 
imposti dalla società odierna. 

Nella mostra “Marilyn Monroe, tribute to a female icon” artisti del passato e del presente convergono donando ognuno il proprio contributo al radicamento dell’attrice nella memoria storica.
Così, oltre ai già citati Wahrol e Rotella, abbiamo la Marilyn bronzea a grandezza naturale di Seward Johnson, ritratta nella celeberrima scena del film “Quando la moglie è in vacanza”, in cui lo 
spostamento d’aria proveniente dai sotterranei della metropolitana le alza la gonna. Lo scultore si mostra abilissimo nel trattare un materiale difficile come il bronzo, riportando i dettagli più impensabili, 
come le mutandine.

Poi c’è la sequenza di foto di Fabiana Roscioli, che immortala due modelle seminude il cui viso è misteriosamente celato da una maschera di Marilyn. I cubi mobili di Camilla Ancilotto, che invitano lo 
spettatore a giocare con il volto dell’attrice scoprendo nuove combinazioni di immagini. E ancora la Marilyn filiforme di Valentina De Martini, glamour e sofisticata nel suo vestito rosso fuoco. Quella di 
Ludmilla Radchenko, estremamente Pop nel “puntinato” alla Liechtenstein e nei simboli utilizzati. Il plexiglass di Renzo Nucara e di Marcello Reboani. La Marilyn Fluo di Flavia Mantovan e la distesa di 
pennelli di Massimo Lupoli. La versione dolce e carezzevole di Monica Casali, che abbiamo scelto come copertina del catalogo proprio perché è così che la vogliamo ricordare con questa mostra prima 
a Roma e poi a Miami nel cinquantesimo anniversario della sua morte (5 agosto 1962). I tasselli di colore che compongono la Marilyn assorta di Florence Fabre e le originali lattine di coca cola di Fabio 
Ferrone. Il tratto incisivo della Marilyn in black & white di Cristiano Cascelli e l’intensità ritrattistica di Daria Paladino. I colori squillanti di Pablo Echaurren, la versione fumettistica di Sasha Torrisi e quella 
sgargiante di Leonardo Hidalgo.

Infine Erika Calesini, che sorprenderà tutti con una performance artistica nella quale impersonerà lei stessa la diva di Hollywood.
Cambiano le tecniche, i materiali, ma la forza espressiva di Marilyn Monroe rimane inalterata.

La abbiamo voluta ricordare cosi’ ed io, in particolare, con una delle sue frasi piu’ famose ‘Give a girl the right shoes, and she can conquer the world’.

Gloria Porcella
Curatore
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A qualcuno piace caldo, certo, ma oserei affermare invece che  a tutti ,proprio tutti piace Marilyn Monroe. La prova tangibile di questa sublimazione per il 
fenomeno Marilyn é la quantita di artisti che a partire dagli anni Cinquanta,l’hanno resa immortale attraverso le loro opere. Marilyn Monroe,al secolo Norma 
Jeane Baker, prodotto del nuovo cinema americano ma non solo, rappresentava, negli Anni Cinquanta, la nuova tipologia di donna, molto vamp, ma 
allo stesso tempo dolce,sexy,e solo apparentemente arrendevole. 

La  morte tragica, avvenuta in circostanze ancora misteriose nell’agosto 1962 ne consacra ufficialmente il mito. Ancor prima delle dieci celebri serigrafie 
realizzate da Warhol nel 1964, e presentate per la prima volta in un evento collaterale alla Biennale di Venezia, Bern Stern la immortalò nel celebre “Last 
sitting”,realizzato pochi giorni prima della sua morte.

Dagli Anni Sessanta ,Marilyn Monroe viene celebrata nelle opere di tanti artisti,italiani e internazionali : Mimmo Rotella,Marco Lodola,Pablo Echaurren ,Ugo 
Nespolo, ma anche Christo,Mel Ramos,e fotografi del calibro di Helmut Newton e George S. Zimbel, che realizzò il pubblicatissimo scatto di Marilyn con 
Chanel no.5.

Le celebrazioni per il cinquantesimo anniversario della scomparsa dell’attrice sono iniziate in largo anticipo ,in tutto il mondo.
Impossibile non renderle omaggio, e soprattutto impossibile che il mondo dell’arte se ne dimenticasse.

E’ in questo contesto celebrativo, che nasce il progetto “Marilyn Monroe,Tribute to a female icon”,la mostra curata da Gloria Porcella e Lamberto Petrecca 
per la Galleria Cà d’Oro di Roma e per la sede di Coral Gables, Miami inaugurata un anno fà. Una rassegna di  venti opere circa (ma che potrebbero 
aumentare) realizzate dagli anni 1960 ad oggi, da artisti illustri, ma anche da tanti artisti  italiani pieni di talento, promossi dalla storica galleria romana , 
e che, grazie a questa mostra sbarcheranno per la prima a volta negli Stati Uniti.

Una simbolica staffetta Italia-Usa  alla quale ho avuto il piacere e l’onore di collaborare, contattando  amici, artisti e , collezionisti.
Un tam tam allegro e  commovente, per “rintracciare”  le tante “Marilyn”realizzate negli ultimi decenni.Tanta solidarietà ed entusiasmo per un  progetto che 
,ha fatto si che tante “ marilyn” uscissero”allo scoperto”, fuori dalle bellissime case  ,dalle Fondazioni,  dagli atelier degli artisti, per essere riunite tutte 
insieme, sotto un unico segno  iconografico, nella suntuosa sala affrescata di Palazzo Wedekind a Roma.

