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PREMESSA

Conosciamo il Passato, viviamo il Presente… Come sarà 

il Futuro? 

 

      Puoi immaginarlo, puoi costruirlo... Ma ora puoi di-

pingerlo! 

 

 

Attraverso questa mostra, le Curatrici d’Arte Beatrice 

Cordaro e Alessia Perone invitano tutti gli artisti interna-

zionali di qualsiasi disciplina artistica ad immergersi com-

pletamente nel Futuro. Utilizzando strumenti tecnici, 

fantasia ed emozioni, l’artista crea opere d’arte assoluta-

mente complete. Per enfatizzarle al meglio, saranno 

esposte all’interno di un ambiente virtuale, studiato nei 

minimi dettagli grazie all’utilizzo della tecnologia 3D: in 

tal modo, sarà possibile apprezzare ogni elemento di 

tutte le opere. Gli artisti e il pubblico potranno esplorare 

una nuova realtà, dove ogni aspetto si combina con l’es-

senza dell’arte, dell’avanguardia e dell’innovazione, per 

entrare in una dimensione che va oltre il tempo e lo spa-

zio.
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PREFACE

We know the Past, we live the Present… How will the 

Future be? 

 

You can imagine it, you can build it… But now, you can 

paint it! 

 

Through this exhibition, the Art Curators Beatrice Cordaro 

and Alessia Perone invite all the international artists of any 

artistic discipline to fully immerse themselves in the Fu-

ture. Using technical tools, imagination and emotions, the 

artist creates artworks absolutely complete. And to em-

phasize these works, everything will be available inside a 

virtual environment, studied in detail thanks to the use of 

3D technology and in this way it will be possible to ap-

preciate each artwork on display. The artists and the pu-

blic will explore a new reality, where each element is 

combined with the essence of art, avant-garde and inno-

vation, to enter inside a dimension that goes beyond time 

and space.
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BEATRICE CORDARO

Beatrice Cordaro was born in Palermo in 1996. 
Daughter of art, she has always been in the art 
gallery environment. She chooses the path of 
classical studies, and once she finishes high 
school she becomes aware of the fact that she 
never wanted to give up art and humanities, so 
she enrolls at the three-year Faculty of Arts, 
Music and Entertainment and continues with the 
master's degree in History of the art by earning a 
degree with honors. She began working in the 
world of curating and art criticism in 2017. She 
has curated exhibitions in Italy and abroad, and 
has created portfolios for numerous artists and 
edited some volumes of poetry. Between 2021 
and 2022 she organized and curated virtual on-
line exhibitions accompanied by catalog and cri-
tical text, with the aim of disseminating and 
enhancing the talent of emerging Italian artists. 
Her goal was to create her professional figure by 
combining skills and passions: graphics, journa-
lism, writing, art and publishing. In 2020 he foun-
ded Studioarte22 putting herself, with 
commitment and love, at the service of art and 

Beatrice Cordaro nasce a Palermo nel 1996. Figlia d’arte, baz-
zica nell’ambiente delle gallerie d’arte da sempre. Sceglie la via 
degli studi classici, ed una volta finito il liceo prende coscienza 
del fatto che mai avrebbe voluto rinunciare all’arte e agli studi 
umanistici, così si iscrive presso la Facoltà triennale di Lettere, 
Musica e Spettacolo e prosegue con la magistrale in Storia del-
l’arte conseguendo la laurea con lode. Inizia a lavorare nel 
mondo della curatela e della critica d’arte a partire dal 2017.Ha 
curato mostre in territorio nazionale e all'estero, e ha realizzato 
portfolio per numerosi artisti e curato alcuni volumi di poesia. Tra 
il 2021 e il 2022 ha organizzato e curato esposizioni virtuali on-
line corredate da catalogo e testo critico, con il fine di divulgare 
e valorizzare il talento di artisti emergenti italiani. Il suo obiettivo 
è stato quello di creare la sua figura professionale unendo com-
petenze e passioni: la grafica, il giornalismo, la scrittura, l’arte e 
l’editoria. Nel 2020 fonda Studioarte22 mettendosi, con impegno 
e amore, al servizio dell’arte e lavorando per gli artisti.
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ALESSIA PERONE

