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Periodo  Eventi 

Dal’11 settembre al 9 ottobre. 

8.30-12.30 (dal lunedì al venerdì), 
11.00-18.00 (sabato e domenica). 

 

(Inaugurazione dalle 18 alle 21; altri eventi dalle 16 alle 18)

11 settembre 
Inaugurazione

24 settembre
‘Il vino e l’arte’, lezione a cura di Giuseppe Fusari 
 
1 ottobre
Nel laboratorio dell’artista Paper Pan 
 
9 ottobre 
‘Oltreverso’, performance di Serena Nicolì

• • • • • • • • • • • • • • • • • •  

Orari  

la mostra



Anna Piergentili (curatrice indipendente e storica d’arte)
e Francesco Visentini (Direttore UCAI) 

L’UCAI di Brescia riapre le porte ai suoi visitatori  con una nuova esposizione in un contesto inedito, le sale affrescate e
gli straordinari giardini dell’ottocentesca Villa Galnica a Puegnago del Garda, con la volontà di valorizzare attraverso
l’arte i luoghi del territorio bresciano.

In collaborazione con la Confraternita del vino Groppello e a partire dal nome del vitigno che promuove, che deriva dal
bresciano “groppo”, ovvero “nodo”, per la forma peculiare della sua uva, con gli acini tutti uniti gli uni agli altri, la
mostra vuole riflettere sui nodi intesi come legami di vario tipo, ma soprattutto vuole recuperare il rapporto con la
natura e incoraggiare una vita ecosostenibile e la biodiversità dei prodotti della Valtenesi. 

“Nodi”, nata dall’impegno di una selezione di giovani e  talentuosi artisti, indaga il tema delle connessioni all’interno di
una società sempre più complessa.  L’esposizione vuole essere così un crocevia di riflessioni riguardo tematiche
fondamentali di diverso tipo: di un’attualità sempre più fluida e urgente, di messa in discussione e nuovi
stravolgimenti, ma anche del ritrovamento dei capisaldi dell’esistenza, cioè dei legami interpersonali,  di  una nuova
identità e in primis della natura.  L’esposizione si prefigge così di analizzare una serie di problematiche, come “nodi
che vengono al pettine” , per rintrecciare i fili del discorso e restituire al pubblico un nuovo punto di partenza.



A volte i nodi sono trame intessute e amabilmente dipinte. Lo si puó apprezzare negli astratti di Duccio Guarneri,
Daniele Boi e Marco Onorio,  artisti che presentano il proprio punto di vista attraverso una personale interpretazione,
passando così da incisive visioni aeree unite a simboli ancestrali e rupestri,  ai piacevoli oli dai colori simbolici da
leggere attraverso il medium del ‘Cuore’, alle linee intrecciate sapientemente nel gesso e alle tinte acriliche. Vitale in
questo senso è anche l’arte di Serena Nicolì, che utilizza la poetica stessa del nodo come mezzo comunicativo
prediletto, necessario per esprimersi: a ogni nodo corrisponde un preciso elemento, un significato e una singolare
emozione, a ognuno di essi consegue necessariamente una piccola o grande catarsi. 

Altre volte gli intrecci appartengono al retaggio culturale dell’artista, al patrimonio immaginario collettivo, alle
leggende e alle tradizioni. Se Rita Duchi presenta una lettura inedita, attraverso la sua installazione di tondi di legno
dipinti, del mito della costellazione di ‘Boote’ che è legata al culto del vino, Anita Treccani propone attraverso il suo
personalissimo stile, in grafite su tavole di legno, la narrazione di ‘Dionisio e Demetra’ dediti ai piaceri del vino e di
’Dafne’, raffigurata durante la peculiare trasformazione, questa volta non in alloro, ma in vite. Monica Carrera dal
canto suo riprende l’antica usanza longobarda dei pettini funebri per scacciare gli spiriti, per creare un oggetto
contemporaneo per ‘Sciogliere nodi’ e con essi la negatività e quanto ne consegue. L’artista egiziano Yehia
Abouelnaga attinge invece direttamente alla serie di conoscenze trasmesse dall’ambito famigliare, 

La collettiva NOdI



utilizzando una tecnica appresa da generazioni, quella della carta, realizzata con maestria ed eleganza a partire da
materiale di scarto dell’agricoltura, reimpastando non solo la polpa malleabile, ma una rilettura contemporanea
capace di generare nuovi racconti. 