Marylin attraverso questa collettiva,si moltiplica, e come in un gioco caleidoscopico si colora e si illumina di mille sfaccettature.

Tante tecniche:fotografia,pittura,assemblages, découpages e,scultura, con un solo obiettivo, rendere omaggio alla Musa dell’arte contemporanea,e,all’attrice 
che, tra gli Anni Cinquanta e gli Anni Sessanta grazie  alle sue,interpretazioni, da Niagara (di Henry Hathaway,1953) a “Quando la moglie é in vacanza” 
(di Wilder) e “Facciamo l’amore” diretto da George Cukor nel 1960,divenne sì, un simbolo femminile,ma soprattutto, come affermò Fabrizio Rondolino 
“Marylin fu, la donna che si identificò con le speranze e le illusioni di milioni di uomini immersi nell’incertezza del presente e nella paura del domani”.
Ed é questo oggi, che ce la fa amare ancor di più.

Melissa Proietti

Marilyn, 
Iconografia 
di un Mito  

She seduced the world from the big screen and won a place in the hearts of exceptional artists. Fifty years after her death, Marilyn Monroe remains an icon for female 
excellence that continues to inspire the art world.
Through a symbolic relay with Italy and the U.S., on the dates that marked her life, the Galleria Ca ‘d’Oro dedicated the exhibition “Marilyn Monroe: Tribute to a 
Female Icon” to the American actress.
Including a life-size Marilyn wearing a white dress immortalized by Seward Johnson in her most famous pose, an unusually lanky rendition by Valentina De Martini, a 
naked Marilyn immersed in color by Pablo Echaurren, and pop Interpretation by Ludmilla Radchenko alongside members of the Marilyn series produced by Andy Warhol 
and those constructed by Mimmo Rotella. The tribute to the legendary Marilyn comes to life in an 18-work exhibition that includes paintings, photographs, and sculptures. 
The exhibition’s first stop will be Rome, in the historic Palazzo Wedekind in Piazza Colonna, only a few days after what would have been the stars 86th birthday, then 
the exposition heads to the Galleria Ca ‘d’Oro in Miami Florida, where the inauguration will be held on the date that marks the fiftieth anniversary of Marilyn’s death. 
For this symbolic reason Gloria Porcella and Lamberto Petrecca have chosen the months of June and August for the double launch for the exhibition. 

June 8th: The exhibition kicks off in the nineteenth-century Palazzo Wedekind in Piazza Colonna with the arrival of Seward Johnson’s sculpture from the Croisette in 	
Cannes, where id was exposed during the presentation of Simon Curtis’ film “My Week With Marilyn”.

August 5th: The exhibition arrives in Miami where it will be hosted by the Galleria Ca ‘d’Oro in Coral Gables.

THE ARTISTS IN THE EXHIBITION

ANDY WARHOL > His serial reproduction of Marilyn’s face in the 60s transforms her into a “popular” icon.
MIMMO ROTELLA > His series of décollage praises Hollywood’s brightest stars. Rottella’s works redefine the meaning of Marilyn’s death by constructing works pieced 
together with popular images of her life. 
SEWARD JOHNSON > Considered among the most original artist of our time, Johnson is famous for his realistic, life-sized bronze sculptures that depict everyday 
characters absorbed in mundane activities. Of great visual impact and recognized for their ability to inspire amazement, his works include a Marilyn immortalized in 
one of her most famous poses.  
PABLO ECHAURREN > The works of Echaurren combine a variety of elements: the marked attention to miniaturized detail, the reference to the comic strip, and images 
of the natural universe. The exhibition presents a naked Marilyn immersed in an explosion of color that marks his signature style. 
RENZO NUCARA  > Founding member of the Cracking Art Group in 1993, Nucara chooses to work with plastic in order to make a statement on society’s commitment 
to the environment.  His pieces reflect his research of Resinfilm, which consists of layers of resins, pigments, and natural and artificial objects, which become the skeleton 
of his most recent works of Statofilm.
ERIKA CALESINI > Irresistibly drawn to the expressive value of the subjects, Calesini creates works using discarded materials, such as bicycle part and inner tubes, 
rescuing them from their fate as landfill. Her process asks the audience to reflect of the value of objects and the part of them that is intrinsically attached to our lives.
VALENTINA DE MARTINI > The works of the talented artist exude elegance and charm, characteristics that are synonymous with the subject of Marilyn Monroe.
CAMILLA ANCILOTTO  > Totems that continuously mutate in appearance and color make up the works by Ancilotto. For the Roman artist art is a game with infinite 
representational possibilities. 
MONICA CASALI  > Fresh from a recent exhibition at the Galleria Ca’ d’Oro in Miami, Casali reveals a smiling, bright, and colorful Marilyn that is very much in 
accordance of the Warhol Style.
CRISTIANO CASCELLI  > The acute portraits by Cascelli immortalize his subjects in a Pop style using a variety of techniques that showcase his unmistakable talent. 
FLORENCE FABRE > Fabre creates lively and captivating images. Her portraits consist of fragments of photographs that she reconstructs in order to offer a new 
perspective and give a new identity to her subject.
FABIO FERRONE VIOLA  > Ferrone exemplifies the Pop movement by depicting prevalent icons with his clever use of American soda cans.
LEONARDO HIDALGO  > A native of Ecuador, Hidalgo has lived and worked for many years in the U.S., where he is considered one of the most effective and 
perceptive portrait artists of our time. Accomplished in a number of distinct techniques, such as painting, pastels, photography, and computer graphics, Hidalgo portrays 
his celebrated subjects using vibrant colors.
MASSIMO LUPOLI > Lupoli extrapolates objects and symbols of our everyday lives from their original contexts and places them in diverse setting that give them new 
significance. The work presented in the exhibition consists of a photograph superimposed on a stretch of the artist’s brushes.
FLAVIA MANTOVAN > The icons of our time are the undisputed protagonists of Mantovan’s works. Characters whose faces almost liquefy under the color of cola and 
a stain that threatens to take over the breakdown symbolizes that everyone, including our celebrated stars, is doomed.
DARIA PALADINO > Trained in Rome and Paris, Paladino’s artistic trajectory carries her to the Lazio Pavilion at the 54th Venice Biennale in 2011. Her study focuses 
primarily on portraits.
LUDMILLA RADCHENKO > Radchenko references Pop Realism in her elaborate digital works, photos and scans, which are combined with a distinct material painting 
to create portraits of icons of contemporary life.
MARCELLO REBOANI > The portrait genre constitutes the leitmotif of Reboani’s artistic career. His works speak to the audience of the contemporary world through a 
parade of famous and anonymous faces, which allows him to further his investigation of human nature. 
FABIANA ROSCIOLI > Renowned painter and photographer, she interprets the beauty of Marilyn in a succession of images depicting nude women.
SASHA TORRISI > The versatile painter and musician (former singer and guitar player for the Italian band Timoria) uses a Pop Art technique that renders his favorite 
subjects in a particular light, in which they appear pure, smooth, florescent, and beyond any physical authenticity.    