Alessia Perone nasce a Milano nel 1992. Appassionandosi al 
mondo dell’arte fin da bambina, corona il suo sogno laureandosi 
dapprima in Scienze dei Beni Culturali e poi in Storia e Critica 
dell’Arte presso l’Università degli Studi di Milano. Dopo averma-
turato un’esperienza pluriennale nel settore dell’arte, iniziando 
come Mediatore Culturale durante diverse mostre nei principali 
musei milanesi, tra i quali la Galleria d’Arte Moderna (GAM) e la 
Fondazione Pirelli Hangar Bicocca; dal 2018 si occupa della ste-
sura dei temi delle mostre e ad organizzare eventi, sia fisici che 
virtuali. Ha collaborato e curato oltre 170 artisti, fornendo loro 
critiche d’arte, la creazione di contenuti multimediali atti a pro-
muovere al meglio sia gli artisti che le loro opere e la loro pre-
sentazione sui social media. Nel 2021, Alessia ha creato 
l’Arteom Project: grazie alla sua carriera artistica, il suo obiettivo 
è quello di far emergere al meglio gli artisti provenienti da tutto 

il mondo attraverso quattro aspetti fondamentali: 
professionalità, rispetto, duro lavoro, dedizione e 
passione per l’Arte.

Alessia Perone was born in Milan in 1992. Pas-
sionate about the world of art since she was a 
child, she crowned her dream: she graduated at 
the University of the Studies in Milan with a Ba-
chelor’s degree in Sciences of Cultural Heritage 
and a Master’s degree in History and Criticism of 
Art. After having gained many years of expe-
rience in the art field, starting as a Cultural Me-
diator during various exhibitions in the main 
Milanese museums, including the Gallery of Mo-
dern Art and the Pirelli Hangar Bicocca Founda-
tion; since 2018 she has dealt with the drafting of 
the themes of the exhibitions and organizing 
events, both physical and virtual. She has colla-
borated and curated over 170 artists, providing 
them with critical reviews, the creation of multi-
media content to better promote both artists and 
their artworks and their presentation on social 
media. In 2021, Alessia has created the Arteom 
Project: thanks to her artistic career, her goal is 
to bring out the artists from all over the world 
through four fundamental aspects: professiona-
lism, respect, hard work, dedication and passion 
for Art.
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ALEXANDRA KORDAS

Con uno stile del tutto eclettico, Alexandra Kor-
das ci mostra a modo suo modi di vedere la 
vita, il dolore, situazioni o addirittura se stessi. 
Alexandra ci offre visioni d’impatto, cariche di 
forza e cariche di significato. L’arte di Alexan-
dra non ha tabù, come è giusto che sia. Le sue 
opere sono narrazione di eventi passati, di do-
lori presenti e di ipotesi future. Con Macerie e 
cenere, attraverso una tecnica mista studiata 
ed egregia, Alexandra ci mostra – come fosse 
una natura morta – il segno lasciato dalla 
guerra, le macerie, il caos, il tutto che è diven-
tato nulla. L’opera colpisce nel profondo del 
pubblico poiché, come uno schiaffo, invita a ri-
flettere sulla crudeltà e sul dolore che l’uomo 
è capace di seminare. Un’altra opera che mi 
ha particolarmente colpita è Noch einmal lie-
ben. Questa è un’opera che a mio parere mo-
stra un percorso, un percorso alimentato dalla 
speranza. In Noch einmal lieben Alexandra 
racconta del calvario affrontato da un’amica: 
un tumore al seno; e proprio la protesi del-
l’amica, insieme ad un reggiseno, diviene pro-
tagonista dell’opera. Ho voluto leggere 
quest’opera in entrambi i modi: sia da sinistra 
verso destra, e così viene mostrato il passag-
gio dalla salute alla malattia, dalla gioia al do-
lore, ma anche da destra verso sinistra. 
Leggendo l’opera in quest’ultimo modo è per-
cepibile la vittoria sul male, la speranza mai 
perduta, la forza mai abbandonata. In questa 
tela dalla forma quadrata la storia diviene cir-
colare, dalla parte sana del reggiseno, che al-
berga su uno sfondo pulito e lineare, l’artista 
accompagna il nostro sguardo verso le ceneri, 
la devastazione, la coppa protesi lacerata. Tut-
tavia, raccontandoci il suo lieto fine ci riporta al 
punto di partenza: la rosea guarigione. 
Credo che quest’opera possa considerarsi a 
tutti gli effetti un simbolo di lotta contro le ma-
lattie del seno, un simbolo ed un esempio di 
forza per ogni donna che combatte questa 
guerra. 
Le altre opere presentate in Future sono Sel-
bstbildnis e After death: due opere particolari 
sul piano estetico, dove la prima mostra l’au-
toritratto dell’artista, mentre la seconda ci mo-
stra in un modo del tutto innovativo e creativo 
come potremmo diventare, e come secondo la 
sua visione diventeremo, dopo la morte. 
 