C’è chi poi procede intessendo una riflessione sul piano psicologico e interpersonale. Ne sono un esempio
‘Subsidence’ di Duccio Guarneri, Cecilia Galli che indaga il tema  dell’empatia e dei sentimenti ed Elisa Ferrara che
cerca di districarsi in essi attraverso un atlante delle emozioni. Anna Bonomi invece crea per sè e per il pubblico un
‘Com-fort-ino’ dove potersi rifugiare e godere della natura. Una volontà simile di elusione la esprime anche
l’illustratrice Alice Bontempi nelle sue fitte trame dell’installazione ‘Spens!eratezza’ - che suona come un imperativo -
realizzata a partire dalla sovrapposizione  dolcemente caotica di stampe di bozze di colore, realizzate a mano e
attraverso la tavoletta grafica.

Non mancano intrecci di forme naturali e fitomorfe. Imprescindibile è il legame con la natura che all’interno della
ricerca artistica è apparsa sovente come un punto di riferimento. Monumentale è l’opera ‘Climbing Ivy’ di Giada
Crispiels, che vede la natura - ed evidentemente l’arte - riappropriarsi dei luoghi urbani e antropizzati attraverso forme
leggiadre di carta. C’è chi tenta di comprendere il mondo interrogando gli elementi naturali ed esaminando le viscere,
come Cecilia Galli nella sua installazione di cuori in terracotta, dove attraverso la riproduzione degli organi cerca di
comprendere i moti dei cuori, o Serena Nicolì in ‘¿Todo en orden?’. Quest’ultima opera si evolve nella paradigmatica
soluzione: ‘Hurt me again’, una manifestazione di resilienza che attinge alla natura, in particolare al processo di
sofferenza necessario dell’ostrica per generare la perla. C’è anche chi, come Alessandro Rizzi, cerca di trovare la
soluzione vincente al difficile rapporto fra l’uomo è la natura, interpolando oggetti naturali come le rocce attraverso
elementi di modernità. Emblematica ed eletta a manifesto è la pittura su tessuti annodati di Anita Guarneri, che vuole
essere un ‘Racconto’ del passato, del presente ed ineluttabilmente del futuro del territorio della Valtenesi, su cui
l’artista ha voluto offrire una personale interpretazione tramite la scrittura creativa.



A completare l’analisi e lo studio collettivo dei legami è una peculiare introspezione dei rapporti, con le persone e con
i luoghi e, su questo argomento, si presentano due  visioni differenti. Rossella Fiori nella sua illustrazione li presenta
come nodi inestinguibili, da cui ci si allontana alla velocità di ‘0,514 m/s’, a volte anche senza che lo si voglia, ma
seguendo le tristi leggi  di un abbandono forzato. Sabina Elena Dragomir presenta invece la sua lettura in un’antologia
di dipinti inediti dal titolo ‘Horizont free’ , un inno al nomadismo e all’esplorazione, come fase vitale di incubazione e
parte del processo di crescita personale. È così che nelle tele dell’artista appare tutto un nuovo microcosmo di
immagini eteree, animato da rapporti amicali, esperienze, paura e scoperta di sè.  

La collettiva indaga dunque le connessioni, quelle con la natura, ma anche sociali, della tradizione e del buon vivere,
interpersonali a più livelli, dunque spaziali fino a diventare persino facilmente e irrimediabilmente, in un mondo come
il nostro, globali. Non vanno poi dimenticati i legami personali e specifici di ogni persona, psicologici. Esistono anche
legami perduti, infranti, oppure inesistenti. Stringere, riallacciare, ricomporre, slegare, raggruppare, definire, sono
tutte azioni che le opere intendono compiere a partire dalla riflessione su un argomento così ampio.

Il nodo può essere così inteso come indagine di una circostanza, ma soprattutto come momento traboccante di
conseguenze necessarie. In questa veste l’intreccio è origine della risoluzione creativa: non solo in natura il nodo è la
parte del fusto in corrispondenza del quale possono spuntare nuove gemme e nelle scienze quali l’antropologia e la
psicologia il ’problema’ è alla base del concetto dell’atto creativo, nell’arte diventa l’espressione dei rimedi della
società. I nodi hanno così tutta l’apparenza di forze primigenie di straordinaria creatività.

Anna Piergentili 



1 - Anita Guarneri, ‘Racconto’, 2022 

L’opera apre la mostra come un
benvenuto ai visitatori e si pone
come un manifesto che promuove
la biodiversità. Dopo ‘Autoritratto’
presentato dall’artista nella mostra
‘Et lege‘ a San Zenone all’arco,
l’artista presenta dei nuovi teleri,
che questa volta si presentano
come tre stendardi di tela annodati
e firomorfi. Le tre tele si muovono
al vento, srotolandosi dalla
balconata fino al cortile e
accolgono il pubblico. Il tessuto è
imbevuto di colature rossastre, di
Groppello, mentre le parole
raccontano, attraverso l’utilizzo
della scrittura creativa, la storia del
territorio, dei suoi cambiamenti e
dei suoi frutti.

