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EDITORIALE/Noi pensiamo di svincolare l’arte dalla materia

Lucio Fontana raggiunse quest’obiettivo nel 1958 con un colpo di ra-
soio su una tela bianca. Il suo taglio è, insieme all’orinatoio di Du-
champ, uno dei gesti più radicali della storia dell’arte. Avere il
coraggio di distruggere il proprio lavoro per trasformarlo in qualcosa
di migliore non è un’impresa da poco, ma la sfida, oggi, credo che
sia proprio questa: trovare le “nuove dimensioni” - e sono tante...- che
questo momento storico può dare, reinterpretando noi stessi come Fon-
tana reinterpretò il rapporto tra lo spazio e il tempo.
Partendo da queste riflessioni, e dallo splendido Concetto Spaziale
che sarà esitato presso le nostre sale a dicembre, ci è sembrato op-
portuno dedicare la copertina di questo numero del magazine al-
l’autore del Manifesto Blanco, che rivive nel ricordo affettuoso di
Federico Brook, artista anch’egli ed amico di una vita.
Dall’Argentina di Fontana e Brook passiamo poi all’Estremo Oriente
con Alessandro Secciani, Direttore di Fondi & Sicav, che ci conferma
come la Cina sia diventata il primo player del mercato mondiale
dell’arte. La collaborazione con Standard porta invece le firme di
Marina Mojana, che ci racconta gli ottant’anni di Camparisoda -
l’aperitivo italiano famoso per il suo gusto inconfondibile e per le
bottigliette troncoconiche disegnate da Fortunato Depero - e di Se-
rena Guardabassi Viòlo che ci fa conoscere lo stile unico, classico
e innovativo di Daniele Cornaggia e Bruno Muheim.
Il punto sul primo semestre 2012 di Wannenes conferma la di-
mensione ormai internazionale della società che, a dispetto della
crisi, ha ottenuto risultati importanti in ogni reparto e ha raggiunto
un nuovo record per gli Old Masters con l’aggiudicazione, per
744.000 euro, di tre dipinti a fondo oro. 
Sapore di Sale, l’imperdibile serata benefica al Carillon di Paraggi, ci
ha visti invece accanto all’amico Matteo Marzotto e alla Fondazione
Ricerca Fibrosi Cistica, di cui Matteo è vicepresidente e testimonial.

Di particolare soddisfazione infine è stato il contributo di Gil-
berto Baracco e Andrea Schito alla mostra Gino Sarfatti, Il de-
sign della luce organizzata alla Triennale di Milano. Una mostra
antologica che ripercorre i momenti salienti della vita del grande
designer nel centenario della sua nascita, a cui i nostri esperti
hanno collaborato attivamente per la catalogazione delle opere
e per la ricerca bibliografica.
Le preview di questo numero spaziano infine dalle icone alle avan-
guardie del ‘900, passando per le porcellane, gli argenti, i gioielli e
gli orologi, i dipinti antichi e quelli del XIX secolo, l’arte orientale, i tap-
peti fino ad arrivare agli arredi dell’Hotel Bristol di Merano - conside-
rato per molti anni l’hotel più moderno ed elegante d’Europa - e alla
Collezione di Alberto Pucci di Benisichi, che conferma la vocazione
di Wannenes per la gestione di importanti collezioni d’arte in Italia.
Concludo con il ricordo di un amico che non è più con noi. Il 14
luglio scorso Nunzio Crisà ha terminato il suo cammino terreno.
Non voglio in questa sede raccontare quanto Nunzio fosse unico
e speciale, sono certo che chi lo ha conosciuto, al pari di noi che
abbiamo avuto anche il privilegio di lavorarci insieme, avrà più
di un motivo per serbarne il ricordo.
Come scritto in testa al mio editoriale, prendendo spunto dal Primo
manifesto dello Spazialismo di Lucio Fontana, dobbiamo “svinco-
lare l’arte dalla materia, il senso dell’eterno dalla preoccupazione
dell’immortale. E non ci interessa che un gesto, compiuto, viva un
attimo o un millennio, perché siamo veramente convinti che, com-
piutolo, esso è eterno”. 
Ecco, Nunzio, per me, per tutti noi, tu continuerai ad essere
eterno, quindi tutto bene o, come dicevi a me e a Tommaso, ri-
dendo: “Bene un c...!”. Asta la vista (scritto proprio così senza H,
come lo dicevamo noi...).

“Noi pensiamo
di svincolare l'arte

dalla materia...”
Primo manifesto dello Spazialismo, Maggio 1947

Guido Wannenes
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TOP LOTS PRIMO SEMESTRE 2012

Pittori del XIV/XV secolo Tre dipinti a fondo oro Stima € 30.000 – 45.000 Aggiudicazione € 744.000

Giorgio De Chirico Piazza d’Italia, Malinconia torinese 1957 Stima € 120.000 – 150.000 Aggiudicazione € 210.800

Pittore napoletano del XVII secolo San Sebastiano curato da Sant’Irene Stima € 35.000 – 45.000 Aggiudicazione € 204.600

Servizio di piatti Famiglia Rosa Cina, Epoca Qianlong, 1736 – 1795 Stima € 50.000 – 70.000 Aggiudicazione € 173.600

Giorgio De Chirico Venezia, Palazzo Ducale, 1956 Stima € 80.000 – 120.000 Aggiudicazione € 148.800

Pietro Fabris Veduta del Golfo di Pozzuoli Stima € 50.000 – 80.000 Aggiudicazione € 89.280



5

SOMMARIO

4

SOMMARIO

6 ISTANTANEE D’ARTE

Galleria degli Uffizi Firenze
Museo Thyssen-Bornemisza Madrid di Antonio Gesino

di Luca Viòlo

16 ARTE & FINANZA

IL FUTURO È A ORIENTE di Alessandro Secciani

di Marina Moiana

di Serena Guardabassi Viòlo24 STANDARD/L’INTERVISTA

UNICI, CLASSICI, INNOVATIVI
Daniele Cornaggia e Bruno Muheim

30 PRIMO SEMESTRE 2012

OLD MASTERS DA RECORD

36
CHARITY

SAPORE DI SALE

EVENTI

GINO SARFATTI, IL DESIGN DELLA LUCE38
40 PREVIEW

LA FORMA COTTA E DIPINTA

NELLE MANI DI DIO

UNA SPLENDIDA OSSESSIONE

LA FANTASIA FRA SCATOLE E LANCETTE

ALBERTO PUCCI DI BENISICHI, ONNIVORO DI CONOSCENZA

IL FASCINO ARISTOCRATICO DEL FARSI PORTARE

SINFONIA IN CHIAROSCURO

RISORGIMENTO FRA COLORE E PASSIONE

A ORIENTE IL FASCINO È SENZA TEMPO

OGNI PASSO UNA MERAVIGLIA

HOTEL BRISTOL DI MERANO, LA DOCE VITA DEL DESIGN

L’ARTE ITALIANA OLTRE LE AVANGUARDIE

Direttore
Guido Wannenes

Direttore Editoriale
Luca Viòlo

Direttore Responsabile
Rossana Sparacino

CONTRIBUTI
Antonio Gesino
Serena Guardabassi Viòlo
Marina Mojana
Alessandro Secciani

Redazione:
Piazza Campetto nr.2
16123 Genova
tel. +39 010 2530097
fax +39 010 2517767

Pubblicità
Roberta Bezzola
tel. +39 02 72023790
r.bezzola@wannenesgroup.com

Uffici:
Via Santa Marta 25
20123 Milano
tel. +39 02 72023790
fax +39 02 89015908
ufficiostampa@wannenesgroup.com
wannenesgroup.com

Fotografi:
Carlo Cichero
Marco Curatolo
Loraine Bodewes
Matteo d’Eletto
Giovanni Gastel
Mikael Jansson
Alessandro Michaelles
Armando Pastorino
Antonio Quattrone
Mario Testino
Paola Zucchi

Progetto Grafico
Crea Graphic Design
www.crea.ge.it

Stampa
Litografia Viscardi Snc
Via F. Santi nr.5 - Zona D4
Alessandria

Proprietario ed Editore
Art Auctions Srl
piazza Campetto nr. 2
16123 Genova
C.F./P.IVA 01159800992

Registrazione del Tribunale di Genova:
n. 7 del 19/04/2011

© WANNENES ART AUCTIONS
Tutti i diritti di riproduzione, anche parziale, sono riservati per tutti i Paesi

art magazine

18 STANDARD

CAMPARI SODA, APERITIVO FUTURISTA

10 FEDERICO BROOK

IO E LUCIO FONTANA



ISTANTANEE D’ARTE

6

ISTANTANEE D’ARTE

7

A ntonio Natali, cólto, appassionato e

determinato direttore della Galleria

degli Uffizi di Firenze, racconta con

parole adamantine come gemme, la riapertura,

il 24 giugno scorso, della Tribuna del Buontalenti,

dopo un restauro iniziato nel 2009, sostenuto da

Friends of Florence, generosa associazione ame-

ricana presieduta da Simonetta Brandolini

d’Adda: “Le quasi seimila valve di conchiglia af-

fogate nell’intonaco della cupola (tornata vermi-

glia, sfumante in alto nell’oro) di nuovo rilucono

come in un etra stellato. Le scaglie di madre-

perla sfaccettano la luce con ricami fitomorfi che

s’arricciano nella banda azzurra del tamburo.

Sulle mostre delle finestre – da cui il lume del

giorno s’infiltra passando dai rulli di vetri appo-

sitamente foggiati coi criteri d’un tempo – si sta-

gliano (in contorni dorati) plastici telamoni e

cariatidi sensuali; mentre negli sguanci s’incasto-

nano forbiti profili di cammeo.” 

Un’ottagona stanza delle meraviglie che con-

serva “creazioni vibranti e poetiche di Andrea

del Sarto, Rosso Fiorentino, Pontormo, Bronzino,

Giulio Romano, Salviati, Vasari” donata all’au-

lico piacere estetico del viaggiatore del XXI se-

colo da una proficua collaborazione tra

pubblico e privato. Un’eccezione che confi-

diamo divenga una regola.

Galleria degli Uffizi Firenze

LA TRIBUNA
Rinasce il cuore
degli Uffizi
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Museo Thyssen-Bornemisza Madrid

el arte de
CARTIER
Una cascata di diamanti, gioielli, orologi, accessori preziosi creati con cultura, arte di vivere, audacia, curiosità dalla

Maison Cartier dal 1847 ad oggi, risplenderanno in tutto il loro travolgente fulgore nella mostra El Arte de Cartier allestita
al Museo Thyssen-Bornemisza di Madrid dal 24 Ottobre 2012 al 17 Febbraio 2013. 

420 pezzi raccontano 165 anni di storia del mito Cartier attraverso una straordinaria varietà creativa che attraversa l’evolversi
del gusto, dallo stile ghirlanda all’Art Deco, dall’ispirazione cinese allo stile Tutti Frutti.
Un’inventiva raffinata e selettiva amata dall’aristocrazia internazionale e degna delle attenzioni delle case reali tanto da
fargli valere il titolo di re dei gioiellieri, (il) gioielliere dei re da Edoardo VII.
Pezzi unici per facoltosi committenti, come la ghirlanda in stile tiara data alla regina Vittoria Eugenia dal re Alfonso XIII di
Spagna nel 1920 come regalo di nozze, prestito eccezionale visto che ancor oggi la regina Sofia la indossa nelle occasioni
ufficiali, e pezzi inediti come un rubino con diamanti donato da Mike Todd ad Elizabeth Taylor, e un fenicottero di zaffiri,
rubini e smeraldi fatto realizzare con le pietre donate da Edoardo VIII a Wallis Simpson, Duchessa di Windsor. 
Una mostra imperdibile per conoscere la fantasia che diviene gioiello, firmata Cartier.
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Federico Brook, nato a Buenos Aires, classe 1933,
laurea in Belle Arti all’Università de La Plata, resi-
dente ‘temporaneo’ a Roma dal febbraio 1956,

dove nello stesso anno si diploma all’Accademia con Pe-
ricle Fazzini e Alessandro Monteleone, conosce Lucio
Fontana a Milano, appena sbarcato a Genova dalla
nave proveniente dall’Argentina. Il maestro di Rosario è
un mito per la giovane generazione di artisti latino-ame-
ricani, ma a differenza della fama, è schietto, generoso,
elegante nei modi e nei valori. Diviene subito amico del
giovane collega e compatriota, e nel 1959 gli dona un
suo Concetto Spaziale, che dopo oltre mezzo secolo di
vitale confronto verrà esitato nell’asta di Arte Moderna e
Contemporanea del 12 dicembre.