Melissa Sesana
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ANDY WARHOL – Andy Warhol, uno dei più grandi geni artistici del suo secolo, nasce a Pittsburgh nel 1928: figlio di immigrati slovacchi di etnia rutena il suo nome vero è Andrew Warhola. Negli anni Cinquanta si 
trasferisce a New York dove lavora come grafico pubblicitario presso alcune riviste: “Vogue”, “Harper’s Bazar”, “Glamour”. Nel 1952 tiene la prima personale alla Hugo Gallery e intorno al 1960 comincia a realizzare i 
primi dipinti che si rifanno a fumetti e immagini pubblicitarie: nei suoi lavori compaiono Dick Tracy, Popeye, Superman e le prime bottiglie di Coca Cola. Inizia a utilizzare la tecnica di stampa impiegata nella serigrafia 
nel 1962, rivolgendo l’attenzione alla riproduzione di immagini comuni, degne del titolo di “icone simbolo” del suo tempo. Su tutte Marilyn Monroe, il suo volto riprodotto in serie da Warhol la divinizza e la rende 
“popolare” nell’accezione democratica dell’arte elaborata dall’artista. Lo stile di Warhol segna il via della cosiddetta Pop-art ma l’artista non si ferma e decide di abbracciare un progetto più vasto, proponendosi come 
imprenditore dell’avanguardia creativa di massa. Per questo fonda la “Factory”, che può essere considerata una sorta di officina di lavoro collettivo. Nel 1963 inizia a dedicarsi al cinema e produce due lungometraggi: 
“Sleep” ed “Empire” (1964). Gli ultimi vent’anni della sua vita sono un vortice di collaborazioni e sperimentazioni nei diversi campi dell’arte, senza mai perdere il piglio provocatorio con il vizio di mescolare alta società 
e stimoli intercettati dalla strada. Andy Warhol muore a New York nel 1987, nel corso di una banale operazione chirurgica. Nella primavera del 1988 10.000 oggetti di sua proprietà vengono venduti all’asta da Sotheby’s 
per finanziare la Andy Warhol Foundation for the Visual Arts.