(3 pitture e vino su tela)

Ingresso  alla villa 



2 - Rita Duchi, ‘Boote’, 2022

L’opera, una costellazione di pitture
astratte con i colori del vino, delle uve e
delle stelle, è un’installazione di tavole
dipinte che fonde la storia del vino
Groppello con l’immaginario mitologico
della costellazione di Boote che compare
in molte leggende. Una di queste racconta
che il cittadino ateniese Icario apprese da
Dioniso in persona l’arte del fare il vino e
che un giorno lo offrí a dei pastori che
bevendone in grande quantità si
ubriacarono. I loro compagni vedendoli li
credettero avvelenati e si vendicarono
uccidendo Icaro. Il padre degli dei, Zeus in
persona, mosso dalla pietà e dalla
commozione intervenne e trasformó Icario
nella costellazione di Boote. L’opera
celebra il mito attraverso un insieme di
pitture che evocano al contempo il
concetto di ‘groppo’, termine, inteso come
groviglio, viluppo e nodo intricato,  da cui
ebbe origine il nome di Groppello. 






(Pittura acrilica su tondi di 
legno di 30cm di diametro) 



Per Rossella Fiori i nodi sono legami, costrizioni,
sicurezze. «Ma, se li intendiamo come unità di
misura, sono anche velocità. Corpi che si allontanano
inesorabilmente gli uni dagli altri ad una velocità
precisa, stabile, impossibile da arrestare. Le persone,
le loro vite si separano per sempre e lo fanno così
sottovoce, così lentamente da non accorgersene
neanche, ma per sempre rimarranno legate, e quei
nodi che le allontanano, sono proprio quelli che le
tengono unite». '0,514 m/s' nasce come riflessione
sul concetto di lontananza obbligata, come
abbandono forzato. Una condizione che tantissime
persone, in particolare in questo periodo, sono
tenute a vivere spinte da eventi più grandi di loro,
allontanate per sempre dal "grande gioco degli Stati
e delle Guerre".

Porticato a piano terra 
3 - Rossella Fiori, ‘0,514 m/s’, 2022

(Poster su carta, 50x70cm) 



4 - Anita Treccani, ‘Dionisio e Demetra’ - ‘Dafne’, 2022 

(Grafite e decoupage su legno, 30x60 cm)
(Grafite su legno, 83x30cm)




 “Dionisio e Demetria” sono immortalati in un intimo convivio, mentre condividono un calice di vino. È in questo estatico incontro

che si fondono così il dio greco del vino, dell’ebrezza e della liberazione dei sensi, e Demetra, dea protettrice dei raccolti, nutrice
della gioventù e della terra verde, dea della vita e della morte.  La seconda tavola è dedicata invece a Dafne, sacerdotessa della
terra, raffigurata nel celeberrimo momento della trasformazione, questa volta non in alloro, bensì in una vite di vino Groppello. La
fisicità delle carni e del legno resosi appena indurito, nonostante l’assenza dei volti, rende perfettamente l’idea incisiva e
immanente del tempo che scorre.
 



5 - Yehia Abouelnaga (Paper pan), ‘Wine karkade’, 2022 

L’installazione dell’artista egiziano Yehia Abouelnaga attinge al patrimonio
culturale trasmessogli dalla sua famiglia relativo alla produzione di carta
artigianale. L’artista la genera dai rifiuti della produzione agricola, in
particolare il fieno e la paglia di fieno, non limitandosi a ripercorrere le orme
familiari, ma creando la propria ricetta artistica: una polpa malleabile di
carta, cotta su un piano caldo, con la forma peculiare che l’artista decide di
creare.  Le sue opere sono particolari tessiture dalle forme fitomorfe o
geometriche, che ricordano motivi e ricordi della tradizione ed evocano
nuovi racconti.  

Sala congressi 

(Carta, 15x30cm)



6 - Daniele Boi,  ‘Paesaggi dell’anima’, 2020-22 - ‘Cuore’, 2013

I paesaggi dell’anima sono quattro dipinti su tela
realizzati da Daniele Boi in momenti diversi che
vogliono rappresentare il legame della Natura
con l’uomo e la sua interiorità. Attraverso una
pittura energica, di linee sinuose e colori accesi e
contrastanti, la natura rappresentata si delinea
sulla superficie della tela e diventa proiezione di
sentimenti e stati d’animo. «La ricerca artistica
intende creare un legame profondo tra l’uomo e
la natura attraverso un “viaggio”, personale,
intimo e naturale con noi stessi e ciò che ci
circonda e che unisce il territorio in cui viviamo, le
storie e le attività che lo compongono e i sapori
che lo arricchiscono e definiscono» (Boi, 2022).