 
Beatrice Cordaro 
Storico dell’arte e curatore

With a totally eclectic style, Alexandra Kor-
das shows us in her own way ways of se-
eing life, pain, situations or even oneself. 
Alexandra offers us visions of impact, full of 
strength and full of meaning. Alexandra's art 
has no taboos, as it should be. Her works 
are a narration of past events, present pains 
and future hypotheses. With Rubble and 
Ash, through a studied and excellent mixed 
technique, Alexandra shows us - as if it were 
a still life - the mark left by the war, the rub-
ble, the chaos, everything that has become 
nothing. The work strikes in the depths of 
the audience because, like a slap, it invites 
us to reflect on the cruelty and pain that man 
is capable of sowing. Another artwork that 
particularly struck me is Noch einmal lieben. 
This is a work that in my opinion shows a 
path, a path nourished by hope. In Noch ein-
mal lieben Alexandra tells of the ordeal 
faced by a friend: breast cancer; and her 
friend's prosthesis, together with a bra, be-
comes the protagonist of the work. I wanted 
to read this work both ways: both from left to 
right, and thus the passage from health to il-
lness, from joy to pain, but also from right to 
left is shown. Reading the work in the latter 
way, one can perceive the victory over evil, 
the never lost hope, the never abandoned 
strength. In this square-shaped canvas the 
story becomes circular, from the healthy part 
of the bra, which hovers on a clean and li-
near background, the artist accompanies 
our gaze towards the ashes, the devasta-
tion, the torn prosthesis cup. However, tel-
ling us about her happy ending brings us 
back to the starting point: the rosy recovery.  
I believe that this artwork can be considered 
to all intents and purposes a symbol of the 
fight against breast diseases, a symbol and 
an example of strength for every woman 
who fights this war.  
The other works presented in Future Sonol-
bstbildnis and After death: two works on an 
aesthetic level, where the first shows the ar-
tist's self-portrait, while the second shows us 
in a completely innovative way and how to 
get to become, and how according to details 
the we will become her vision after death.  
 
 
 
Beatrice Cordaro 
Art historian and curator
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NOCH EINMAL LIBEN 
Acrylic and mixed media on canvas,  

100 x 100 cm 
Acrilico e tecnica mista su tela, 

100 x 100 cm
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Selbstbildnis 
Acrylic on canvas, 
130 x 150 cm 
Acrilico su tela, 
130 x 150 cm

Rubble an ash  
Acrylic and mixed 
media on canvas,  

60 x 60 cm 
Acrilico e tecnica mista 

su tela, 
60 x 60 cm
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After death 
Feathers, acrylic and mixed media,  
27 x 24 x15 CM 
Piume, acrilico e tecnica mista, 
27 x 24 x 15 CM
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CLAUDIA HERNANDEZ BRITO