MIMMO ROTELLA – Artista dalla multiforme personalità e dalle concezioni visive intense e sempre allineate ad un gusto avanguardistico (poco compiaciuto della ricerca commerciale, malgrado i soggetti rappresentati), 
Mimmo Rotella nasce a Catanzaro il 7 ottobre 1918 e, conseguita la maturità artistica presso l’Accademia di Belle Arti di Napoli, si stabilisce a Roma nel 1945. La prima fase della sua attività è caratterizzata dalla 
sperimentazione di stili pittorici diversi che lo porterà a rivoluzionare i linguaggi artistici del dopoguerra. Nel 1951 allestisce la prima mostra personale alla Galleria Chiurazzi di Roma e il suo nome comincia a suscitare 
notevole interesse tanto che nello stesso anno gli viene assegnata una borsa di studio dalla Fulbright Foundation. Può così permettersi di frequentare la prestigiosa Università di Kansas City, un traguardo lontano per 
un ragazzo cresciuto nel meridione italiano più profondo. Tornato in Italia, dopo una fase di riflessione sui mezzi della pittura e sulla necessità di utilizzare nuovi strumenti, inventa la tecnica del décollage, caratterizzata 
dallo strappo di manifesti pubblicitari affissi nelle strade i cui frammenti, siano essi il recto o il verso, sono incollati sulla tela. Dal 1958 abbandona gradualmente le composizioni puramente astratte per realizzare 
décollage con immagini chiaramente leggibili. Questa tendenza culmina nella serie “Cinecittà”, realizzata nel 1962 (che comprende “Eroi in galera” e “Tre minuti di tempo”) e in quella dedicata alle stelle del cinema e 
a personaggi famosi (“Assalto della notte”, 1962; “Marilyn calda”, 1963). Sono degli anni ‘60 i lavori dedicati alle affiches del cinema mondiale con i volti dei grandi miti di Hollywood. 
Nel 1961 aderisce, su invito del critico Pierre Restany, al gruppo dei Nouveaux Réalistes, nel cui ambito già Raymond Hains, Jacques Mahé de la Villeglé, François Dufrêne utilizzavano i manifesti pubblicitari con 
procedimenti analoghi a suoi. Trasferitosi a Parigi nel 1964 lavora ancora sulla definizione di una nuova tecnica, la Mec Art, con cui realizza opere servendosi di procedimenti meccanici su tele emulsionate. Continua la 
sperimentazione con la serie degli Artypo, prove di stampa tipografiche scelte e incollate liberamente sulla tela. Gli anni ‘70 sono segnati da frequenti viaggi in USA, India, Nepal, per stabilirsi definitivamente a Milano 
nel 1980. Appartengono agli inizi degli anni ‘80 le “Coperture”, manifesti pubblicitari ricoperti da fogli che occultano l’immagine sottostante. Torna alla pittura alla metà del decennio con il ciclo “Cinecittà 2” in cui 
riprende il tema del cinema affrontato in tele di grandi dimensioni e con la serie “Sovrapitture” su décollage e su lamiera: questi interventi pittorici su manifesti lacerati e incollati su pannelli metallici caratterizzano la 
stagione più recente dell’artista. Mimmo Rotella è morto a Milano il 9 gennaio 2006.

SEWARD JOHNSON – Tra i più originali artisti del nostro tempo, lo scultore americano è celebre per le sue sculture realistiche in bronzo a dimensione naturale e over-size, che ritraggono personaggi comuni assorti in 
banali attività quotidiane e le celebrità nelle loro pose più amate. Tra queste anche una Marilyn Monroe immortalata nella celebre scena di “Quando la moglie è in vacanza”. Più di 350 bronzi di Johnson sono presenti 
in collezioni private e musei in tutti gli Stati Uniti, in Canada, in Europa e in Asia. Le sue opere sono eseguite tramite un elaborato software che trasforma le immagini bidimensionali in modelli, i quali vengono poi 
letteralmente stampati in tre dimensioni da una macchina collegata al computer. Come una sorta di déjá-vu artistici, Johnson solitamente realizza le sue statue prendendo spunto da celebri dipinti del passato, come 
ad esempio l’opera di Édouard Manet “Le déjeuner sur l’herbe”. Strategica la scelta del luogo dove espone le sue opere, che entrano e rivelano una nuova identità degli spazi urbani. I suoi lavori entrano nella vita 
della città e della gente, costringono a riflettere sui temi d’attualità e sul ruolo che l’arte può avere nella società. Nella visione dell’artista “l’arte ha come specificità quella di riuscire a toccare nell’uomo quelle corde 
interiori altrimenti inerti, farle vibrare, donare emozioni e nuove consapevolezze per poi illuminare le altre sfere dell’agire, tanto nella sfera privata quanto in quella comune”. Seward Johnson ha un legame particolare 
con Roma, dove sono state già ospitate “Unconditional Surrender” ispirato al famoso bacio tra il marine e l’infermiera a Times Square e il gigante di alluminio dal titolo “The Awakening”. 