In tutto questo il cuore è il medium, il nodo
nevralgico, delle emozioni, regista e traduttore
della forza dei sentimenti, in grado  di
trasformare in percettibile ció che ancora non lo
è: più intime percezioni ed emozioni, la
spiritualità, gli affetti, le speranze, ma anche i
dolori e le sofferenze. 
 

(Marmo rosa perlino, 19x39x13cm)
(Oli su tela, 100/120x70/80cm) 



7 - Marco Onorio, ‘Spirale di luce’ - ‘La città bianca’, ‘Black city’ - ‘Purple city’ - 
      ‘Senza titolo’, 2016-22 

Nelle opere astratte di Marco Onorio la programmazione e
l’ordinario sono rappresentati dalla rete, stesa e ben precisa,
con le gocce, come individui di diversa ma simile forma e di
uguale sostanza, che si miscelano al colore e alle emozioni,
mosse ed intrecciate dalla gravità e dall’istinto, dalla casuale
materializzazione del destino.

"La schiuma e la rete sono rispettivamente la parte organica e
scheletrica dell’opera; il colore, invece, ne è l’anima, la vita, lo
spirito e, proprio come un essere vivente, nonostante un nome o
un titolo, ogni opera può dar luogo a molteplici interpretazioni".

L’Essere Umano dell’era moderna, nella costante ricerca di
appagamento, produttività e piacere sempre più totalizzante,
ha dovuto istruirsi alla pianificazione di ogni dettaglio e di ogni
aspetto della propria vita, un controllo austero e ossessivo
dell’ordinario quotidiano come chiave per il dominio assoluto del
destino.

(tecnica mista, 80x80, 100x100)



8 - Monica Carrera, ‘Sciogliere nodi’ - ‘Pettine d’acqua dolce’ 
9 - Alessandro Rizzi, ‘Oberro’, 2018-20

‘Sciogliere nodi’ è un pettine di ispirazione longobarda, che anticamente veniva
posto nella tomba dei defunti ad allontanare gli spiriti maligni. Realizzato da Monica  
Carrera con materiali in grado di scogliere i nodi interiori ed esteriori, nodi che ci
agganciano irrimediabilmente a qualcosa o a qualcuno, a dispetto del nostro volere
e della nostra storia personale.  Uno di questi è stato creato con un dente del
giudizio dell’artista. Altro oggetto di medicina contemporanea è ‘Pettine d’acqua
dolce’.

‘Oberro’ di Alessandro Rizzi prende vita da un’azione ludica di raccolta e
interpolazione della natura, creando riflessi di resina di derive geografiche e
scenari inusuali. ‘Oberro’ significa appunto viaggiare senza limiti, oltrepassando i
limiti della verità conosciuta. Nelle sculture l’artista è alla ricerca dell’equilibrio
perfetto fra la loro aura originale e il suo personale e artificiale intervento. 

Sale affrescate

 (Legno, cristalli, denti animali, dente del 
giudizio dell’artista, 15x3cm) 




(Incisioni e sculture di resina epossidica su legno e pietra, 20x30cm ca) 








10 - Serena Nicolì, ‘Hurt me again, and I…’, 2022 - ‘¿Todo en orden?’, 2019 - ‘Oltreverso’, 2022

’Hurt me again and I…‘ attinge alla natura per proporre un’idea rivoluzionaria di resilienza e creatività.: si sviluppa attorno al tema della
creazione della madreperla a partire dalla presenza di un corpo estraneo che ferisce la conchiglia. Sempre al cosmo naturale è ispirata
la fotografia  ‘¿Todo en orden?’ in cui l’artista si/ci interroga se tutto vada bene, quasi attraverso una lettura divinatoria, di
rovesciamento  di succo d’arancia sopra la propria pittura e osservazione della formazione di macchie di muffa.

 (Rete metallica, madreperla, corde, 25x20x10 cm) - (Rag smooth 305 grammi Fine Art Ferraria 100% cotone, 36x43,5cm) 





Ancora sul tema dei nodi, che di fatto
costituiscono il mezzo comunicativo
dell’artista, è un’installazione che diventerà
parte di una performance inedita - a
partire dalla scultura ‘Oltreverso’ - in cui
l’artista, legata alla sua opera, si svincola
dal rapporto costrittivo, creando un
passaggio che va oltre. 