Argentino come Lucio Fontana, come e quando ha co-
nosciuto il maestro di Rosario? 

Sono arrivato a Genova nel 1956, e la prima persona
che ho chiamato giunto a Roma è stato Lucio Fontana,
per noi un personaggio importantissimo che aveva già
fatto il Manifesto Blanco, anche se ancora non consa-
crato con il primo premio per la pittura assegnatoli dalla
giuria della XXXIII Biennale di Venezia del ’66 per la sua
sala bianca con tele lacerate da un unico taglio. 
Fu di una gentilezza estrema e mi invitò ad andare a tro-
varlo. Lui era uno dei pochi argentini arrivato con il padre
in Italia a Milano a soli sei anni per frequentare le scuolesegue



Pensare a lui come

a un bohémien

e un sentimentale

sarebbe falso.

Era un cortese

gentiluomo molto

amabile, tipico del

suo tempo.

“

”
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e all’epoca del mio trasferimento in Italia erano già trascorsi moltissimi anni. Così mi recai in via Manforte 27,
dove lui abitava, e subito mi prese in simpatia. Vidi davanti a me un uomo molto elegante, ben vestito come sem-
pre, con la cravatta, insomma un vero dandy. Dopo aver parlato molto delle sue cose, dello spazialismo – per
me fondamentale per i miei lavori futuri – andammo a pranzo, e senza porre tempo in mezzo, da tutti i galleristi
da lui conosciuti – ed erano molti! – per presentarmi a loro con grande calore, come si fa con un giovane artista,
mostrando i miei disegni in segno di nota.

Come si configurava la sua cifra d’artista in quegli anni?

All’epoca ero un ottimo figurativo e subito mi iscrissi all’Accademia di Belle Arti per avere un luogo dove poter
lavorare e proseguire la mia ricerca, naturalmente influenzato dallo spazialismo di Fontana. Frequentavo assi-
duamente gli studi di diversi artisti di via Margutta, da Monteleoni ad altri, ma rispetto a loro Lucio aveva un ca-
risma particolare sia per la sua gentilezza sia per la sua forza interiore. 

Quale era il rapporto fra Fontana e gli artisti suoi contemporanei?

Era una persona molto sicura di sé, non aveva problemi con gli altri colleghi, e ciò lo portava ad essere saggio
e sempre altruista con tutti. I grandi personaggi del passato e del presente, sebbene con un carattere volitivo e a
volte difficile come poteva essere un Picasso, hanno una sicurezza, un’energia positiva – come quella di Fontana
appunto – che immediatamente li rende disponibili e nobili nei loro gesti. 

Quanto è durato il vostro sodalizio fra amicizia e arte?

La nostra consuetudine è durata tanti anni, fino alla sua precoce scomparsa nel 1968. In quel tempo eravamo assidui
frequentatori della splendida collezione di Peggy Guggenheim dove lì conoscemmo Teresita Fontana, perché sino
ad allora nessuno l’aveva mai prima incontrata. Teresita Rasini – questo era il suo nome da nubile – fu la sua grande
compagna, che lo aiutò con il suo lavoro di modista, e sebbene non fossero ancora sposati lo attese dal ’40 al ’47,
quando Lucio decise di ripartire verso l’Argentina e stabilirsi a Buenos Aires (era già tornato a Rosario di Santa Fè dal
’21 al ‘28). Al suo arrivo a Milano avvenne la grande svolta e fondò il Movimento spazialista. 

Quanto determinante è stata per Fontana la figura di Teresita?

Ricordo che Teresita aveva un negozio e nel retro della bottega vivevano con grande semplicità. Alla morte del
maestro fece un lavoro molto importante, cercando di liberare il mercato dai falsi Fontana in cambio di un’opera
originale. È stata lei a costituire la sua Fondazione nel 1982 con l’aiuto di Valeria, la segretaria di tutta una vita,
che da poco ci ha tristemente lasciati. 
Con Teresita abbiamo fatto molto per Lucio. Dovevamo allestire una mostra in sua memoria a Buenos Aires, ma
alla fine non si è fidata perché temeva che con l’occasione altri falsi potessero circolare, poiché Fontana era
giunto ad essere un artista universale che aveva acquisito tutta la misura dei grandi, sebbene riconosciutagli re-
lativamente tardi dal mercato dell’arte.

Questa quarta dimensione come l’ha vissuta Fontana?

Lucio nasce come scultore. Suo padre era un marmista che lavorava prevalentemente per i cimiteri. Fontana invece
era un figurativo splendido. Lui ripeteva a Teresita che le avrebbe lasciato un patrimonio di cui lei non si poteva
rendere conto, ma che le sarebbe servito, e questo patrimonio era un cassone pieno di disegni. Io ho avuto incarichi
culturali e politici con l’Istituto Italo Latino Americano e pensai di fare un omaggio a Lucio organizzando una mostra
in suo onore e con Crispolti e Teresita scegliemmo tutti i disegni distruggendo pacchi e pacchi di carta in bianco di
quel periodo: pensi lei quanti falsi si potevano fare!
Per tornare alla sua domanda, rispetto ai disegni figurativi, i punzones – dei quali esiste una splendida documentazione
fotografica di Ugo Mulas – e i tagli sono successivi e rappresentano una lacerazione alla bidimensionalità della tela,
cosa che può apparire semplice ma alla quale nessuno aveva mai pensato prima. Le sue opere non volevano rifarsi
a nessun genere artistico ma alla granitica convinzione che era possibile oltrepassare la pittura e la scultura. 

Federico Brook nel suo studio romano a Trastevere
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Come legge il percorso creativo di Fontana?

Unico. Quello di un genio eclettico e autonomo rispetto al pa-
norama contemporaneo che ha attraversato con grande versa-
tilità molti campi della ricerca artistica: dalla scultura alla
decorazione, dalla pittura alla ceramica fino all’installazione
ambientale. I punzones, così come il concetto spaziale, sono
ciò che rende unica e irripetibile la sua opera che lacera la
tela e con essa tutte le regole accademiche legate all’uso della
prospettiva. Lucio era un artista molto diverso da come solita-
mente siamo abituati a raffigurarci un creativo. Pensare a lui
come a un bohémien e un sentimentale sarebbe falso. Era un
cortese gentiluomo molto amabile, tipico del suo tempo.

Giunto ad un’affermazione universalmente riconosciutagli
fra gli anni Cinquanta e Sessanta, alla numerose parteci-
pazioni sia alla Triennale di Milano, alla Quadriennale di
Roma che alla Biennale di Venezia – per non parlare delle
mostre monografiche nelle più prestigiose gallerie interna-
zionali – come cambia, se cambia, la sua arte?

La semplicità del colore, la sua superficie elementare comunque
monocroma, delicata, carnale, squillante o totalmente bianca
e l’ineffabilità della materia sono l’esaltazione del gesto che

rompe e deflagra lo spazio. I punzones degli anni Quaranta
precedenti ai tagli degli anni Cinquanta hanno rappresentato
per Lucio non un punto di arrivo, ma di partenza verso una
continua e incessante ricerca artistica. Pur non abbandonando
mai i tagli, un’esperienza per lui fondamentale fu il suo sog-
giorno a New York negli anni Sessanta che, al suo ritorno, lo
portò ad elaborare una serie di splendide opere su lastre di
metallo. Arrivarono poi i dipinti ovali a olio monocromi, costel-
lati di buchi, squarci ed anche lustrini conosciuti come la Fine
di Dio, senza dimenticare i suoi Teatrini che dal ’64 al ’66 lo
impegnarono in diverse ed elaborate soluzioni: cornici in legno
sagomato e laccato che racchiudevano quadri monocromi,
così come le elissi, anche queste in legno, dipinte in colori squil-
lanti e pensati su disegni eseguiti da lui.

Come è arrivata l’opera di Fontana nella sua collezione?

Il Concetto Spaziale che ho conservato sino ad oggi mi fu
regalato da Lucio. Ricordo che andai a trovarlo, come
spesso accadeva, nel suo studio e lui, con la generosità che
come ho già detto contraddistingue solo i grandi, mi volle
regalare un’opera che però fosse scelta da me e aggiunse:
“Tienila da conto perché un giorno ti servirà”. È vero, adesso
è giunto il momento. 

Federico Brook nel suo studio Gianni Berengo Gardin 1963 - 64 Foto con dedica di Lucio Fontana a Federico Brook Milano 1958

a destra

alcune opere “cinetiche”

di Federico Brook

in uno scorcio

del suo studio romano a Trastevere
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è un mondo che cambia molto velocemente. La Cina
è diventata nel 2011 il primo player del mercato
mondiale dell'arte con una quota del 30% e ha su-
perato gli Stati Uniti, fino a pochi anni fa incontrastati
dominatori, che sono al 29%. La Gran Bretagna,

sede di prestigiose case d'asta, rappresenta il 22% e insieme
questi tre paesi costituiscono oltre l'80% del mercato. E' previsto
che la travolgente affermazione della Cina, che soltanto nel
2010 era al 23%, sia destinata a salire ulteriormente.
Il boom è stato realizzato anche grazie alla crescita vorticosa
delle case d'asta cinesi: oggi fra le prime 10 strutture al mondo
che operano in questo campo, ben cinque sono cinesi. Una
casa d'asta come Sotheby's, che ha notevoli difficoltà a mante-
nere i livelli di fatturato degli anni precedenti, conta di rilanciarsi
proprio operando sul mercato cinese ed è riuscita a realizzare

il futuro è a
ORIENTE

la prima joint venture del settore nel paese del Dragone con il gruppo
statale Beijing Gehua Cultural Development group. Christie's opera
con un contratto di licenza dal 2005.
Ma l'importanza di questo mercato è dimostrata anche dalla crescita
esponenziale di alcuni artisti: Zhang e Qi Bashi sono attualmente tra
i pittori protagonisti delle aste di tutto il mondo e le loro quotazioni
sono salite in termini esponenziali.
La base di questa crescita è evidente: in Cina e nei paesi emergenti
è nata una borghesia rampante, che vede da una parte l'arte come
status symbol e dall'altre parte come fonte di pura speculazione. Oggi
in Cina (ma anche in tutto il Sud Est asiatico e in parte in India) tutto
ciò che può essere oggetto di moltiplicazione veloce del denaro è vi-
sto con estremo interesse.
Questo fenomeno, che è destinato a moltiplicarsi nei prossimi anni,
per chi opera nel collezionismo e nella compra-vendita determina dei
cambiamenti epocali, che possono essere riassunti in una serie di van-
taggi e di svantaggi, un po' come è avvenuto 20 anni prima con i
mercati finanziari. Vediamo i principali.

Vantaggi. L'allargamento del mercato è sicuramente un'opportunità
per tutti gli operatori. Allargare il mercato significa maggiore offerta
e maggiore domanda, l'incremento dei player e di conseguenza (al-
meno sul lungo termine) una minore volatilità. Aumentando la scelta e
il numero di compratori i prezzi dovrebbero avere dinamiche più tra-
sparenti e soprattutto dovrebbero essere più legati all'andamento del-
l'economia mondiale.
L'altro enorme vantaggio è la crescita degli acquirenti: fra Cina, In-
dia e Sud Est asiatico è nata nell'arco di una generazione una bor-
ghesia che comprende circa un miliardo
di persone. Si tratta di soggetti che sono
estremamente interessati agli stili di vita
e alla cultura dell'occidente, anche se c'è
una fortissima connotazione nazionalista
che porta all'affermazione parallela di
modelli locali. Non a caso nell'arte c'è
stata la crescita, accanto alle opere più
tradizionali di artisti europei, di nuove
scuole locali. Tutto ciò, almeno sul lungo
termine può fare molto bene ai mercati.
Non dimentichiamo del resto che i mer-
cati occidentali dell'arte negli ultimi cin-
que anni, a causa della crisi economica
e finanziaria, hanno perso terreno e in
termini di fatturato non hanno ancora re-
cuperato i livelli ante 2008.
Inoltre è certamente importante il fatto che
alcuni paesi, come India e Cina, abbiano
alle spalle una cultura millenaria e una tra-
dizione artistica molto più antica della no-
stra. Ciò significa che, almeno nelle fasce
più colte della popolazione, c'è un sub-
strato culturale e un gusto che permette di

apprezzare e comprendere l'opera d'arte. Detta in termini più concreti:
ad acquistare non sono solamente nuovi ricchi disposti a prendere
qualsiasi patacca purché faccia status symbol, ma anche persone che
hanno alle spalle un'ottima preparazione e un gusto raffinato.
Infine non va dimenticato l'enorme sacca potenziale che garantirà la
crescita nei prossimi anni, non soltanto in Cina, ma anche negli altri
paesi emergenti: India, Sud-America, Russia, Est-Europa, Medio
Oriente e persino Africa.