PABLO ECHAURREN – Pablo Echaurren nasce a Roma nel 1951. Inizia a dipingere a diciotto anni e presto viene scoperto dal critico-gallerista  Arturo Schwarz che fa conoscere il suo lavoro in Italia e all’estero. Tra il 
1973 e il 1975 egli espone a Roma, Milano, Basilea, Philadephia, Zurigo, Berlino, New York, Bruxelles. Nel 1975 partecipa alla Biennale di Parigi. I primi critici che lo segnalano sono Achille Bonito Oliva, Cesare Vivaldi, 
Emilio Villa, Giuliano Briganti, Renato Barilli.  Echaurren esordisce all’insegna del minimalismo con una serie di acquerelli e smalti di piccolo formato, di impianto concettuale, ma dalla fine degli anni ottanta realizza 
acrilici su tela di media e ampia dimensione. Non solo pittore, egli si è impegnato in un’intensa attività applicata, disegnando illustrazioni, copertine, manifesti, nonché metafumetti (in particolare per “Frigidaire”) 
che affrontano il contrastato rapporto tra pittura e comic e ripercorrono le vite di personaggi legati alle avanguardie storiche come Marinetti, Majakovskij, Dino Campana e Picasso. Dal 1990, su invito di Enzo Biffi 
Gentili, si reca a Faenza dove il sodalizio con Davide Servadei (Bottega Gatti) dà luogo a un’intensa attività di ceramica.  Contemporaneamente Echaurren coltiva un legame profondo con la scrittura, cimentandosi 
come corsivista su numerose testate sia over che under-ground. Autore di saggi e pamphlet, racconti, romanzi noir in cui denuncia i meccanismi di mercificazione del mondo dell’arte, egli mantiene saldo il rapporto 
con la carta stampata e più in generale con l’idea dell’arte moltiplicata. Per alcuni anni ha animato un laboratorio artistico all’interno del carcere romano di Rebibbia, un’esperienza da cui sono nati libri, mostre e un 
lungometraggio, Piccoli ergastoli, interpretato dai detenuti, che è stato proiettato come evento speciale alla Mostra Internazionale del Cinema di Venezia nel 1997. Nello stesso periodo viene nominato accademico di 
San Luca. L’attività di Echaurren lungo trent’anni è stata riassunta in un’antologica  promossa dal Comune di Roma nel 2004, allestita nelle sale del  Chiostro del Bramante. Nel 2006, le sue ultime opere sono proposte 
nella mostra personale Al ritmo dei Ramones, curata da Achille Bonito Oliva, nel Foyer Sinopoli dell’Auditorium di Roma. Nel 2009 il MIAAO (Museo Internazionale di Arti Applicate Oggi) di Torino decide di celebrare 
il centenario del Futurismo con una mostra incentrata sul lavoro virale di Echaurren. Nello stesso anno prende forma il progetto L’invenzione del basso (sempre all’Auditorium di Roma) che accanto a quadri e collage 
dedicati al basso elettrico propone una selezione di strumenti veri e propri proveniente dalla collezione di Echaurren. Nel 2010 un’importante retrospettiva (Crhomo sapiens) si è tenuta al Museo Fondazione Roma. Nel 
2011 al Macro viene presentato il ciclo di ceramiche Barock ‘n’ Roll mentre al MAR di Ravenna si apre una nuova antologica (Lasciare il segno) con opere dal 1969 a oggi.

RENZO NUCARA – Fondatore nel 1993 del Cracking Art Group, per le sue opere sceglie la plastica come veicolo di impegno ecologico e sociale. Alle performance e installazioni con il collettivo affianca la sua ricerca 
prima sui Resinfilm, stratificazioni di resine, pigmenti e oggetti naturali e artificiali, che diventano matrice dei più recenti Stratofilm. La dimensione del gruppo non limita l’espressione individuale degli artisti, che 
lavorano anche come singoli interpretando, ciascuno secondo le proprie urgenze, le problematiche e le tensioni del nostro tempo, conferendo, “plasticosità” a tutto ciò di cui si occupano. La plastica, frutto del Cracking 
catalitico (da cui il nome) che trasforma il petrolio in plastica, ha in sé le radici di una storia che dura da millenni, quella dell’uomo e del suo mondo. Una storia piena di trasformazioni e di avvenimenti, un brano culturale 
vastissimo e profondo, in cui natura umana, artificiale e ambientale si uniscono in una formula concettuale che ha sfidato le norme attuali dell’arte contemporanea. Riciclare la plastica significa sottrarla alla distruzione 
tossica e devastante per l’ambiente, farne delle opere d’arte significa comunicare attraverso un linguaggio estetico innovativo ed esprimere una particolare sensibilità nei confronti della natura. “Cracking - che deriva 
dal verbo inglese to crack: schioccare, scricchiolare, spaccarsi, spezzarsi, incrinarsi, cedere, crollare - è il divario dell’uomo contemporaneo, dibattuto tra naturalità originaria e un futuro sempre più artificiale”, proclama 
il collettivo di artisti fondato da Nucara, che sceglie una modalità espressiva che unisce le logiche del gruppo a quelle dell’indagine individuale, che si concretizza in azioni performative coinvolgenti, in cui animali 
colorati e decisamente fuori scala invadono i luoghi più vari, da quelli deputati all’arte a quelli della vita più quotidiana, dai supermercati alle autostrade.

ERIKA CALESINI - Irresistibilmente attratta dalla valenza espressiva della materia, realizza opere utilizzando materiali di scarto, quali biciclette o camere d’aria, sottraendole all’inglorioso destino della discarica. Per 
riflettere sul valore degli oggetti e su quella parte di essi che appartiene indissolubilmente al nostro vissuto. È nata nel 1974 a Cattolica. Artista italiana promossa dalla Galleria Ca’d’Oro che ne ha curato mostre 
collettive in Italia e all’estero perché riconosce nella Calesini una personalità artistica di spicco nel trattare i materiali e nel suggerire percorsi di riflessione artistica inusuali. Conclusi gli studi all’Istituto Statale d’Arte a 
Pesaro, dopo vari corsi di specializzazione come stilista di moda, inizia a lavorare in varie aziende come designer. Ad un certo punto della sua vita, sente il bisogno di avere un suo proprio spazio e crea una propria linea 
di accessori e abbigliamento che distribuisce in negozi molto importanti. La moda la porta a vedere strade diverse, alternative, le allarga gli orizzonti della creatività. A lei piace molto l’arte. Una notte, improvvisamente, 
sente la voglia di piegare il ferro, di dare a questo metallo un’anima. E così comincia a creare un grande albero che poi chiamerà “Albero di Luce”. Un materiale freddo e brutto come un vecchio ferro, può avere un’anima. 
Una cosa impossibile che diventa possibile. Interpretare l’anima nella materia, dare vita alle cose. E in quel momento capisce che la sua strada è quella, così la Calesini dà vita e anima a tutto il resto. Le sculture di 
Erika non lanciano solo un messaggio ecologico e di sostenibilità ambientale, parlano di recupero dei sentimenti, di riciclo dell’anima. La sua arte trabocca di umanità, di amore e di dolore, di sentimenti vissuti che si 
imprimono indelebilmente sugli oggetti. In una parola, di nostalgia. Biciclette che divengono opere d’arte, puzzles-sculture e icone di sapore pop si integrano, con risultati sorprendenti, dando vita a un evento unico nel 
suo genere, in cui la vivacità dei colori e la creatività delle opere rendono possibile un nuovo approccio all’arte di sapore ludico e  innovativo.