Il nodo è il sistema emblematico della
poetica dell’artista, che nel legame delle
fibre cerca e stabilisce il senso del
percorso, delle relazioni e il significato del
dinamismo della vita. La trama è
ambivalenza dell’intreccio della materia e a
sua volta narrazione dell’esistenza. Anche
la parola accompagna spesso i suoi lavori
ne è parte, correlata o integrata alla
dimensione espressiva, come portale che
apre verso altri mondi.

(legno, corde, organza, 180x180 cm)





L’opera, realizzata con
riproduzioni in grande scala di
illustrazioni che appaiono come
tinte cromatiche, è una
reinterpretazione
dell’installazione già esposta in
anteprima alla prima mostra
dell’anno dell’UCAI di Brescia, a
San Zenone all’arco (2022).
‘Spens!eratezza’ intende
ricomporre una felicità dissipata,
frammentata e assopita dalla
pandemia, indagando i rapporti
emotivi, sociali, affettivi,
interpersonali ma anche
psicologici. In essa si ritrova una
perfetta combinazione fra gioia
esplosiva e delicatezza, dolcezza
sublime e originalità di un vezzoso
e ragionato anticonformismo.

11 - Alice Bontempi, ‘Spens!eratezza’, 2022

(Installazione realizzata con
 carta stampata, 3x3m) 



12 - Sabina Elena Dragomir, ‘HORIZONT FREE’, 2022 

«Siamo sempre ad un confine, una soglia che ci
spinge a scegliere di andare avanti o rimanere in
territorio sicuro. Un confine tra "prima" e "dopo" in
cui qualcosa rimane lasciato alle spalle e ci spinge
a riconsiderare le nostre relazioni con ciò che
abbiamo perso o perderemo e ciò che vorremmo
conservare nel nostro domani. Ogni giorno
apriamo la porta di casa per riprendere la nostra
routine quotidiana, molte volte chiudiamo la porta
di casa per rimanere nell silenzio della vita intima.»
(Dragomir, 2022). ‘Horizont Free’ si presenta sotto
forma di una narrazione che cerca di esporre il
concetto di "casa", di spazio personale in relazione
a ciò che definiamo nomadismo e l'esplorazione
dello spazio aperto e dall’orizzonte limitato. La
serie di opere  illustra la tendenza di ognuno a
cercare oltre le proprie barriere, scontrandosi così
con una serie di contrapposizioni e di contrasti
che agiscono insieme. I temi sono quindi quelli di
interno/esterno, noto/sconosciuto, comfort
zone/esplorazione dell'ignoto.

(Olio e acrilico su tela, 110x90cm) 



13 - Galli Cecilia, Cuori  (2020)Veranda

L’opera, che si presenta come un insieme di
cuori in terracotta, è il frutto di  un’indagine
sul tema dell’empatia e delle relazioni, con
gli altri e con noi stessi. Si sviluppa tramite
una ricerca scultorea e disegnativa, dove la
forma del cuore viene analizzata, ripetuta e
messa in rapporto con altri oggetti ed
elementi appartenenti al  personale
immaginario dell’artista.  Rappresenta il
pensiero positivo, guaritore, in grado di
curare attraverso la sua capacità di
metterci in comunicazione.  Ogni cuore è
diverso dagli altri e prende spunto da
disegni fatti precedentemente dall’artista
sulla base dell’osservazione  e dello studio di
rappresentazioni reali. Nonostante ciò non
risultano anatomicamente corretti, e le loro
forme rimandano a differenti elementi
organici, conchiglie e coralli.






(20 sculture in terracotta, dimensioni variabili
9,5 9,5x19x8, 12x6,5x8, 21x13x11)








14 - Giada Crispiels, ‘CLIMBINGIVY’, 2022 - ‘Platano  dream’, 2019

 (Carta e filo di ferro, dimensioni variabili)

’Climbingivy’ è un’installazione
costruita con carta di giornali
locali e verge intorno al concetto
di “natura che sopravvive”, un
concetto particolarmente caro
all’artista Giada Crispiels e che
nasce a partire dal suo approdo
negli Stati Uniti. Sorpresa dalla
stupefacente quantità di palazzi
abbandonati e coperti da edera e
vegetazione, vede la Natura
riappropriarsi degli spazi da cui
essa era stata espropriata, come
sinonimo di vittoria della natura
sul mondo urbano. L’opera, in
diverse varianti, è stata esposta e
ha avuto successo in America,  in
Maryland ad Annmarie Art Center
(Solomon), a New York al Wessaic
Project e presso la Studio4 Gallery
(Brooklyn) e in Illinois al Prairie Art
Center (Peoria).