Svantaggi. La maggior parte dei vantaggi è a lungo termine, men-
tre gli svantaggi sono indubbiamente più immediati. E non sono po-
chi. Il primo e più evidente è che un aumento delle contrattazioni
così vorticoso assomiglia più a una vera e propria bolla speculativa
che a una sana crescita del mercato sostenuta da un interesse cre-
scente. Come già avvenuto per gli immobili e per le azioni, anche
il mercato dell'arte è stato visto in Cina come un'opportunità per fare
velocemente soldi. Del resto il gusto della speculazione fa parte della
cultura cinese da secoli (ciò è avvenuto in maniera altrettanto mar-
cata negli Stati Uniti nel corso degli ultimi 150 anni) ed è logico
che ogni campo che prometta guadagni veloci venga aggredito da
una moltitudine di operatori. Ovviamente tutto ciò comporta pericoli
colossali per il mercato.
L'altro rischio, collegato a quello precedente, è la volatilità. Le ondate
di acquisto e di vendita rischiano di essere più legate alle mode del
momento che a scelte razionali. In un mercato dove già la volatilità è
abbastanza forte anche nei mercati più maturi, si rischia di vedere i
prezzi che si muovono con la stessa leggerezza delle onde del-
l'Oceano Pacifico in un giorno di vento.

Altro elemento negativo è il fatto che si
tratta di un mercato molto giovane, in cui
non sono ancora stati selezionati né gli
operatori né le regole. La possibilità di
falsi o di certificazioni quanto meno discu-
tibili è certamente molto più alta, rispetto
ai mercati occidentali.
Infine per quanto riguarda gli artisti che
provengono dai paesi emergenti va ricor-
dato che talora hanno acquisito prezzi re-
cord senza avere alle spalle un lungo
passato di contrattazioni. Se si acquista
un impressionista o anche un artista degli
anni '50 si fa comunque riferimento ad ar-
tisti che ormai sono abbastanza stabiliz-
zati e che hanno un lungo track record di
quotazioni alle spalle. Si può vedere
quanto sono volatili le loro quotazioni,
quanto sono soggette all'effetto moda,
quanto sono legate alle crisi economiche.
Per la maggior parte degli artisti prove-
nienti dai mercati emergenti e magari ven-
duti soprattutto dalle case d'asta locali non
c'è nulla di tutto ciò e il rischio è altissimo.

C'è un fenomeno che si è verificato nel-
l'ultimo decennio sui mercati finan-
ziari e si chiama “avversione al

rischio”. Di che cosa si tratta? Per certi versi di una
risposta abbastanza paradossale dei mercati alle
crisi che si sono verificate in Occidente. Dall'inizio
del nuovo secolo, a correre sono state soprattutto le
economie dei cosiddetti Bric (Brasile, Russia, India e
Cina), mentre a stentare sono stati soprattutto Stati
Uniti ed Europa. E nei momenti in cui la crisi si è fatta
più sentire, nel 2008 e nel 2011, gli operatori hanno
cercato rifugi sicuri per i loro investimenti, eliminando
tutti i titoli che venivano percepiti come più rischiosi.
Fin qui tutto bene, ma il lato paradossale di questo
comportamento è che gli operatori si ritirano dagli
asset dei paesi emergenti, nonostante siano i più di-
namici e quelli che danno le migliori prospettive di
guadagno, per rifugiarsi negli asset più tradizionali,
anche se magari sono in grande difficoltà. Per cui su
questa logica il dollaro ha visto affluire enormi capi-
tali nei momenti di maggiore debolezza oppure il
Bund tedesco in euro si è potuto permettere persino
di dare rendimenti negativi in un momento in cui era
messa in discussione la stessa sopravvivenza del-
l'euro. In pratica nel momento di difficoltà si torna agli
investimenti più classici, con un lungo passato alle spalle.
Lo stesso fenomeno potrebbe accadere nel mercato
dell'arte: nel momento di una crisi potrebbero essere
trascurate o addirittura vendute in massa le opere de-
gli artisti provenienti dai paesi emergenti, anche se
hanno procurato ampi guadagni, a favore di altri ar-
tisti molto più classici e consolidati, anche se hanno
avuto forti cali di prezzo.

Giornaliste cinesi

all'inaugurazione

del TEFAF Maastricht 2012

© Foto: Loraine Bodewes

* Direttore di FONDI&SICAV
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Ottant’anni e non
sentirli! Camparisoda
nasce nel 1932 e per
festeggiarlo la società
ha pensato a una mostra
di grafiche pubblicitarie
originali che ne raccontino
la storia, una carrellata di
immagini che attraversano
tutto il Novecento e portano
la firma di geni della comuni-
cazione d’antan, da Fortunato
Depero a Franz Marangolo, da
Guido Crepax a Franco Scepi.
La mostra, in corso fino a dicem-
bre, è allestita nella Galleria Cam-
pari di Sesto San Giovanni, sorta
dove un tempo c’era il vecchio sta-
bilimento di Davide Campari
(1904), ora interamente ristrutturato
da Mario Botta per ospitare il quartier
generale del Gruppo Campari. 
Camparisoda, il primo prodotto italiano
a essere venduto predosato e in confe-
zioni monodosi, divenne subito inconfon-
dibile per la forma tronco conica e senza
etichetta della sua bottiglietta, nata da
un’idea di Fortunato Depero (1892-1960).

All’epoca quarantenne, lavorava con
la sua Casa d’Arte Futuri-

APERITIVO FUTURISTA
segue
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sta, fondata nel 1919 a Rovereto per svolgere le stesse funzioni di un’odierna
agenzia di pubblicità; fu lui a mettere a punto, proprio per Davide Campari,
l’originale strategia di comunicazione che è ancora oggi di straordinaria attua-
lità. Per Depero, infatti, «l’arte doveva marciare di pari passo all’industria, alla
scienza, alla politica, alla moda del tempo, glorificandole». Nel 1932 Davide
Campari ordina la produzione della bottiglia alla Vetreria Bordoni e tra il 1932
e  il 1936, con le campagne pubblicitaria di Primo Sinopico e di Enrico Sac-
chetti, Camparisoda è il primo aperitivo a essere raffigurato sulla sabbia del
deserto o della riviera Ligure, mentre si rafforza il sodalizio di Depero con la

Campari, espressione di un’imprenditoria illuminata che si allea alla genialità futurista. Celebre è
lo slogan lanciato da Depero in quegli anni: «Un solo industriale è più utile all’arte moderna ed
alla nazione che 100 critici, che 1000 inutili passatisti».
In mostra una quarantina di tecniche miste originali provenienti dall’Archivio Campari, in cui si cu-
stodiscono oltre tremila esemplari del XX secolo, tra manifesti pubblicitari, fotografie anni Trenta,
tecniche miste e bozzetti. Le opere esposte, in gran parte inedite e firmate da alcuni tra i protagonisti
della cartellonistica italiana del Novecento, raccontano i successi del primo pre-mix della storia e
illustrano la genesi della celebre bottiglia tronco-conica di Camparisoda, impostasi nell’immaginario
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LA GALLERIA CAMPARI

galleria Campari è stata inaugurata il 18 marzo 2010, in oc-
casione del 150mo anniversario del marchio, su progetto di
Paolo Maria Fumagalli, Marina Mojana e Armando Peres. Di-

rettore responsabile è Paolo Cavallo, la direzione artistica è affidata
a Marina Mojana. La Galleria Campari sorge negli spazi della pa-
lazzina liberty risalente al 1904, in via Gramsci a Sesto San Gio-
vanni. L’edificio, allora nato quale primo stabilimento di produzione
industriale ad opera di Davide Campari, figlio del fondatore Ga-
spare, è stato ristrutturato dall’architetto Mario Botta che, con grande
capacità compositiva, lo ha inserito nel contesto del nuovo edificio
di indiscusso valore architettonico e urbanistico, che ospita dal-
l’aprile 2009 gli headquarters del Gruppo Campari. 
Il primo piano della Galleria si divide in tre grandi aree tematiche
dedicate a comunicazione, arte e produzione. È possibile trovare
una selezione delle campagne pubblicitarie Campari, tra cui il cele-
bre spot di Federico Fellini del 1984, i caroselli dal 1954 fino al
1977 e i video dei Calendari Campari dal 2000 al 2012. In più,
una serie di opere su carta esposte nella parte centrale della Galle-
ria. Tra gli autori di maggior interesse: Ugo Mochi, Marcello Du-
dovich, Primo Sinopico e Leonetto Cappiello. 
Il secondo piano della Galleria porta il visitatore in uno spazio de-
dicato alla storia del prodotto e si articola in una serie di stanze
delle meraviglie dalle quali uscirà stupito e divertito. La narrazione
si sviluppa lungo cinque ambienti dove il visitatore si perde nel
tempo e nello spazio del mondo Campari.
Galleria Campari è aperta al pubblico nelle giornate di martedì,
giovedì, venerdì e il primo sabato di ogni mese dalle 14.00 alle
18.30. A disposizione degli ospiti anche un Gift&Book Shop nel
quale si possono acquistare immagini artistiche e memorabilia Cam-
pari. L’ingresso è gratuito. Ulteriori informazioni per prenotare visite
guidate, sia per gruppi che in lingua inglese, sono disponibili sul
sito www.campari.com. 

segue

Orologi da muro “Camparisoda” 

nella Galleria Campari di Sesto San Giovanni

Visitatori negli spazi espositivi della
Galleria Campari di Sesto San Giovanni
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leggi tutto l’articolo su 

Enrico Sacchetti
Sirena
Tempera su cartone
1936

degli artisti fino a diventare un’icona senza tempo. La capacità del Camparisoda
di stimolare ancora oggi la creatività contemporanea è messa in evidenza da
un’opera video presente in mostra: è una animazione grafica delle chine in bianco
e nero create da Depero tra il 1928 e il 1931 per il “Numero Unico Futurista
Campari”, dove era già presente in nuce la forma triangolare del Camparisoda.
Il video, intitolato Dalla forma al’icona, è firmato da Cogitanz, un laboratorio in-
ternazionale di giovani interaction designer. 
Tra le opere su carta esposte, tutte inedite, anche le prime testimonianze degli
anni ‘30 e ‘40 della bottiglietta Camparisoda (22 tra chine e disegni di George
Guillermaz, Sto, Giuseppe Cappadonia, Giorio Muggiani, Daniele Fontana), ac-
canto a 24 tecniche miste a colori di Franz Marangolo (1912-1995) e di Guido
Crepax (1933-2003), interpreti del messaggio del Camparisoda negli anni ‘60
e ‘70: “l’aperitivo dinamico e vitale per donne sensuali e giovani sportivi”. Chiu-
dono la rassegna 10 opere originali del creativo Franco Scepi, nate dagli spot
Camparisoda girati negli anni ‘80 dal noto regista milanese, classe 1941.

Franz Marangolo

Donna con cappello

Tecnica mista su cartoncino

anni ‘60

Guido Crepax

Vincitore di corsa automobilistica.