VALENTINA DE MARTINI - Stilista di talento e pittrice, ha dedicato molti suoi lavori all’eleganza e allo charme: caratteristiche che è impossibile non accostare immediatamente a Marilyn Monroe. La sua, insolitamente 
filiforme (come tutte le donne della De Martini) è avvolta in una abito rosso fuoco. Le sue silouhettes così laboriosamente delineate nella loro eleganza, emergono sullo sfondo delle tele con l’impianto scultoreo che 
le contraddistingue, ora tra colori luminosi anche quando volutamente scuri, ora nella loro apparenza altrettanto esile ma tesa al monocromo. De Martini si definisce artista ciclica in divenire che si ripercorre, che non 
procede linearmente in uno sperimentalismo fine a stesso, ma piuttosto dimostra con ciascuna variazione, in ogni alterazione materica rispetto al momento precedente, la volontà per una rinascita interiore, intenta 
a decodificare in segni e colori i volumi e i giochi di luce o di sole ombre. L’artista intreccia codici letterari e visivi, traduce immagini vive tratte dai suoi pensieri così come da lei vengono recepite fisiologicamente e 
intellettualmente, suggerendo che l’arte è bellezza in grado di risolvere la natura incompleta di un’esistenza. Valentina De Martini ha saputo cogliere in tanti anni di lavoro i segreti del proprio io, ha intuito il senso 
ludico dell’esistere, la pura bellezza delle forme, senza la necessità di creare congetture ma semplicemente lasciandosi trasportare dal senso che la felicità può dare ad ogni cosa, così da renderla migliore.

CAMILLA ANCILOTTO - Totem mutanti che si trasformano in una metamorfosi continua di colori e parvenze sono le opere di Camilla Ancilotto. Per l’artista romana l’arte è gioco e infinita possibilità di rappresentazione. 
Nata a Roma nel 1970, vive e lavora tra la toscana e la Capitale. Nel 1993 comincia ad approfondire i suoi studi artistici presso l’Istituto Europeo di Design e la Scuola delle Arti Ornamentali San Giacomo a Roma. In 
quegli anni partecipa a diverse mostre collettive nella capitale. Nel 1997 decide di arricchire il suo curriculum di un’esperienza di studio e lavoro oltreoceano, a New York, presso la New York Academy of Art, dove 
consegue un diploma di MFA (Master in Fine Art) con il massimo dei voti. A New York partecipa con successo a due collettive presso la galleria ATMOSPHERE nel quartiere di Chelsea a Manhattan e a un concorso 

GLI ARTISTI IN MOSTRA di arte figurativa presso la galleria STUDIO 4 WEST, dove riscuote successo di pubblico e di critica. Torna a Roma nel 2001 e nel 2002 partecipa alla prima edizione del concorso Nazionale per Artisti “La mia idea di 
campagna romana e laziale” presso il castello Baronale di Fondi (vincendo il 4° premio). Nel febbraio del 2003 presenta la sua prima mostra personale presso la galleria Ca’ d’Oro, che la presenta poi alla primaverile 
romana dell’A.R.G.A.M. con l’opera “Venere Reclina”. Parte da quel momento un percorso artistico che porta l’artista al GAI di Vercelli, a Torino, New York, Los Angeles e Miami. Nel Marzo del 2010, sotto il prestigioso 
patronato del Comune di Roma e della Regione Lazio, insieme al Ministero per i Beni e le Attività Culturali, Camilla esibisce la sua terza mostra personale: “Metamorfosi”, tenutasi nella cornice rinascimentale del Chiostro 
del Bramante di Roma, con la quale riscuote un enorme successo di critica e di pubblico. Nel 2011 partecipa alla prima Biennale di Scultura di Roma, accanto a prestigiosi artisti quali Manzù, de Chirico e Dalì, con il suo 
lavoro “Il Peccato Originale”,  scultura monumentale che poi ha portato presso il Parco delle Sculture del Frost Art Museum di Miami nell’ambito della rassegna Miami Art Basel.