(Vassoio in legno e filo di lana,50x35cm ca) 

 
Anche ‘Platano dream’ indaga il delicato equilibrio fra
uomo e natura. Si tratta peró, questa volta di uno spazio
domestico, quasi interiore,  che mostra, attraverso lo
studio dei vari pattern, un dettaglio dell’ intricata trama
di un tronco di platano. L’azione meditativa del filo di
lana crea una trama di colori pastello, verdi, marroni e
azzurri che si mescolano delicatamente, quasi a
raccontare una storia.



15 - Elisa Ferrara (Artheesa), ‘Legami’, 2022

Le fotografie di  Artheesa
indagano attraverso l’utilizzo
del corpo i vari step per
arrivare a formare un legame.
Il suo libro si configura così
come un atlante delle
emozioni, che vengono
spiegate, in maniera figurata
ed immediatamente
comprensibile, proprio
attraverso il linguaggio
universale dei gesti.

 




(Polaroid cucite in un libro
 realizzato a mano, 15x21cm)



La scalinata del giardino di Villa Galnica si adorna dei
colori dei frutti del suo territorio. I grandi grappoli, tinti
di verde casaliva e rubino groppello, prendendo
ispirazione dall’olio e dal vino autoctoni del territorio
della Valtenesi,  altro non sono che l’unione simbolica di
questi prodotti, delle olive e degli acini d’uva. Le
differenti forme e le varie tinte dei pannelli sono un inno
alla biodiversità, in un mondo dove la coltura intensiva e
i cambiamenti climatici lasciano poco spazio alla
salvaguardia dei prodotti della terra più autentici e
peculiari, che sono così a rischio di estinzione.
L’installazione che mescola l’arte site-specific alla
street art vuole essere un monito, un invito e augurio di
prosperità. 

(Pittura acrilica su pannelli in plexiglass, 1x1m - 0,5x1m)

16 - Anna Piergentili, ‘Gropp’, 2022 Giardino sul retro



L’artista presenta per la mostra una
versione inedita della sua scultura,
intitolata ‘Subsidence’, che è stata
recentemente pubblicata su Corriere e
Artribune (2022), come copertina di un
articolo dedicato a “100 artisti
emergenti”. È rilevante la casualità
della struttura, che appare sempre
diversa a seconda di come l’artista la
compone. Il movimento, come
collegamenti che si intrecciano,
metafora per l’artista del viaggio
dentro e fuori di sè, è imprevedibile e
lo è anche il suono. All’interno
dell’imponente struttura a linee
spezzate, sono riprodotti, alternati al
silenzio, due suoni differenti che
riproducono percussioni, il suono di
una batteria, della metropolitana e dei
fischi di un treno, rumori campionati e
mescolati, creando un coacervo di
ritmiche che convergono in una
metasinfonia. 
 

(tubi in pvc, dimensione variabile)

 

17 - Duccio Guarneri, ‘Subsidence’, ‘No quarter’, ‘Somewhere in silence’, ‘We are finally landing’, 2022



‘No quarter’, ‘Somewhere in silence’ e
‘We’re finally landing’ sono un trittico. 
 Due tavole nascono dall’elaborazione di
una visione aerea della città svedese di
Trollhättan - traducendo in segno le varie
strade presenti che si incontrano,
districandosi, ricongiungendosi e
allontanandosi ai propri antipodi  - e 
dai simboli rupestri della Valle Camonica.
Una terza tavola, posta al centro,
realizzata in occasione della mostra,
rappresenta il territorio della Valtenesi. 

 








(Spray, vernice a cristalli di quarzo e 
inchiostro  su tavola, 125x90)





 





18 - Anna Bonomi, ‘Com-fort-ino’, 2022

 
Il nome dell’opera, nato dall’unione tra 
 ‘comfort zone’ e ‘fortino’, rappresenta il
legame tra l’artista e la montagna. Nella
natura Anna Bonomi ritrova una pace che è
facilmente negata nella quotidianità, da qui
l’idea, di ricrearsi un luogo sicuro, dove
scappare dall’iper-produttività. L’opera,
posizionata come una casetta nel bosco,
dalla forma minimale, ha la particolarità di
non avere il tetto: «è accogliente, sicura e,
una volta all’interno, sono i rami degli alberi
che la sovrastano a catturare l’attenzione,
mentre i soggetti vegetali dipinti
esternamente ritraggono specie vegetali
tipiche della Valtenesi.» (Bonomi, 2022).

(Legno, tessuto di cotone, acrilico, 125x100x120cm)



Gli artisti



Bonomi Anna







L’artista dice di sé che è “tanta potenza
in poco spazio”. Anna Bonomi studia alla

Nuova Accademia Belle Arti a Milano.
Amante della pittura e in particolare del

disegno, cerca di lavorare a progetti
sempre diversi e sperimentare,

interessandosi a più cose possibili: dal
visual design, alla pittura  e

all’illustrazione.   