Molti aperitivi sono rossi e gasati

Tecnica mista su carta

anni’60

In alto

Visitatori negli spazi espositivi della

Galleria Campari di Sesto San Giovanni

In basso

Uno scorcio delle bottiglie “storiche”

del Bitter Campari
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Unici, Classici

Innovativi
Daniele Cornaggia

e Bruno Muheim

Come nasce Arsmoda?
Bruno Muheim - Daniele nasce nel mondo del teatro e della
scenografia, io vengo dalla banca e dal mercato dell’arte. Sono
venti anni che collaboriamo insieme in questa società. All’inizio Da-
niele era pertanto rivolto essenzialmente all’aspetto creativo, mentre
io curavo la parte amministrativa. Al contrario, oggi le nostre fun-
zioni sono senza dubbio più intercambiabili. Abbiamo iniziato con
i gioielli. Da qui siamo passati alle borse e a tutti gli accessori di
moda ad esclusione delle scarpe - per le quali occorre un tipo di lavo-
razione completamente diversa -, e infine agli oggetti.  La nostra ispira-
zione può avere delle origini geografiche molto diverse, dall’Africa
all’Asia passando dal Giappone, ed essere influenzata da periodi molto
differenti, dal Settecento all’Art Déco, ma sempre tradotti in chiave con-
temporanea. Un altro dato fondamentale per noi è andare dalle forme
più complicate, barocche a quelle estremamente lineari con una prefe-
renza per queste ultime: è sempre facile aggiungere e molto più difficile
snellire arricchendo una forma senza impoverirla. La nostra fortuna è
realizzare le nostre creazioni attraverso tre botteghe molto professionali

interne al nostro stesso laboratorio: una per il bijou, una per il cuoio,
una per il tessile. Sono queste le tre tecniche che riuniamo in quella che
è la nostra produzione, un po’ il nostro marchio di fabbrica, un dato
abbastanza unico, in quanto a noi piace tantissimo mescolare materiali
diversi: dalla pelle, al cuoio, alle conchiglie, alle corde, al metallo, alle
pietre, alla tecnica del tessile piuttosto che del bijou.
L’altro aspetto per noi essenziale è la ricerca dei materiali. Abbiamo
chilometri di ripiani di piccole scatole con elementi differenti da as-
semblare fra loro, da quelli in cristallo degli anni Venti a forme mo-
derne in titanio; da vecchie passamanerie del Settecento a dozzine
di oggetti diversi in onice, passando da legni pregiati come l’ebano
a forme in plexiglas tipiche degli anni Quaranta. 
Andiamo in Asia oramai da molto tempo, circa quindici anni. Al-
l’inizio i nostri viaggi erano due o tre volte l’anno, adesso è suffi-
ciente spostarsi una sola volta, poiché con internet tutto diventa più
semplice e possiamo, ad esempio, far tagliare alcuni nostri materiali
addirittura in Cina. Le nostre realizzazioni sono rigorosamente pro-
dotte nei nostri laboratori in Italia, ma il taglio delle pietre non può

Candelabro a tre vele

in galuchat e ottone

STANDARD/l’intervista/Serena Guardabassi Viòlo

segue
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essere altrimenti eseguito che in Cina, per due ragioni: una evidente, il costo, e l’altra per la rigorosa qualità del lavoro e di come viene svolto in questo
Paese diversamente che in altri luoghi dell’Asia.
Ciò ci permette di realizzare creazioni che sono in parte un omaggio alla Milano rinascimentale e alle sue botteghe, con materiali quale il cristallo di
rocca ripensato in chiave estremamente moderna e sempre con una o più finalità d’uso, come questo candelabro che può semplicemente trasformarsi in
una scatola, tipico oggetto meneghino nel gusto dei Miseroni e dei Saracchi. Abbiamo inoltre riscoperto il galuchat, gran materiale proprio dell’Art Déco
che nessuno aveva più utilizzato ad eccezione di Armani quando, circa diciotto anni fa, ha chiesto a noi di rielaborarlo. Ricordo che all’epoca esisteva
solo il galuchat degli anni Venti, ossia questa pelle usata con trattamenti molto rigidi, che si applicava incollandola su superfici piane, perché era impossibile
lavorarla. Adesso, soprattutto nelle Filippine, fanno del galuchat molto morbido che può essere maneggiato e trattato con molta più facilità. 
Sebbene possa apparire un discorso pretenzioso, noi non partiamo mai a caso, c’è sempre, dietro i nostri oggetti, una logica intellettuale, abbiamo sempre
ammirato gli arredi in acciaio tipici della Russia del Settecento, famosi per essere stati prodotti a Tula, un paese straordinario per il suo altissimo e raffinatissimo
artigianato situato a sud di Mosca. Gli abbiamo reinterpretati utilizzando l’ematite, in quanto non esistono più le maestranze, le competenze capaci di ta-
gliare e lavorare questa nobile lega. Infine, è un grande divertimento per noi riutilizzare tutti i materiali di scarto, niente va quindi sprecato – in questo
siamo molto attenti all’ambiente – come la carta sminuzzata per ufficio oppure la limatura dei metalli operata da noi, che spesso ci piace mescolare alla
resina per produrre dei coperchi per scatole in oro oppure in argento.

Sappiamo che avete lavorato anche per i couturiers francesi…
Daniele Cornaggia - Abbiamo lavorato per Christian Dior, per Givenchy, per Yves Saint Laurent in particolare, ma il nostro fiore all’occhiello resta
Giorgio Armani. La grande retrospettiva della sua maison al Guggenheim Museum di New York, presentata anche a Milano, aveva tutti i gioielli realizzati
da noi, in un sodalizio che dura da più di venti anni e che ci ha visto creare oggetti e bijoux esclusivi, dei più incredibili. La nostra è una nicchia molto
molto stretta, ancora più lussuosa, ancora più folle, ancora più delirante che funziona magnificamente e che in questi momenti di recessione a una donna
più classica non troppo fru-fru, tipica di Armani, piace tantissimo.

Ma se doveste guardare a un nome della moda che è stato veramente importante, che ha portato un nuovo linguaggio,
quale indichereste?
Daniele Cornaggia - All’estero vi è stata Madeleine Vionnet, assolutamente straordinaria, mente Elsa Schiaparelli si imponeva per un linguaggio suo
totale e innovativo. In Italia senza dubbio l’innovazione portata da Giorgio Armani alla fine degli anni Settanta, con un totale svecchiamento dell’immagine
femminile e la destrutturazione dell’abito, è stato un fenomeno assolutamente straordinario. 

Pochette in pitone

con elemento in bronzo a cera persa

a forma di dragone con ossidiana nera
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Qual è il mondo contemporaneo che potrebbe essere
avvicinato a Schiapparelli?
Bruno Muheim - La creazione attuale non lo permette. Forse l’archi-
tettura parla Balenciaga, per me il più creativo in assoluto. Quest’estate
abbiamo visitato lo stesso giorno il museo Guggenheim di Bilbao e il mu-
seo dedicato a questo grande sarto a Getaria, a pochi chilometri dalla
grande città basca. Balenciaga e Gehry parlano la stessa lingua, d’una
chiarezza  assoluta, quella delle grandi cattedrali gotiche.
Daniele Cornaggia - Schiapparelli nasce in un momento dove l’abito
deve essere borghese, codificato in un certo modo. Esistono dei codici
precisi: esistono le corse a Longchamp, massima vetrina dell’eleganza
parigina; esistono donne che vestendosi in couture si cambiano d’abito
tre volte al giorno. Lei rispetta totalmente questo codice ma al tempo stesso
lo distrugge, inserendo il discorso del surrealismo. Schiapparelli rompe
una tradizione, rompe un certo modo di essere e di vestire la donna pur
mantenendo delle forme. Oggi il mondo è completamente diverso.
Schiapparelli riprende idee che stravolgono e cambiano totalmente il
modo di pensare l’arte della moda. Dobbiamo a lei il ritorno dell’anima-
lier, in parte ripreso anche da Cartier nei gioielli, del folk, del surrealismo.
Il suo famosissimo abito ‘Scheletro’ da cocktail  è un abito molto borghese,
lungo, in crêpe di lana, ma con tutte queste costole, questo scheletro im-
bottito, e perciò in rilievo, che crea una vera opera d’arte.
Stiamo difatti recuperando canoni propri del passato senza una vera
spinta propulsiva…
Bruno Muheim - Schiapparelli riprende dei temi, dei motivi che sono
del Settecento. Ha saputo essere innovatrice con una propria, enorme,
cultura di base. All’epoca, e questo è un aspetto estremamente interes-
sante, vi è stata una liaison fortemente proficua fra creatori di moda, mu-
sicisti, pittori, scrittori e il resto del mondo dell’arte e della creatività.

Qual è l’oggetto più complesso che avete realizzato e
quante ore di lavorazione ha richiesto?
Bruno Muheim - Trecento ore di lavorazione, come un mantello
creato e realizzato per il signor Armani, dove la contaminazione fra cou-
ture e tecnica ha avuto un ruolo fondamentale. La tecnologia è un aspetto
che a noi piace molto. Ciò che ci interessa è viaggiare dal dato più mo-
derno a quello più classico. Sono i nostri due estremi. Quello a cui ten-
diamo è un linguaggio comune fra aspetti tra loro opposti.
Daniele Cornaggia - Non mancano oggetti che hanno richiesto tre,
quattro mesi di lavorazione. C’è sempre alla base una struttura rigorosa
con un tocco vagamente surrealista nelle nostre creazioni. Per surrealista
intendiamo una storia più o meno segreta dietro l’oggetto creato.

Stella marina in galuchat, ossidiana nera e metallo
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in fluorite, iperstene, quarzo

fumè e cristallo Swarovski
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da record

nel primo semestre 2012 il reparto dei Di-
pinti Antichi ha fatto registrare risultati
da record, che sono il giusto riconosci-

mento delle regole auree del mercato dell’arte: qua-
lità, provenienza e stato di conservazione, ai quali
vorremmo aggiungere studio filologico nella reda-
zione delle schede, equilibrio nel comporre il cata-
logo che si deve modulare tra opere di valore
museale e quelle di piacevolezza decorativa, tanto
da rendere il succedersi dei lotti durante l’asta una
naturale conseguenza di un fervido lavoro “dietro
le quinte” volto a rendere semplice il difficile.
Per rendere tangibile l’apporto fornito dal reparto dei Dipinti Antichi di Wannenes
possiamo aggiungere che un nucleo di tavole senesi e toscane tra XIV e XV secolo
hanno totalizzato quasi 750.000 euro, una fascia di aggiudicazione che pun-
tando sulla qualità intrinseca delle opere, può rendere il mercato italiano una op-
portunità selettiva nell’offerta antiquariale internazionale.
Fondi oro del Trecento e Quattrocento che da Giotto a Simone Martini, da Maso
di Banco a Sassetta hanno reso famoso l’arte italiana nel mondo attraverso la re-
ligiosa attenzione di intellettuali e storici dell’arte come John Ruskin e Bernard Be-
renson. Scendendo più in dettaglio, una Madonna col Bambino di un pittore
senese del Quattrocento, una Crocefissione con la Vergine e San Giovanni dipinta
da un’artista fiorentino del Trecento, e sempre eseguita nella feconda Florentia, ma
un secolo dopo, una Crocefissione con la Vergine Maria, la Maddalena, San
Giovanni Battista, San Giovanni Evangelista e Santi, partiti come unicum con una
stima di 30.000 – 45.000 euro hanno raggiunto lo straordinario traguardo di
744.000 euro, vale a dire quasi 25 volte la stima minima e 17 la massima. 
Facendo un balzo in avanti di due secoli, e immergendosi nel realismo della pittura
napoletana tra il 1630 e il 1650 – ancora osservante del verbo caravaggesco,
ma ricettivo a influenze vandyckiane e neo-venete – uno splendido San Sebastiano
curato da Sant’Irene di un’artista di cui non conosciamo il nome ma la cui firma
scorre tra le prove di Francesco Guarino, Paolo Finoglio e Pietro Novelli, maestri
che traducono la verità del Merisi alla finzione del barocco e ponte ideale al ‘ca-
ravaggista in ritardo’ Mattia Preti, come lo amava apostrofare Roberto Longhi, da
una iniziale stima di 35.000 – 45.000 euro è stata aggiudicata a 204.600 euro
(quasi 6 volte la stima minima e oltre 4 la massima).
Infine, La veduta del Golfo di Pozzuoli visto da sopra Bagnoli, con l’isola di Nisida
a sinistra, Baia, Bàcoli a destra sul mare, il Capo Miseno e dietro il Monte di Pro-
cida in fondo del napoletano Pietro Fabris (attivo a al 1754 al 1804) spettacolare
esempio di paesaggio in parte descrittivo e in parte sentimentale.
Questa splendida veduta panoramica, finora sconosciuta – che ritrae un angolo ancora
vergine della costiera tirrenica chiamato Campi Flegrei – è risultata fin da subito ecce-
zionale nell’estensione della visuale, del formato, e nel raffinato carattere descrittivo, e
ha confermato appieno le attese facendo battere il martelletto a 89.280 euro.