CRISTIANO CASCELLI - Acuto ritrattista, immortala i suoi personaggi in chiave Pop utilizzando tecniche miste che mettono in luce le sue spiccati doti artigianali. Il pensiero del Novecento e i suoi uomini straordinari 
sono la materia del lavoro di Cascelli, creativo che presenta una speciale galleria di ritratti unici in stile pop, che paiono uscire dalla tela, grazie a un modernissimo 3D che stacca il ritratto dal fondo celebrando l’icona e 
storicizzando l’opera. Romano, classe 1967, nasce come designer e scenografo: una formazione che gli ha consentito di acquisire nel tempo un’abilità “artigianale” riflessa nella composizione dei suoi quadri, dove sembra 
giocare con gli spessori e con materiali diversi che ben si addicono allo stile adottato. Stile che è un pop rivisitato, reso più che altro decorativo e privato di quello spirito polemico e di rottura che ne aveva animate le 
origini; stile scelto dall’autore per fare una sorta di viaggio indietro nel tempo, dove si incontrano alcuni dei miti dell’arte e della cultura del Novecento. I suoi quadri mescolano media diversi, dalla pittura alla fotografia 
passando per la scenografia, con la peculiarità di avvicinare l’Arte alla gente, proprio perché icone come Freud, Luther King, Clark Kent fanno ormai parte, tutti, di un pensiero collettivo da cui scaturisce un legame nuovo 
e profondo tra chi fa e chi guarda. Il tratto incisivo che sfiora il contatto con la comunicazione pubblicitaria e con i cartoon, i colori sgargianti e il linguaggio sintetico riescono a trasmettere “con immediatezza proprio 
l’elemento ‘popolare’ che ha consentito a questi protagonisti del ‘900 di entrare a far parte dell’immaginario collettivo (e di rimanerci)”, come scrive Elio Fiorucci. 

MONICA CASALI - Reduce da una recente mostra presso la galleria Ca’ d’Oro di Miami, espone qui una Marilyn sorridente, luminosa e colorata, in puro warhol-style. Monica Casali è infatti una giovane artista della 
sfera Pop, che con le sue Vespe e le 500 trasfigurate nelle grandi tele ha portato un tocco di made in Italy oltreoceano, a New York e a Miami. Il colore e la materia sono alla base della sua pittura che strizza l’occhio alla 
moderna mania del vintage e del collezionismo.

FLORENCE FABRE - La sua arte passa attraverso l’obiettivo della macchina fotografica per restituire immagini che incantano per forme e colori. I suoi ritratti sono scomposti in frammenti, schegge di foto, che l’artista 
ricompone per offrire un nuovo punto di vista e donare nuova identità ai suoi soggetti.

FABIO FERRONE VIOLA - Nato nel 1966 da una famiglia di creativi nel campo della moda, eredita dal padre la passione per l’arte e negli anni ’80 ottiene lo stimolo a iniziare un percorso artistico a New York, dove conosce 
da vicino la fine della corrente della Pop Art frequentando la New York Academy of Art durante una sessione estiva nel 1990. Ad ispirarlo sono “i tempi in cui viviamo”, dice. È sconvolto dagli eventi attuali - come l’11 
settembre -  ed esprime nei suoi lavori questa emozione in chiave pop rinunciando ai toni umoristici per lasciare molto spazio al dramma giocando sull’ambiguità di simboli e icone dell’universo americano. Simboli che 
sono privati della loro funzione quotidiana, come i contenitori di latta. Come parte dei suoi assemblaggi, l’uso delle lattine di alluminio è un simbolo interpretativo che rappresenta la produzione, il consumo e la grande 
impresa di fare soldi. 

LEONARDO HIDALGO – Nato in Ecuador, vive e lavora da molti anni negli Stati Uniti dove è considerato tra i più sensibili ritrattisti del nostro tempo. Abile nel districarsi tra innumerevoli tecniche, ritrae i personaggi dello 
star system utilizzando colori vibranti e squillanti. Egli fonde fotografia, computer grafica, pastelli, vernice e tessuto per creare la sua varietà di opere d’arte individuali. Le sue principali fonti di ispirazione sono raccolte 
lungo un viaggio continuo: i personaggi famosi che hanno cambiato il mondo, la musica, la cultura giapponese, la storia e la magia della vita quotidiana, la gente e in particolare le donne. La sua è una Marilyn sgargiante. 

MASSIMO LUPOLI - Massimo Lupoli è nato a Roma dove vive e lavora.
Lupoli si rifà al cinema e al fumetto in quanto mezzi  che raggiungono le persone in modo più rapido e diretto. Così i suoi supereroi, come le sue cornici, divengono simbolo della contaminazione culturale e della crisi che 
attraversa la società e i suoi modelli. Così come nella contemporaneità  si esprime un ribaltamento della dialettica tra il pubblico e l’artista. Con un flusso di immagini che si impone ad un uomo fatto massa,  il luogo di 
un’ arte che illumina l’uomo. Massimo Lupoli ribalta stilisticamente  il concetto stesso del fare arte. Nella formula dei suoi brushes il colore è liberato dal pennello, che da strumento attivo diventa strumento passivo nel 
processo creativo del colore e dell’immagine. (Federico Simonelli). Estrapola i simboli del vivere quotidiano dal loro contesto originario, ricollocandoli in una nuova ambientazione che conferisce loro nuovi significati e 
l’opportunità di assumere accezioni diverse. L’opera esposta in mostra è costituita da una fotografia sovraimpressa su una distesa di pennelli da pittore. 