Instagram: @bnm.anna
 























Yehia Abouelnaga (Paper Pan)







Artista egiziano, laureato in industrial
design alla LABA  (2017), vive a Brescia  e

lavora come exhibition designer fieristico
a Milano. Il suo lavoro è focalizzato sulla
creazione di carta artigianale, originata

da materiali di riciclo, sapientemente
gestita in opere di mixed-media. Le opere
nascono dal suo background personale e
familiare dove ha appreso la tecniche di

produzione della carta.



Instagram: @paperpaan

























Boi Daniele







Daniele Battista Boi, di Pontoglio, si è
laureato in Scultura pubblica

monumentale all’Hdemia Santa Giulia e
collabora da anni a progetti di rilievo,

lasciando opere permanenti, pubbliche e
private, alle città di Brescia, Bergamo,

Venezia e Palau.  Per Boi la pietra è
l’elemento cardine della sua ricerca
artistica, pur mantenendo un forte

interesse verso la sperimentazione e la
pittura.  



Instagram: @boi_daniele_


























Bontempi Alice







Studia illustrazione alla Scuola del
Fumetto di Milano e lavora come

artista freelance come illustratrice,
prestando le sue competenze a privati,

piccole attività e associazioni,
portando avanti la sua ricerca. La sua

produzione parte dalla pratica
illustrativa per approdare a una

pluralità di linguaggi e tecniche: dal
collage alla pittura, dalla scultura

all’installazione.



Instagram: @bontempialice 





















Carrera Monica

Laureata in pittura presso l’Accademia di
Belle Arti NABA Brescia (ora Accademia S.

Giulia) nel 2002, i suoi lavori indagano il
rapporto tra la sfera privata e la sfera

pubblica, il tema del corpo e quello  delle
motivazioni e sull’urgenza del fare artistico.
Numerose sono le sue collaborazioni con le
istituzioni (fra cui il Politecnico di Milano e
Regione Lombardia), con spazi espositivi e

curatori in Italia e all’estero (in particolare a
Berlino).

Instagram: @monicacarrera_works

Crispiels Giada 







Artista Italo-belga, vive fra Brooklyn (NY)
e Sirmione. Laureata in Set design alla

LABA di Brescia, è stata  coinvolta in
diversi progetti alla New York Film 

 Academy, dove è stata premiata della
borsa di studio di design ambientale Van
Lier.  ll suo corpus artistico è composto 

 da disegni, installazioni e fotografie,
dove spesso il focus  è sulla natura e sulle
sue trasformazioni all’interno del  mondo

contemporaneo.



Instagram: @giadacrispiels 























Dragomir Sabina Elena







Laureata all’Università di arte e design a
Cluj Napoca (RO) in arti visive, oltre a
lavorare ed esporre Romania, l’artista
vanta successi internazionali, a Roma,

Atene, Budapest, in Spagna e in
Portogallo. Attualmente collabora con

diverse gallerie d’arte contemporanea e
istituti culturali, in primis il Romanian
Cultural Institute. Attualmente vive a

Brescia ed è coinvolta in progetti
culturali in Italia, in Romania e all’estero. 



Instagram: @sabinaelenadragomir
























 Duchi Rita
 





Diplomata in Arti Visive Contemporanee
presso Accademia di Belle Arti Santa
Giulia, è vicepresidente dell’UCAI di

Brescia e docente di laboratorio delle
tecniche artistiche al Liceo Artistico

Vincenzo Foppa di Brescia. I suoi mezzi
espressivi sono la pittura e la scultura, le
sue adesioni a mostre e progetti artistici

in provincia di Brescia, di Crema e
Ravenna sono numerose.  



Instagram: @rita_duchi


























Ferrara Elisa (Artheesa)







Elisa, in arte, Artheesa, ha ventidue anni
e scatta fotografie da quando ha tredici

anni, utilizzando la tecnica come un
potente medium in cui sovrapporre la

realtà ai suoi ideali. Metà campana,
metà pugliese, vive a Milano da tre anni

e  studia grafica presso l’accademia
NABA di Milano e fotografia presso
l’university of Europe for Applied

Science. 



Instagram: @artheesa





















Fiori Rossella 







L’artista  studia Graphic Design alla
Nuova Accademia di Belle Arti di Milano,
dove è giunta spinta dal fascino per la

grande metropoli e dall’amore per tutto
ciò che c’è di creativo che la città può
offrire. Subisce il fascino del digitale,

ma non si limita a questo unico mezzo
espressivo, si definisce ‘alla continua

ricerca’.