OLD MASTERS

Pittore napoletano del XVII secolo San Sebastiano curato da Sant’Irene Stima € 35.000 - 45.000 Aggiudicazione € 204.600

Pittore senese del XV secolo

Madonna col Bambino e Santi

Uno di tre

Stima € 30.000 - 45.000

Aggiudicazione € 744.000Antonio Gesino
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I collezionisti russi, cinesi e turchi l'hanno
fatta letteralmente da padrone nelle acquisi-
zioni del primo semestre 2012. Non hanno
avuto rivali, con risultati ottimi ed anche, tal-
volta, eccellenti.
Gli argenti russi, niellati o smaltati, hanno con-
fermato il trend molto positivo di questi ultimi
anni: aggiudicazioni ben oltre la riserva con
exploit di rilievo come i quattro bicchieri in ar-
gento di S.Pietroburgo dell'orafo P.A. Moller
aggiudicati per 7.192 euro.
Importante per i numeri, l'interesse per le
icone russe: 100% di venduto con aggiudi-
cazioni quattro volte superiori la riserva: Un
esempio su tutti, l'icona raffigurante la Ver-
gine di Korsun arricchita da una riza in ar-
gento dorato datata Mosca 1816 e
venduta per 13.020 euro.
Spostandoci ad Est, i collezionisti cinesi, oltre
le giade, le ceramiche e gli avori, hanno de-
cisamente puntato sugli argenti: un servizio da
tea composto di cinque pezzi, degli inizi del
XX secolo, è stato esitato per 10.168 euro.
A dimostrazione di un interesse internazio-
nale per l’offerta di Wannenes è da segna-
lare infine l’ottimo risultato di una caraffa in
argento turca degli inizi del XX secolo ag-
giudicata a 32.240 euro.

Tommaso Teardo

Il primo semestre 2012 del reparto di
Arte Moderna e Contemporanea deve
ritenersi estremamente positivo viste le
percentuali di venduto. Soprattutto gra-
zie al valore della Collezione Orlandi –
selettiva nel numero dei lotti e nella qua-
lità – l’asta è il risultato di una strategia
improntata all’eccellenza degli oggetti
provenienti da collezioni private e inediti
al mercato, all’imprescindibile sicurezza
in termini di autenticità, allo stato di con-
servazione e a un’attenzione ‘artigia-
nale’ nel costruire il catalogo.
Della collezione ricordiamo l'olio su tela di
Giorgio de Chirico Piazza d'Italia, Malin-
conia Torinese del 1957, esitato a
210.800 euro; sempre un olio su tela del
Pictor Optimum raffigurante la Venezia, Pa-
lazzo Ducale del 1956, esitato a
148.800 euro; dalle collezioni private Ar-
gan e Sacerdote ricordiamo di Lucio Fon-
tana la scultura Donne su sofà del 1934
e l'olio su faesite di Antonio Ligabue Gatto
con topo del 1953 entrambe esitate a
47.120 euro.

Guido Vitali
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Caraffa in argento

Turchia, XX secolo

Stima € 1.500 - 1.800 

Aggiudicazione € 32.240

Giorgio De Chirico

Piazza d’Italia, Malinconia torinese, 1957

Stima € 120.000 - 150.000

Aggiudicazione € 210.800

PRIMO SEMESTRE 2012

Nelle due aste che hanno visto gli Ar-
redi e le Arti decorative protagoniste
del primo semestre 2012, il risultato è
stato egregio in virtù di cataloghi diver-
sificati nelle tipologie, nelle epoche e
nei valori, che hanno catalizzato l’at-
tenzione di un vasto pubblico di appas-
sionati e conoscitori. Dell’asta di
febbraio è da segnalare l’ottimo risul-
tato di una coppia di lampadari in la-
mierino, legno scolpito e dorato e
cristallo di rocca del XVIII secolo che,
partendo dalla valutazione di 25.000-
30.000 euro, hanno raggiunto i
49.600 euro. Mentre della vendita di
maggio – L’eleganza di un connaisseur
– ricordiamo l’ eccellente esito di quat-
tro poltrone piemontesi in legno inta-
gliato laccato e dorato del XVIII secolo
per 74.440 euro e di una commode
francese, in legno laccato e dorato del
Settecento per 49.600 euro.

Mauro Tajocchi
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Cassettone il legno laccato e dorato

Stima € 10.000 - 15.000

Aggiudicazione € 49.600
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Il primo semestre 2012 per il reparto delle Arti de-
corative e Design del XX secolo può considerarsi
sicuramente positivo per la crescente attenzione del
collezionismo nazionale ed internazionale nei ri-
guardi di un catalogo (come quello del 13 luglio
scorso) che si caratterizzava per un’ampia offerta
sia da un punto di vista temporale – dagli anni ’40
agli anni ’70-80 – che da quello della stima, ca-
pace di soddisfare sia l’appassionato che il raffi-
nato collezionista.
Autentico protagonista è stato l’incantevole mobile
bar anni Trenta, dalle linee essenziali ideato da
Gio Ponti e Pietro Chiesa per Fontana Arte in legno
di faggio, ottone, cristallo specchiato, molato e
curvato celeste, che da una stima di15.000 –
20.000 euro ha raggiunto il record assoluto per
quanto riguarda un oggetto di design di 59.520
euro. Di grande prestigio il risultato raggiunto da
una specchiera da parete di Ettore Sottsass (realiz-
zata negli anni Cinquanta per Santambrogio & De
Berti) in ottone e cristallo specchiato che, partendo
da una valutazione di 8.000 – 9.000 euro, ha
realizzato 18.600 euro.

Andrea Schito
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Fontana Arte

Mobile bar

Stima € 15.000 - 20.000

Aggiudicazione € 59.520
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Luca Melegati
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Vaso in porcellana policroma

Manifattura Popov, Mosca, circa 1820 

Stima € 600 - 800

Aggiudicazione € 8.680

Il primo semestre del 2012 ha mostrato an-
cora un mercato attento alle opportunità of-
ferte ed ulteriore spinta verso la ricerca di
esemplari in buono stato di conservazione e
di particolare qualità. Nell'asta del 15 mag-
gio scorso un singolare piatto topografico in
maiolica bianca e blu, con falda mossa e
decorata a rilievo a motivi floreali, uscito
dalle fornaci pavesi nella prima metà del
XVIII secolo ha raggiunto 8.432 euro, men-
tre un vaso in maiolica policroma della ma-
nifattura Ferniani di Faenza della fine del
XVIII, ispirato ai profili di un’anfora neoclas-
sica, ha realizzato  5.704 euro.
La medesima vendita ha evidenziato anche
l'interesse verso oggetti di decorazione,
come ad esempio le ceramiche di prove-
nienza russa: un trend, questo, che si avvia
a diventare una costante sia per il mercato
italiano che per quello internazionale. Em-
blematico a questo proposito è il risultato ot-
tenuto da un vaso della manifattura Popov
del 1820 circa, biansato e decorato con
grande bouquet floreale, acquistato da un
privato collezionista per 8.680 euro.

Alessandra Pieroni
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Il mercato dell’arte cinese conso-
lida la sua espansione rispec-
chiando l’andamento economico
globale: ottengono risultati ottimi
prevalentemente pezzi che eccel-
lono in rarità e/o qualità con de-
coro sia di gusto orientale che
europeo. I pezzi di decorazione si
mantengono stabili ma con risultati
più contenuti.
Essendo il mercato cinese quello di
maggior riferimento, sia per il com-
mercio che per il collezionismo,
l’interesse è puntato su pezzi prefe-
ribilmente del XVIII secolo e marcati
del periodo, dove la porcellana è
leader seguita da bronzi e giade.
Per quanto riguarda gli avori, corni
e coralli premia solo l’eccellenza,
soprattutto del XVIII secolo.
Il top lot del primo semestre 2012
è stato un importante servizio di
piatti in porcellana a decoro Fami-
glia Rosa, composto di 118 pezzi,
di epoca Qianlong (1736-1795),
aggiudicato a 173.600 euro, se-
guito da un’imponente, quanto raf-
finata nella fattura, montagna in
avorio della prima metà del XX se-
colo con una moltitudine di figure
tra le quali gli otto immortali, esi-
tata a 74.400 euro. A dimostra-
zione che la vendita di un oggetto
richiesto dal mercato rende più di
qualsiasi investimento finanziario.

Benedetta RomaniniRosanna Nobilitato

L’ottimo primo semestre 2012 del reparto dei
Dipinti del XIX secolo che ha visto primeggiare
la Veduta del Golfo di Palermo con il Monte Pel-
legrino sullo sfondo di Francesco Lojacono
(1838-1915), considerato il più importante
paesaggista siciliano della seconda metà del-
l’Ottocento. Il “Ladro del sole” o “Pittore del
sole” – come veniva chiamato Lojacono per il
suo modo di creare uno splendido connubio tra
la narrazione pittorica e il verismo dei suoi pae-
saggi, dove il sole che irradia la sua luce sul
mare, sulle montagne e sulle scogliere, rende
tangibile quanto fosse raffinata la sua ricerca lu-
ministica e il vivo senso del colore – ha infatti
suscitato vivo interesse, tanto da raggiungere i
49.600 euro.
Un suadente e dolcemente provocante ritratto di
Fanciulla ideale, la malinconia, del chioggiano
Natale Schiavoni, databile alla sua fase ma-
tura – dove oltrepassa il classicismo con evi-
dente accenti romantici e dove è più evidente il
talento dell’artista nel rendere sia il sontuoso
abito in stile rinascimentale, sia il volto madre-
perlato con una attenzione al dettaglio vicina
alla miniatura – rispettando le aspettative, è stato
aggiudicato a 18.600 euro.

Francesco Lojacono

Veduta del golfo di Palermo

Olio su tela cm 58X99

Stima € 30.000 - 40.000

Aggiudicazione € 49.600
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del primo semestre 2012, con un’at-
tenzione verso il pezzo montato o sin-
golo che non è mai venuta meno.
Scelta dettata da una fiducia che ol-
trepassa le oscillazioni del mercato e
le mode, e che nel tempo si è con-
fermata in costante sviluppo. 
Un paio di orecchini in oro bianco e
diamanti, decorati con diamanti di
taglio circolare di carati 3,39 (colore
P, purezza VS2) e 3,31(colore S, pu-
rezza VVS2) oltrepassando la stima
massima di 16.000 euro, è stato ag-
giudicato per 19.840 euro. Un dia-
mante sciolto di taglio brillante di
carati 2,81 (colore H, purezza SI2)
ha raggiunto i 12.400 euro.
Per quanto riguarda gli orologi, il fa-
scino del marchio svizzero di alto
profilo detta ancora le scelte dei col-
lezionisti: un Rolex Daytona Cosmo-
graph, del 1970 circa, con cassa in
oro 18 kt, movimento a carica ma-
nuale, esitato a 26.040 euro; un
identico modello coevo con cassa in
acciaio e un recente Patek Philippe
Perpetual entrambi battuti a 14.880
euro. Per rarità e bellezza è da se-
gnalare infine un modello Tegola,
sempre di Patek Philippe, del 1940
aggiudicato a 7.440 euro.
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Orecchini 

in oro bianco

e diamanti

Stima € 12.000 - 16.000

Aggiudicazione € 19.840
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al Carillon di Paraggi (Santa Margherita Ligure),
la sera dell’8 giugno scorso si è tenuta Sapore
di Sale, l’annuale cena di gala benefica a fa-

vore della Fondazione Ricerca Fibrosi Cistica onlus.
Attraverso un’asta e una lotteria benefica, sono stati
raccolti 8.300 euro. L’evento di gala benefico, che
sostiene un progetto specifico di ricerca della Fonda-
zione di cui è vicepresidente e testimonial Matteo Mar-
zotto, è organizzato annualmente da Claudia Mattioli
e da Augusto Sartori, con il patrocinio del Comune di
Santa Margherita Ligure e della Provincia di Genova. 
Federica Moro, attrice e Miss Italia fra le più famose de-
gli ultimi anni, è stata la madrina dell’ottava edizione
dell’evento benefico a sostegno della Fondazione
Ricerca Fibrosi Cistica onlus (Fondazione FFC).
I fondi raccolti nell’affollata serata al Carillon di Pa-
raggi, attraverso la lotteria ma soprattutto attraverso
l’asta organizzata da Wannenes, condotta con coin-
volgente brio da Luciano Carnaroli, sono volti a rea-

lizzazione del progetto di ricerca chiamato ‘Colture
primarie’, di cui è responsabile Luis Gaglietta del La-
boratorio di genetica molecolare dell’Istituto G. Gaslini
di Genova: a partire da gennaio 2012, la Fonda-
zione FFC si è impegnata a sostenere con 210.000
euro la nascita di un servizio nazionale per questo spe-
cifico progetto che fungerà da collettore del materiale
biologico indispensabile a una ricerca scientifica di
alta qualità sulla fibrosi cistica. Per la prima volta in
maniera strutturata, i ricercatori lavoreranno diretta-
mente sulle cellule derivate da bronchi di polmoni
espiantati da malati di fibrosi cistica che sono stati sot-
toposti al trapianto. Grazie al nuovo protocollo, già
avviato a livello sperimentale tra l’Istituto Gaslini e i
Centri trapianti di Padova e Milano, i ricercatori ope-
reranno sulle cellule primarie contenenti le informazioni
genetiche presenti in massima potenza, imprimendo
così una svolta inedita alla qualità e velocità della spe-
rimentazione clinica.