Claudia Hernandez Brito espone per la 
mostra virtuale “Future” quattro opere (“Ab-
stract Joy”, “Celeste”, “Lady in a Vase” e 
“Untamed”), dalle quali emerge con ener-
gia il suo personalissimo stile creativo. Ispi-
rata dalla vasta gamma dii modelli, tessuti 
e trame delle riveste di moda, Claudia si la-
scia travolgere anche dall’importanza del 
donna, figura cardine sia all’interno della 
sua vita che nel mondo. Unendo tutti questi 
elementi, l’artista inventa un mix di compo-
sizioni digitali surreali ed estetiche. Claudia 
riesce ad enfatizzare numerosi aspetti, tra 
i quali i dolci lineamenti femminile, le labbra 
carnose, gli occhi seducenti e penetranti. 
All’interno di ogni opera, i vari dettagli sono 
in egual misura fondamentali per la resa fi-
nale: ed è così che l’artista riesce a creare 
delle vere e proprio “nature morte”, ovvero 
rappresentazioni assolutamente pregiate 
nelle quali vengono uniti fiori o altri oggetti 
decorativi. È possibile constatare una si-
gnificativa valenza simbolica in questi col-
lage: tra pura natura e spazio urbano, 
l’artista realizza poesie fatte ad immagini 
ove è ben visibile la realtà che ci circonda. 
Regala al fruitore la sua passione me-
diante foto, forme, colori: ogni sezione 
delle quattro opere rivela sempre qualcosa 
di nuovo, creando così sia una nuova nar-
razione che un ponte di collegamento tra 
passato, presente e futuro. 
 
Alessia Perone 
Curatore d’arte e Art manager

Claudia Hernandez Brito exhibits four ar-
tworks for the virtual exhibition “Future” 
(“Abstract Joy”, “Celeste”, “Lady in a Vase” 
and “Untamed”), from which her very per-
sonal creative style emerges with energy. 
Inspired by the wide range of models, fa-
brics and textures of fashion magazines, 
Claudia is also overwhelmed by the impor-
tance of women, a key figure both within 
her life and in the world. By combining all 
these elements, the artist invents a mix of 
surreal and aesthetic digital compositions. 
Claudia wants to emphasize numerous 
aspects, including the gentle feminine sil-
houette, the plump lips, the seductive and 
penetrating eyes. Within each work, the va-
rious details are equally fundamental for 
the final result: and this is how the artist 
makes real “still lives”, that is absolutely 
precious representations where flowers or 
other decorative objects are united. It is 
possible to see a significant symbolic value 
in these collages: between pure nature and 
urban space, the artist creates poems 
made with images where the reality that 
surrounds us is clearly visible. She gives 
the viewer her passion through photos, 
shapes, colors: each section of the four ar-
tworks always reveals something new, thus 
creating both a new narrative and a con-
necting bridge between past, present and 
future. 
 
Alessia Perone 
Art curator and  Art manager
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Lady in Vase 
2022, digital paper collage, 12 x 18 inches in print with 1 inch border 

 (variable sized art prints) 
2022, collage di carta digitale, 12 x 18 pollici in stampa con bordo da 1 pollice 

 (stampe d'arte di dimensioni variabili)
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Untamed 
2022, digital paper collage, 12 x 15 inches in print with 1 inch border  

(variable sized art prints) 
2022, collage digitale, 12 x 15 pollici in stampa con bordo da 1 pollice 

(stampe d'arte di dimensioni variabili)
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Celeste 
2022, original paper collage on canvas, 9 x 

12 inches (available in art prints as well) 
2022, collage su tela, 9 x 12 pollici (disponi-

bile anche in stampe d'arte)

Abstract Joy 
2022, original paper collage on canvas, 9 x 12 
inches (available in art prints as well) 
2022, collage digitale originale su tela, 9 x 12 
pollici (disponibile anche in stampe d'arte)
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ELENA CAVANNA