Instagram: @xenross



























Galli Cecilia 







Laureata in Pittura e Arti Visive
Contemporanee all’Accademia Santa

Giulia, insieme a degli amici ha fondato il
laboratorio Calicanto Spazioarte, un

luogo dove porta avanti la sua ricerca  e
promuove la cultura attraverso eventi

artistici e giornate in cui il laboratorio è a
aperto al pubblico. La sua indagine
prende spunto da un repertorio di

immagini care all’artista che trasforma in
simboli senza svelare completamente il

loro contenuto.  



Instagram: @ceciliakiwi





















Guarneri Anita Beatrice







Anita Guarneri è docente di Discipline
Plastiche al Liceo Artistico C.Piazza di

Lodi e tiene un corso di Scrittura
Creativa per il Centro culturale San
Clemente di Brescia. Si è laureata

all'Accademia di Belle Arti Santa Giulia
di Brescia diventando Maestra in

Scultura Pubblica e Monumentale.



E-mail: anita.guarneri@gmail.com 































Guarneri Duccio







Diplomatosi in Decorazione e
successivamente in Arti Visive

all’Accademia Santa Giulia di Brescia,
partecipa a diverse mostre della realtà

cittadina e collabora anche per gli
spettacoli teatrali. Ha partecipato al

progetto "Borgo degli Artisti" di Bienno e ha
vinto il primo premio per il contest artistico

"Eros e Thanatos" a Ospitaletto; ha
partecipato anche alla seconda edizione

della ReA Fair a Milano (2022).



Instagram: @dg_kunst























Nicolì Serena







L’artista si è diplomata in Arti Visive
Contemporanee presso l’Accademia di
Belle Arti Santa Giulia di Brescia, dopo

gli studi e la laurea in Relazioni
Internazionali che per molti anni

l’hanno portata a viaggiare e lavorare in
Spagna, Cina e America Latina. La

dimensione dinamica della sua vita
influenza profondamente la sua ricerca

artistica, che si sviluppa attorno  alle
geografie biografiche, identitarie e
culturali, collettive e immaginate.



Instagram: @nicoliserena






















Onorio Marco 







Pittore bresciano, inizia il suo percorso
artistico da autodidatta, 

interessandosi a disegni e fumetti, studia 
 poi pittura alla Scuola d’Arti e Mestieri “F.

Ricchino” (BS) per approdare all’arte
astratta. Le sue opere nascono,

emotivamente, dalla necessità di evasione.
Dal punto di vista tecnico ha un’inclinazione

materica che lo porta a conferire alla
pittura una nuova forma, tridimensionale e
profonda  tramite l’utilizzo di rete in fibra di

vetro e schiuma. 



Instagram: @marcomononorio























Piergentili Anna







Storica d’arte e curatrice, è docente e si
dedica alla valorizzazione delle

illustrazioni storiche della casa editrice La
Scuola. Laureatasi all’UNICATT di Brescia

con una tesi magistrale sulla pittrice E.
Zanelli Kaehlbrandt, in collaborazione con
i Civici Musei di Brescia (2021), oltre che
nell’ambito degli archivi, ha esperienza

nella realizzazione di mostre e
installazioni site-specific, maturata nel

team di “Artisti in cantiere” ad Areadocks
(2013-2017).  



Instagram: @_annapier_






















Rizzi Davide







Laureato all’Università di Bergamo in
Scienze Sociali, ha conseguito un master
in Diritti Umani e etiche di cooperazione

internazionale. Ama i graffiti e l’arte
urbana  e nella sua poetica combina la

passione per la calligrafia e l’arte
pubblica con i suoi studi accademici. Ha

lavorato sette anni per un’azienda
italiana specializzata  in decorazione

urbana e ha collaborato come curatore,
decoratore e artista fra la Colombia,

l’Australia e il Libano.  



Instagram: @noxaem





















Treccani Anita







Ha studiato Decorazione
all’Accademia di Belle arti di Brera ed è

designer di gioielli. Conoscitrice
dell'Agemina, antica tecnica di

incisione utilizzata in Oriente nel
Duecento, ha lavorato anche per

l’Antica Legatoria Veronese di
A.Barbieri realizzando una storia

illustrata di Pinocchio. L’artista spazia
fra varie tecniche: dall’incisione

all’illustrazione. Il suo è uno stile gotico
e surreale, caratterizzato da animali,

esseri ibridi mostruosi e chimere. 



Instagram: @anita.treccani





















annapiergentili@hotmail.it
3382917527

per ulteriori informazioni sulle opere e sugli artisti 