FLAVIA MANTOVAN - Le icone del nostro tempo sono le protagoniste indiscusse delle sue opere. Personaggi i cui volti quasi si liquefanno sotto il colore che cola, una macchia che minaccia di prendere il sopravvento 
simboleggiando il disfacimento cui tutti, loro compresi, siamo destinati. Accantonata la laurea in Economia e commercio e le precedenti esperienze nella moda, sceglie di fare pittura con i mezzi tradizionali dell’olio e del 
pennello. Sulle sue tele si realizza una metamorfosi dei soggetti per metterne in luce l’idea del doppio e dell’ambiguo: sacro e profano, buono e cattivo, uomo e natura, fede e scienza. Questo gioco confonde la realtà e 
punta la riflessione sul dualismo tra essere e apparire.

DARIA PALADINO – La sua formazione passa per Roma e Parigi e nel 2011 la porta fino alla 54esima Biennale di Venezia al Padiglione regionale del Lazio. La sua ricerca artistica si concentra sul ritratto. Nelle opere 
trasforma i suoi soggetti esaltandone la personalità. Per Daria Paladino il ritratto è al tempo stesso la matrice del suo linguaggio e la cifra stilistica della sua espressione artistica. Sceglie la figura come medium per 
sublimare il proprio spazio interiore attraverso il racconto di visi altrui che sembrano vivificarsi per condividere le emozioni.

LUDMILLA RADCHENKO - Riconducibile alla corrente del PopRealism, nelle sue opere elaborati digitali, quali foto e scansioni, si sposano con una pittura spiccatamente materica, dando vita a ritratti e icone della vita 
contemporanea. Nata a Omsk  in Siberia nel 1978, dopo aver frequentato la Scuola d’Arte, dal 1995 prosegue gli studi nell’ambito del design, del cinema e del teatro, diplomandosi in design nel 1999. Lo stesso anno 
parte per l’Italia dove comincia a lavorare come modella per poi approdare poco dopo alla televisione. Tuttavia la passione per la pittura rimane forte e nel 2008 tiene la sua prima mostra collettiva presso lo studio Iroko 
di Milano. Da allora la sua produzione artistica non si è più fermata, arrivando nelle gallerie di Roma, Milano, Monaco.

MARCELLO REBOANI - Il genere del ritratto costituisce il leitmotiv della sua ricerca artistica. Racconta la nostra contemporaneità in una carrellata di volti noti o anonimi, che significativamente gli permettono di affinare 
la sua indagine sulla natura umana. Marcello Reboani è nato nel 1957 a Roma dove attualmente vive e lavora. Il rapporto con la materia lo affascina e nel 1995 compaiono per la prima volta i Planisferi: pannelli di 
legno, alluminio, gesso, decorati con tecniche miste a riprodurre la fisionomia terrestre. Gli assemblage, il cui linguaggio pare essere il giusto equilibrio tra Pop Art ed Arte Povera. Si serve per i suoi assemblage materici 
esclusivamente di materiali di recupero, manifestando uno spiccato senso di impegno sociale. 

FABIANA ROSCIOLI - Pittrice e fotografa di grande rilievo, interpreta la bellezza di Marilyn in una successione di immagini raffiguranti nudi di donne con il volto celato da una maschera di Marilyn. Soggetto preponderante 
nel lavoro di Fabiana Roscioli è il corpo nudo. Dalla pittura materica alla fotografia, Fabiana Roscioli all’inizio del suo percorso era interessata alla bellezza arcaica femminile e agli istinti primordiali, successivamente ha 
affrontato la ricerca del benessere spirituale e fisico, filtrando il rapporto con il mondo esterno attraverso il proprio corpo e quelli altrui. Nel suo lavoro ha saputo coniugare la fisicità e l’estetica in un profondo legame tra 
eros, senso della vita, desiderio ed ossessione.

SASHA TORRISI - L’eclettico Sasha, pittore e musicista (dal 1997 al 2004 è stato il cantante e chitarrista dei Timoria e oggi continua incidere dischi da solista), utilizza una tecnica votata alla Pop Art rendendo praticamente 
perfetti personaggi e particolari, tanto da farli apparire in una dimensione asettica, levigata, fluorescente, oltre la realtà fisica delle cose. Ama più di tutto il particolare, il poter giocare con un dente o con un labbro, come 
se fossero tessere di un nobile domino. I suoi soggetti variano dalle figure femminili fino ai paesaggi: un ritmo di immagini che si compongono come se fossero su uno spartito musicale. Nato a Parma nel 1973, ha esordito 
come pittore con un maestro come Marco Lodola, frequentandone lo studio di Pavia per alcuni anni, talvolta affiancato da un altro musicista/pittore, Andy dei Bluvertigo. Sasha è un artista fantasioso, che riproduce su 
tela le esperienze registrate durante i suoi viaggi e incontri. Opere su tele di cotone extra fine ispirate alla pop art cha vanno dalla forte energia espressiva e dalla sensibilità evocativa.

Roma 
Piazza di Spagna 81 
00187

Miami
135 S.Lorenzo Ave, suite 130
Coral Gables, FL 33146

e.mail info@ca-doro.com
website http://www.ca-doro.comRoma | Miami