PIÙ RESPIRO, PIÙ VITA
X° CAMPAGNA NAZIONALE PER LA RICERCA SULLA FIBROSI CISTICA
14 – 28 OTTOBRE 2012

«La fibrosi cistica ferma la vita. Fermiamo la fibrosi cistica» è il messaggio lanciato dalla nuova cam-
pagna di comunicazione FFC, incentrata sull’idea della corsa come metafora della vita. Per chi ha la
fibrosi cistica giunge un momento in cui l’aria non basta più e la vita rallenta, poi si ferma. La ricerca
è l’unica a poter restituire il respiro e a rimettere in corsa la vita. 

Più respiro, più vita
La Campagna d’autunno per la ricerca Fc si presenta con un’immagine nuova della Fondazione, re-
alizzata dall’agenzia creativa Saatchi & Saatchi, pensata non tanto e non solo per chi già conosce
la malattia, ma anche per i moltissimi che ancora ne sono all’oscuro. L’obiettivo è quello di colpire il
grande pubblico, accostare nuova gente alla causa FFC, far conoscere meglio la fibrosi cistica e ren-
dere così più efficace la raccolta dei fondi a favore della ricerca. 
Con il testimonial Matteo Marzotto, vicepresidente della Fondazione Ricerca Fibrosi Cistica, il nuovo
spot ha per soggetto la corsa e il respiro: un valore vitale che le persone sane danno per scontato.
Non riuscire a respirare significa rallentare, fermarsi, restare indietro rispetto alla corsa della vita. E
spesso restare soli.
Le maratone per la ricerca
Dal 14 al 28 ottobre, periodo della X Campagna nazionale per la ricerca sulla fibrosi cistica pro-
mossa da FFC, le occasioni per partecipare alla gara di solidarietà per dare respiro alla ricerca e ai
malati di fibrosi cistica sono tante e alla portata di tutti. 
In linea con il tema conduttore della nuova campagna di comunicazione, ispirato alla corsa e al
respiro, quest’anno FFC si affianca come charity partner alle più importanti corse non competitive. Si
può scegliere di parteciparvi correndo, a testimonianza dell’impegno per sostenere la ricerca scien-
tifica in fibrosi cistica, o visitando le postazioni di sensibilizzazione e informazione sulla malattia or-

ganizzate dai nostri volontari lungo i percorsi di gara e negli stand dedicati alle iscrizioni. 
Le piazze con i ciclamini 
Il fine settimana del 20 e 21 ottobre, dal Nord al Sud, verrà offerto in centinaia di piazze italiane il ciclamino della ricerca. Dal 14 al 28
ottobre sarà inoltre attivo il numero solidale 45591, con il quale sarà possibile contribuire con un euro all’adozione del progetto di ricerca
sullo Sviluppo di nuove strategie per la correzione del difetto di trasporto di cloruro nella fibrosi cistica. 
La sfida di Matteo Marzotto
Per tutto il mese si succederanno eventi in tutta la Penisola. Il più atteso: la corsa a tappe in bicicletta del vicepresidente Matteo Marzotto,
che partirà da Milano il 18 ottobre per giungere a Roma il 21, con cene-evento e appuntamenti nelle città lungo il percorso per la raccolta
fondi a favore dei progetti di ricerca selezionati e finanziati della Fondazione FFC.

Matteo Marzotto
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e Wannenes
per la Fondazione fibrosi cistica

in alto
Guido Bagatta

con Roberto Rasia
dal Polo
in basso

Luciano Carnaroli
accanto

Federica Moro
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EVENTI / Gino Sarfatti / il design della luce

N ella ricorrenza del centena-
rio della nascita di Gino
Sarfatti, la Triennale Design

Museum di Milano in collaborazione
con Flos, dedica, per la prima volta
in Italia, a questo grande designer di
fama internazionale una mostra anto-
logica che ripercorre i momenti sa-
lienti della sua vita artistica. I curatori,
Marco Romanelli e Sandra Severi Sar-
fatti, hanno messo in evidenza la sua
opera anticipatrice nell’ambito dell’il-
luminazione – dalla fine degli anni
Trenta ai primi anni Settanta, Gino
Sarfatti ha ideato e creato oltre 650
apparecchi luminosi, prodotti e distri-
buiti in tutto il mondo dalla stessa Ar-
teluce, l’azienda da lui fondata nel
1939 – cercando di consacrare final-
mente il nome di Gino Sarfatti anche
in Italia dove, per inspiegabili ra-
gioni, il suo lavoro è rimasto sempre
in penombra. Non è quindi un caso
che le maggiori opere provengano
dall’estero, in particolare dalla colle-
zione di Clémence e Didier Krzentow-
ski della Galerie Kreo di Parigi. Tema
portante della mostra è quindi lo stu-
dio che Gino Sarfatti ha portato
avanti lungo tutto il suo cammino arti-
stico sul legame fra luce e spazio, e
ancora la sperimentazione e le inven-
zioni di nuove sorgenti luminose.
Alla realizzazione della mostra hanno
preso parte Gilberto Baracco e An-
drea Schito, esperti di Arti Decorative
e Design di Wannenes, che hanno
collaborato in maniera sostanziale
alla catalogazione delle opere oltre
alla ricerca bibliografica.

GINO SARFATTI ildesign
della

luce

Gino Sarfatti nasce a Venezia
nel 1912 da padre ebreo e
madre cattolica, in una fami-

glia della ricca borghesia commer-
ciale. Dopo studi classici, frequenta la
facoltà di Ingegneria Navale a Ge-
nova, che però è costretto ad abban-
donare nel 1935, come pure la casa
di Venezia sul Canal Grande, a causa
di diversi dissesti occorsi alla famiglia.
Ma le sopravvenute difficoltà non lo
fermano e già nel 1937 fonda la sua
prima azienda, la Lumen, seguita nel 1939 da Arteluce, società che ha per oggetto sociale gli ap-
parecchi di illuminazione, le applicazioni luminose, i componenti di arredo, nonché lo studio e la rea-
lizzazione degli stessi. Nel medesimo anno prende in affitto un negozio nell’attuale Corso Matteotti,
nel quale resterà sino al 1962. Suoi amici sono Franco Albini, Lucio Fontana, Lica e Albe Steiner. 
Nel 1942, a causa delle leggi razziali, è costretto a rifugiarsi con la famiglia in Svizzera, in un con-
vento di suore a Neggio, presso Lugano. 
Fa ritorno a Milano nel 1946 e subito riprende la sua attività riadattando un appartamento, situato
sotto la sua temporanea abitazione, ad officina. Arteluce nel frattempo era rimasta aperta e negli anni
della guerra aveva continuato la sua produzione. 
Fondamentale per la sua ricerca è il viaggio negli Stati Uniti nel 1950. Lo stesso anno fonda ArCom
– Arredamento Contemporaneo, rivolto all’eccellenza nel settore dell’arredamento, riscuotendo un suc-
cesso internazionale di stampa e pubblico. Sempre nel 1950 alcune opere di Gino Sarfatti vengono
esposte alla mostra di Chicago Musa: Italy at Work: Renaissance on Design Today, mentre nel 1952
ben 11 oggetti di Arteluce partecipano alla Mostra delle Arti Decorative Italiane a Parigi.
Nel 1953 Marco Zanuso progetta per Sarfatti il suo primo negozio in Corso Littorio, ora Corso Mat-
teotti. Sarfatti riceve numerosi premi internazionali e fra questi il Compasso d’oro nel 1954 e 1955
con i modelli 559 e 1055. Nessuno dei suoi progetti ha infatti un nome, solo un numero progressivi
all’interno della produzione. 
Nel 1962 insieme a Vittorio Viganò apre un negozio in Via della Spiga. 
Di grande rilevanza sono i progetti di illuminazioni per le motonavi: Giulio Cesare nel 1949, Andrea
Doria nel 1951, le gemelle Michelangelo e Raffaello nel 1962. 
Alla fine degli anni Sessanta torna in America e attraversa i diversi Stati servendosi del treno: mai
infatti metterà piede su un aereo. 
Il 1973 è per Gino Sarfatti un’anno epocale. Insieme all’architetto Carlo Mollino progetta per il Regio di To-
rino la grande Nuvola, un lampadario che ricopre l’intero soffitto del teatro; vince la Medaglia d’oro della
XV Triennale; cede il 24 dicembre Arteluce al gruppo Flos nel momento della sua massima prosperità. 
Nel 1974 si ritira a Griante di Cannebbia presso Como, dove riceve numerosi studiosi. 
Muore nel 1985 mentre è in preparazione la grande mostra Lumières je à vu al Centre Georges Pom-
pidou di Parigi. L’ultimo ospite che verrà a visitarlo sarà Jean François Grunfeld che di lui scriverà
come «il più grande creatore di lampade del XX secolo».

Modello 191 nella copertina

del numero 274

di Domus

dell’ottobre 1952

© Archivio Riccardo e Sandra Sarfatti

Il negozio di Via delle Spiga

© Archivio Riccardo e Sandra Sarfatti

G
in

o 
Sa

rfa
tti

M
o
d

el
lo

 1
8

9
19

51
©

 A
rc

hi
vi

o 
Ri

cc
ar

do
 e

 S
an

dr
a 

Sa
rfa

tti

39



41

PREVIEWPREVIEW

LA FORMA COTTA E DIPINTA

NELLE MANI DI DIO

UNA SPLENDIDA OSSESSIONE

LA FANTASIA FRA SCATOLE E LANCETTE

ALBERTO PUCCI DI BENISICHI, ONNIVORO DI CONOSCENZA

IL FASCINO ARISTOCRATICO DEL FARSI PORTARE

SINFONIA IN CHIAROSCURO

RISORGIMENTO FRA COLORE E PASSIONE

A ORIENTE IL FASCINO È SENZA TEMPO

OGNI PASSO UNA MERAVIGLIA

HOTEL BRISTOL DI MERANO, LA DOCE VITA DEL DESIGN

L’ARTE ITALIANA OLTRE LE AVANGUARDIE
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Osservando le ico-
nostasi delle

chiese cristiane
ortodosse si può capire

che la funzione principale
dell’icona è proprio

quella di “epifania del di-
vino”, cioè nascondere e
contemporaneamente ma-
nifestare il mistero che la

anima. La teologia rite-
neva le icone opere di

Dio stesso, realizzate at-
traverso le mani dell’ico-
nografo. I volti dei santi

rappresentati nelle icone
sono chiamati liki, ovvero

volti che si trovano fuori
dal tempo, trasfigurati, or-
mai lontani dalle passioni

terrene. Il fondo dorato
proviene dalla luce cele-

ste, dalla luce della Trasfi-
gurazione. Poste

nell’iconostasi, le icone
segnano il limite di pas-
saggio tra il mondo sen-

soriale e quello spirituale:
sono il riflesso del se-
condo nel primo e il

mezzo di accesso dal
primo al secondo. Le
icone palmari, grandi
circa un palmo, erano

destinate alla devozione
personale, alla preghiera
domestica o monastica.
Venivano dipinte nei mo-
nasteri per essere offerte
in dono ai pellegrini ed
agli ospiti di riguardo;

potevano fungere da do-
nazioni a sacrestie di

chiese e monasteri per
impetrare la salvezza del-

l’anima, il suffragio dei
defunti o il «raggiungi-
mento dei beni eterni».

l’
asta del prossimo 7 novembre è caratterizzata da una notevole
varietà di fabbriche, sia italiane che straniere, che la rende uno
degli appuntamenti più interessanti degli ultimi anni per collezio-
nisti e operatori. Per quel che riguarda la produzione in porcel-
lana, Ginori è presente con due piatti attribuibili al Fanciullacci

e databili alla fine del Settecento, mentre Cozzi vede una scelta della famosa
produzione detta a bersò; per Napoli segnaliamo invece, tra gli altri, una
bella figura di scimmia con un cane in biscuit, databile agli anni a cavallo fra
Sette e Ottocento. Altre manifatture rappresentate sono quelle di Nove, Meis-
sen, e della Boemia.
Ancora più articolata e vasta l’offerta in maiolica: Milano, ben rappresentata
sia da Clerici che da Rubati, affiancata da vari esemplari di provenienza lo-
digiana e faentina. Tra quelli usciti dalla manifattura Ferniani a Faenza ricor-
diamo un bel piatto decorato con il motivo detto a giardino con vaso e
colonna spezzata, mentre tra la produzione di Nove, interessante appare un
grande piatto di servizio con decoro a gruppette sparse a spigolo blò databile
agli ultimi decenni del Settecento.
La vendita comprende anche una vasta scelta di mattonelle in maiolica di Ca-
stelli, fra XVIII e XIX secolo, e di albarelli di produzione romana e meridionale.
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Icona raffigurante “San Nicola”con
riza in argento dorato
Russia, Mosca, 1839, orafo A. Panfilov;
icone degli inizi del XVI secolo
Stima € 6.000 - 8.000

LA FORMA
cotta e dipinta
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una splendida

OSSESSIONE
Magnetico, splendente, irresistibile. Da sempre il gioiello, ornamento prezioso e bril-

lante, riveste un fascino seducente per le donne come per gli uomini. Non è un caso, infatti,
che proprio questi ultimi siano i maggiori collezionisti. Chi non ha sognato anche per un solo istante

di possedere uno splendido diamante! Carico di significati simbolici – attribuito a Vishnu, è il tesoro
dell’oceano, nato dalle acque, o la rappresentazione dell’intelletto, secondo l’esoterismo islamico – il
gioiello non è soltanto una pietra preziosa che evoca passione e tenerezza, ma anche l’opera del gioiel-
liere, dell’orafo ed, infine, il simbolo della persona che lo possiede. 
L’anello in platino, smeraldo e diamanti del 1960 circa, decorato con uno smeraldo di taglio cuscino di
circa 4,50 carati e affiancato da diamanti di taglio baguette e brillante, è opera della grande oreficeria
Bulgari, un nome che da solo evoca grazia e ricchezza da 128 anni. Fu Sotirio Bulgari, giunto dalla
Grecia a Roma, ad aprire il primo negozio in via Sistina nel 1884, per poi trasferirsi nell’attuale
sede di via Condotti 10 nel 1905. Difficile è elencare le personalità che vi sono passate: aristo-
cratici, alto borghesi, stelle del cinema, come Gina Lollobrigida, Sophia Loren, Ingrid Bergman
e Anna Magnani che, nella sua semplicità, era una collezionista instancabile dei gioielli Bul-
gari che indossava con naturalezza e disinvoltura. Come scrive Alvar González-Palacios

nel volume che celebra i 125 anni della maison: «Bulgari ha creato gioielli straordinari
accostando pietre rare e materiali insoliti e non costosi come la seta e il cuoio, por-

tando all’eccellenza certi precetti di Chanel quando la grande couturière coprì
le donne di bigiotteria… Ha trattato cose preziose con la stessa disinvoltura

con cui si impiegano materiali disparati. Nello stesso tempo il metallo più
caro del mondo, il platino, è stato onorato dalla firma come merita».

Da citare anche, per l’estrema raffinatezza, l’anello e l’importante
collana in oro bianco e diamanti. Il primo con un diamante

di taglio rettangolare di 4,23 carati; la seconda for-
mata da una serie di elementi a fiore a scalare e

decorata con diamanti di taglio brillante e
punzone d’oro.

Una importante raccolta di tabacchiere, portasigarette, por-
tapillole, portanei in oro, smalto e argento, che spaziano
dal Cinquecento sino alla prima metà del Novecento, oltre
ad un’eclettica serie di orologi, offre un ampio spettro di so-

luzioni creative distribuite per gusto, epoca,materiali e committenza.
Questi oggetti di uso quotidiano rappresentano inoltre una forte at-
trattiva per molti raffinati collezionisti, tanto da essere ricercati con
grande eccitazione.
L’appassionato, infatti, vede in queste tipologie di oggetti un’affasci-
nante quanto ossessiva variazione sul tema che lo intriga e lo incanta,
rendendo inesauribile la sua ricerca.
Da segnalare un raffinatissimo portasigarette con portafiammiferi ret-
tangolare in oro e smalto con apertura in onice della maison Cartier
del 1920, decorato con figure classiche e percorso sui fianchi da
una ghirlanda floreale.
Originale quanto rara una tabacchiera in oro realizzata a San Pie-
troburgo nel 1798, recante i punzoni originali dell’epoca, rettango-
lare nella forma e decorata a raggiera, che rappresenta un esempio
del gusto delle corti europee fra ‘700 e ‘800.Ta
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Orologio da tasca in oro Antoine Freres Besancon Stima € 2.000 - 3.000 

Im
p

o
rt

a
n
te

 c
o
lla

n
a

in
 o

ro
 b

ia
nc

o 
e 

di
am

an
ti

St
im

a 
€

 3
0.

00
0 

- 6
0.

00
0 

A
n
el

lo
 i

n 
or

o 
bi

an
co

 e
 d

ia
m

an
ti

St
im

a 
€

 1
8.

00
0 

-2
2.

00
0 

Anello in oro

bianco e diamanti

decorato con diamante di ta-

glio rettangolare

Stima € 30.000 - 50.000 
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La fantasia fra scatole e lancette

Bulgari

anello in platino,

smeraldo e diamanti, 1960

Stima € 16.000 - 22.000

Anello in oro bianco

zaffiri e diamanti

Stima € 5.000 - 7.000
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ALBERTO PUCCI DI BENISICHI
onnivoro di conoscenza
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Patente nobiliare

Maniscritto miniato su pergamena

Stima € 1.000 - 1.500

Elemento architettonico

in legno e tartaruga

XVIII secolo

Stima € 1.000 - 1.500

A
lberto Pucci di Benisichi era un per-

sonaggio unico nell’etica come nei

modi di intendere la vita.  

Una personalità eclettica, stravagante, di gran

fascino, curiosa, che letterariamente poteva ri-

cordare il grande “Gattopardo” di Giuseppe

Tomasi di Lampedusa. La sua vita è stata vis-

suta singolarmente per bizzarria, estrosità, ec-

centricità. Non si occupava delle mode che

riteneva superflue e passeggere, semmai era

lui con il suo forte temperamento a crearne

delle nuove. Un uomo con uno straordinario

talento di narratore. Nelle estati trascorse al

circolo di Petralia ai ragazzini narrava storie

che li tenevano avvinti fino a tardi. Viveva fuori

da ogni stile di vita e osava cose oltre la norma,

anche con una certa sfrontatezza – per ben due

volte non si presentò all’appuntamento col prete

per le pubblicazioni di matrimonio –, ma anche

capace di profonda generosità – al barbiere

suo locatario moroso, molto preoccupato per la

moglie malata, disse: «Prima pensi a sua mo-

glie, poi pensiamo all’affitto». 

Un collezionista onnivoro che non si tratteneva

di fronte a tutto ciò che lo attirasse: lettere pre-

filateliche, calici e pissidi, pianete, chiavi an-

tiche, maioliche, pupi di presepe, mobili,

gioielli che acquisiva fidandosi unicamente del

suo istinto, in una continua ricerca di ciò che lo

potesse stupire, meravigliare, affascinare.
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Il fascino aristocratico

del farsi portare

49

Portantina in legno intagliato,

dipinto e dorato

XVIII secolo

Stima € 25.000 - 35.000
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L e portantine altro non erano che sedie destinate al trasporto di persone che
venivano inserite in una cassa volta a proteggere chi sedeva all'interno, da
sguardi indiscreti ed agenti atmosferici, giacchè all’epoca di questi straor-
dinari ‘mobili in movimento’, il pettegolezzo era un’arte di alta diplomazia

e il silenzio e la discrezione merce rara da tutelare ad ogni costo. Sempre ad un posto - con
rare eccezioni come quella di Leopoldo II, conservata a Palazzo Pitti a Firenze, che ne ha
due affiancati - avevano una struttura a tre o cinque luci, una anteriore e una o due su ciascun
fianco, che erano, nei modelli più raffinati, amovibili o abbassabili.
Per la loro realizzazione veniva coinvolta una moltitudine di maestranze coordinate, per
quanto riguarda il contesto napoletano del Settecento a cui la portantina Pucci di Benisichi
si richiama, dalla figura del guarnamentaro: «una sorta di falegname-tappezziere altamente
specializzato che si occupa di realizzare (...) l’abitacolo ligneo (...) per poi rivestirlo all'in-
terno con stoffe pregiate e corredarlo di tutti i finimenti necessari. A seconda delle esigenze,
interviene quindi l'intagliatore, lo scultore, il pittore di ornamenti, paesi e figure, l'argentiere,
l’ottonaro, il frangiaro, il coiaro, ecc.» (E. Catello, La Carrozza Napoletana del XVIII secolo,
in “Studi in onore di Raffaello Causa”, Napoli 1988, p. 351). 
Dallo sfarzo barocco di Gian Lorenzo Bernini e Ciro Ferri al “ruderismo” illuminista e preroman-
tico di Giovanni Battista Piranesi (fig. 1), molteplici furono i grandi artisti che si cimentarono
nella progettazione di questi straordinari mezzi di trasporto, veri e propri status symbol per chi
li possedeva e con essi mostrava per le vie cittadine il proprio potere economico e di censo.
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Il riflesso di Caravaggio sul Seicento pittorico italiano ed europeo è profondo sia sugli epigoni della prima ora, come nell’opera di Bartolomeo
Manfredi, che dette vita ad un canone non a caso chiamato ‘Manfrediana medothodus’, che sui grandi artisti foresti come Ribera e Velasquez,
Nicolas Poussin e Simon Vouet, che - attraverso la loro sensibilità e i mutare del gusto, dall’oscuro naturalismo del lombardo Merisi alla luminosa
arcadia del bolognese Annibale Caracci (e dei suoi grandi contemporanei come Guido Reni, Guercino, Giovanni Lanfranco e Domenichino) –
fino alla generazione successiva al terzo decennio - vede l’artificio barocco intrecciarsi alla verità delle cose tipica dell’ortodossia caravaggesca. 
Nella breve, intensa e drammatica vita del Caravaggio, Napoli ricopre un ruolo fondamentale sia perché l’arrivo nella capitale borbonica dopo
la repentina fuga romana - che incupisce la tavolozza delle certezze ottiche tipiche della tradizione lombarda e nordica, dà vita all’ultima e più
spregiudicata fase della sua ricerca - sia perché il soggiorno in quella splendida, caotica, colta città, pone un sigillo indelebile sul vocabolario
visivo della sua e delle future generazioni. 
Tra i pittori che si affermano dopo la venuta nel capoluogo campano dell’artista che meglio ha saputo interpretare con una sua cifra precisa ed
un talento prodigioso la svolta imposta dal naturalismo caraveggesco, ovvero Jusepe de Ribera detto lo Spagnoletto, Mattia Preti (caravaggesco
in ritardo come amava definirlo Roberto Longhi per sottolinearne la totale adesione allo spirito del lombardo pur nello scarto generazionale), l’eso-
terico e filosofico Salvator Rosa e il raffinato e sensuale Andrea Vaccaio sono tra quelli che si impongono fra i più originali. Del ‘Cavaliere
calabrese’ Mattia Preti si segnala una precoce tela, Re Salomone incensa gli idoli, riferibile al 1635-1640, dove alla formazione chiaroscurale
naturalistica si associano influenze neo venete e del caravaggismo riformato, come quello di Nicolas Poussin, Simon Vouet e Pietro da Cortona.
Di Salvator Rosa si impone un intenso Autoritratto nelle vesti di filosofo, riferibile alla prima attività, tra il 1634 e il 1639, dove i precetti ribereschi
del suo giovane maestro Francesco Fracanzano, assumono una gestualità immediata, un’eloquenza e uno spirito tipici della sua maniera. La Mad-
dalena di Andrea Vaccaio, soggetto barocco per eccellenza e databile al quarto decennio del Seicento, come nel caso di Mattia Preti, vede in-
trecciarsi al caravaggismo iniziale le influenze romane importate dallo Spagnoletto, da Battistello Caracciolo e Simon Vouet, che danno come
risultato un naturalismo elegante e sensuale e, nella sua compostezza, austero. Facendo infine un salto temporale di quasi un secolo, verso i primi
del Settecento, un Ritratto di Gentiluomo con elmo e armatura, del bergamasco Fra Galgario, vede la tradizione del vero scritta dal Caravaggio
attraverso l’illuminismo divenire critica sociale, pur nell’eccellenza aulica della posa. 

SINFONIA
in chiaroscuro

Mattia Preti

Re Salomone incensa gli idoli

olio su tela cm 125X178

Stima € 20.000 - 30.000
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L’Unità d’Italia è stato un atto fondativo dello spirito di
una nazione fatta di uomini e donne che dopo secoli

di dominio feudale, aristocratico e religioso conquista-
vano il diritto laico di scegliere il proprio destino attra-
verso un progetto comune. Un evento che è stato
giustamente celebrato nel 2011, in occasione del 150°
anniversario, per ribadire quei valori fondamentali e sot-
tolineare un senso di appartenenza, di tradizione, di
senso della patria, che rende una persona un cittadino. 
Giusto un anno dopo quel fondamentale evento sto-
rico, ovvero nel 1862, il veneto Luigi Quarena (Vene-
zia 1824-1887) - pittore di storia e di soggetti religiosi,
paesaggista di impianto canalettiano di grande fama,
e fervente combattente dei moti antiaustriaci del 1848
(a cui dedica dal 1850 una serie di tele che narrano
l’epopea della difesa di Venezia) - raffigura con gu-
stoso e disinvolto talento, e indubbia abilità tecnica, la
festa per il primo anniversario dell’Unità d’Italia am-

bientata “dentro” una veduta del Lago Maggiore.
L’opera s’impone per l’ampio respiro prospettico e sce-
nografico, brulicante di figure eterogenee per censo -
dall’umile all’aristocratico ai soldati - unite da quel-
l’animo fortemente patriottico che era insito nell’opera
risorgimentale di Luigi Quarena. 
Rimanendo nello spirito ‘unitario’ successivo al settimo
decennio è da segnalare un importante nucleo di
opere di Massimo Taparelli marchese D’Azeglio - scrit-
tore (suo il romanzo storico Ettore Fieramosca del
1833 ispirato quindi anche in letteratura al famoso
protagonista della disfida barlettana), poeta, pittore,
appassionato della bella vita e amato dalla dame,
tanto che Francesco De Sanctis descrisse la sua attitu-
dine come «un certo amabile folleggiare... pieno di
buon umore» - tra cui segnaliamo dei delicati paesaggi
e una figura femminile muliebre presente alla Mostra
del Ritratto a Firenze nel 1911. 

Luigi Quarena Veduta del Lago Maggiore con i festeggiamenti del 1862 Stima € 40.000 - 50.000

Risorgimento
fra colore
e passione
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La prossima asta dedicata all’Arte Orientale, prevalente-
mente cinese, presenta un ampio spettro di oggetti che
comprende porcellane, bronzi, Blanc de Chine, snuff

bottles e dipinti capaci di attrarre un raffinato colle-
zionismo sia orientale che occidentale. Per quanto

riguarda l’eccellenza - sia per il periodo che per
la manifattura - l’attenzione è focalizzata su due
rari lotti. Il primo è una testa in limestone, pro-
veniente da una collezione privata, raffigu-
rante un Bodhisattva (ossia un essere che ha
raggiunto l’illuminazione pur rimanendo le-
gato alla terra per portare la salvezza a tutti)
del Periodo Tang (618-907 d.C.). La raffi-
nata e ondulata acconciatura, tipica del-
l’epoca, è raccolta elegantemente sul capo
da un nastro, fermato da un diadema. Il viso,

dai tratti fini, ha un’espressione di meditazione
e benevolenza. Lo stile, il materiale e le dimen-

sioni indicano che potrebbe provenire dai siti ar-
cheologici dei templi buddisti delle Grotte nel

Longmen, dove si possono vedere altre teste simili. Il se-
condo lotto è composto da sei dipinti su vetro del tardo
XVIII secolo, sempre provenienti da una collezione pri-
vata, raffigurante ognuno una musicante intenta a suo-
nare uno strumento tipicamente cinese, quali la “pipa”,
il flauto lungo di bamboo, i piattini ed altri. Contraddi-
stinti dalla raffinatezza del decoro delle vesti, capiglia-
ture e gioielli delle musicanti e dai loro volti così eleganti

nell’espressione e nei tratti.
La tecnica dei vetri o specchi dipinti dal retro (meglio

conosciuti come reverse mirror paintings on glass)
fu introdotta in Cina dai preti Gesuiti missionari,

giunti al seguito di Padre Castiglione (1688-
1766). Gli specchi venivano importati dal-
l’Europa, ne veniva tolta la parte in mercurio
e decorata finemente la parte specchiante.
Al quel punto intraprendevano il viaggio a
ritroso verso Occidente, dove la Chinoise-
rie era in gran voga presso le corti euro-
pee tardo barocche e rococò.
Per quanto riguarda le porcellane, è da rac-
comandare all’occhio del connaisseur, un
servizio di coppe con coperchio e piatti con

tazze a decoro di farfalle “Famiglia Rosa” di
manifattura imperiale, e una coppia di teiere

decoro “Millefleurs” (entrambi marcate e risa-
lenti al Periodo Guangxu, 1875-1908) e prove-

nienti dalla medesima raccolta privata.

i l tappeto orientale è da sempre legato agli ideali estetici del mondo musulmano, dalla
predilezione del colore e le fogge ornamentali. È decorato con elementi stilizzati di ge-
nere naturalistico o da moduli semplici e ripetitivi in forma matematica e geometrica de-

rivanti dall’influenza della cultura pitagorica su quella araba, nonché da motivazioni
strettamente religiose che proibivano ogni rappresentazione di figure animate. L’origine più
lontana del tappeto orientale è nel bacino del Turkestan, per poi estendersi con le migrazioni
alla Cina a est e il Caucaso, la Persia e l’Asia minore a ovest. Il tappeto caucasico nasce
dalle popolazioni nomadi e pastorali ed è definito da motivi geometrici, da figure animali
ma anche umane festosamente e sottilmente rappresentate, che mostrano una cultura più li-
bera dai precetti musulmani. 
Questo raro esempio a tessitura “Sumkah” e disegno “triclinium”, non comune nei tappeti an-
nodati, è un manufatto che in un solo pezzo riproduce la disposizione dei tappeti usuali nelle
dimore orientali, con un importante esemplare al centro e tre di formato allungato disposti a
forma di “U” attorno ad esso, dalla tessitura fine, i colori vivaci e l’ornamentazione eccezionale
che rendono questo manufatto un’interessante esemplare da collezione
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Servizio di coppe con coperchio

e piatti a decoro di farfalle

Famiglia Rosa, Cina, Manifattura Impe-

riale, Periodo Guangxun (1875 - 1908)

Stima € 3.500 - 6.000

a Oriente il fascino
è senza tempo

Ogni unaPASSO
meraviglia
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“L’Hotel più moderno ed elegante d’Europa”, così era definito il Bristol di Merano, un luogo dove l’aristocrazia, l’alta bor-
ghesia, i magnati dell’industria e le stelle del mondo del cinema soggiornavano per lunghi periodi, protetti e coccolati,
soddisfatti in ogni loro esigenza da un personale dal contegno e dalla gentilezza di altri tempi. Arnaldo Bennati, un ric-

chissimo armatore genovese trasferitosi a Venezia – dove già possedeva il famosissimo Bauer-Grünwald – si innamorò a prima vista di
questa cittadina a fondovalle, circondata da incantevoli montagne dall’atmosfera romantica e in lui nacquero fortissime l’ispirazione e l’am-
bizione di farne una seconda Saint Moritz. Così, per suo intimo desiderio, nacque il Bristol, un hotel che doveva stupire chiunque lo
visitasse. Tutti dovevano restarne affascinati e per questo Bennati non lesinò denaro per portare a termine il suo sogno. Progettato in due
anni dall’architetto veneziano Marino Meo, fu inaugurato nel 1954. Madrina del grande evento fu la spumeggiante Sophia Loren insieme
ai Falck e altri illustri personaggi. Qui il bel mondo respirava la stessa aria familiare alla quale era da sempre stato educato nei modi, nel-
l’esser riverito, nonché nel gusto di un arredo ispirato al miglior design dell’epoca, tutt’oggi ricercatissimo. Un hotel modernissimo, secondo
il New York Times, rinomato in tutto il mondo, dotato di ogni confort: televisione, filodiffusione, aria condizionata – un vero lusso per quei
tempi – e piscina sul tetto. Ma ciò che più valorizzava il Bristol erano i suoi arredi, come i tappeti fatti pervenire dalla Persia da stendere
nel salone, dalle pareti in onice, i marmi e i legni più pregiati, le migliori sete che rivestivano le stanze, i cristalli di Fontana Arte, i divani,
le poltrone, i tavolini disegnati da Gio Ponti, Paolo Buffa e Melchiorre Bega, mentre le lampade in vetro soffiato di Murano furono ideate
personalmente da Archimede Seguso e Flavio Poli. Difficile immaginare qualcosa di più ricercato! 

HOTEL BRISTOL DI MERANO
La Dolce Vita del design

Gio Ponti

divano a 2 posti. Cassina, anni ‘50

Stima € 3.000 - 4.000

Immagini d’epoca

dell’Hotel Bristol

di Merano
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L’arte italiana del XX secolo è una fucina continua di meraviglie. Nello scorrere dei decenni oltre
i grandi movimenti d’avanguardia come il Futurismo e la Metafisica, grandi artisti hanno percorso
ricerche così significative da raccontare parte delle infinite declinazioni dell’italico vocabolario vi-
sivo del secolo appena trascorso. 
Attento alla pittura impressionista francese dell’ultimo scorcio dell’Ottocento, e in particolare al na-
turalismo di sintesi prospettica di Paul Cézanne, Arturo Tosi attraversa la prima parte del XX secolo
delineando un percorso che unisce gli influssi d’oltralpe con una solida tradizione prospettica ita-
liana che prende origine dal Rinascimento fiorentino. Fondatore, nel 1925, con Margherita Sarfatti
del movimento “Novecento” che richiama ad un “ordine delle arti” dopo le temperie avanguari-
stiste, nel Paesaggio di Montagna del 1936, l’artista lombardo trova un equilibrio tra natura e
colore, tra forma e luce, attraverso un tono asciutto e posato che aspira, riuscendovi, ad uno
spazio senza tempo. 
Distante solo qualche anno, siamo nel 1942, una rara tela di Ennio Morlotti dal titolo, Meriggio
– meriggio a Ponticello riferibile a periodo di “Corrente”, movimento fondato da Ernesto Treccani,
che voleva scardinare i vetusti canoni accademici inserendo i fatti brevi della vita quotidiana in
una tavolozza accesa e appassionata, che faceva propri gli insegnamenti di Giotto e Van Gogh,
Cézanne, Soutine e Rouault, e il titanico Picasso di “Guernica”. 
Uno splendido Paesaggio. Lungotevere del 1955 di Fausto Pirandello dà la possibilità, infine, di
ammirare un esempio di travagliata eleganza neo cubista di un’artista fra i più grandi del ‘900
per qualità e coerenza, capace di attraversare con incantevole stile molteplici fasi del suo percorso
creativo: dal tonalismo ‘verista’ degli anni Trenta insieme a Emanuele Cavalli, Roberto Melli e Giu-
seppe Caporossi, ad una rilettura deformata in chiave espressionista del cubismo di Picasso e
Braque negli anni Cinquanta, con originali soluzioni in bilico tra astrazione e figurazione.

L’ARTE
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Ennio Morlotti

Il meriggio - meriggio a Monticello

olio su tela, cm 39x48,5

Stima € 12.000 - 16.000

Arturo Tosi

paesaggio di montagna

Olio su tela, cm 70x90

Stima € 7.000 - 9.000
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