Le opere di Elena Cavanna, nella loro essenzia-
lità, sono opere cariche di sentimentalismo, di ri-
flessione profonda, di un’essenza interiore pura 
che si traduce in pittura. Elena Cavanna non si 
serve di campiture piene o di moltitudini cromati-
che e sfumature infinite per imprimere su tela ciò 
che le dice l’anima. 
Le opere di Elena sono tendenzialmente astratte, 
e in questa loro natura si possono intuire tre ca-
ratteristiche in particolare: l’unicità stilistica, la 
bellezza estetica ed un significativo messaggio 
silente, ma così forte da essere capace di inve-
stire il pubblico. 
In questo mare bianco che è la tela, le pennellate 

di Elena diventano acqua marina che si infrange 
negli scogli, ora con impeto, ora con serenità. Le 
sue opere si pongono sulla linea di confine tra 
l’onirico e la necessità di dar voce al suo spirito, 
alla sua psiche. 
La natura diviene quasi costante delle sue opere, 
e questa natura – appunto – si fa sogno, fantasia: 
come un’agave nel cielo, o come una brezza di 
vento blu; come una margherita che ruba i colori 
al cielo e alla terra, o come la profondità del mare 
che si fa del colore del tramonto. 
E se Voltaire disse che «Il segreto delle arti è 
quello di correggere la natura», azzarderei nel 
dire – prendendomi ogni responsabilità – che il 

Vento blu 
Acrilico su tela, 30 x 
30 cm, 2018  
 
Acrylic on canvas, 
30 x 30 cm, 2018
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segreto delle opere di Elena è quello 
di correggere la natura rivestendola di 
abiti più belli, donando lei luoghi più 
sicuri dove noi tutti possiamo rifu-
giarci.  
 
Beatrice Cordaro  
Storico dell’arte e curatore 

The artworks of Elena Cavanna, in 
their essentiality, are full of sentimen-
tality, profound reflection, a pure inner 
essence that translates into paint. 
Elena Cavanna does not use solid 
backgrounds or multitudes of colors 
and infinite shades to impress on can-
vas what her soul tells her.  
Elena's paintings tend to be abstract, 
and in this nature, three characteri-
stics in particular can be understood: 
stylistic uniqueness, aesthetic beauty 
and a meaningful silent message, but 
so strong that it is capable of enga-
ging the public.  
In this white sea that is the canvas, 
Elena's brushstrokes become sea 
water that breaks into the rocks, now 
with impetus, now with serenity. Her 
works are placed on the borderline 
between the dream and the need to 
give voice to her spirit, her psyche.  
Nature becomes almost constant in 
her works, and this nature - in fact - 
becomes a dream, a fantasy: like an 
agave in the sky, or like a breeze of 
blue wind; like a daisy that steals the 
colors from the sky and the earth, or 
like the depth of the sea that becomes 
the color of the sunset.  
And if Voltaire said that "The secret of 
the arts is to correct nature", I would 
venture to say - taking all responsibi-
lity - that the secret of Elena's ar-
tworks is to correct nature by dressing 
it in more beautiful clothes, giving her 
safer places, where we can all take 
refuge.  
 
 
Beatrice Cordaro 
Art historian and curator

Margherita  
Acrilico su carta telata, 30 x 40 cm, 2018 
Acrylic on linen paper, 30 x 40 cm, 2018 
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Agave nel cielo turchese 
Acrilico su tela, 50 x 70 cm, 2021 
Acrylic on canvas, 50 x 70 cm, 2021
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Profondità Marine, 
Acrilico su tela, 50 x 50 cm 

Acrylic on canvas, 50 x 50 cm
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ELENA ROMANINI

Ci sarebbero una moltitudine di cose da dire 
sull’arte di Elena Romanini; ci sarebbero mille 
aspetti da analizzare e approfondire: le propor-
zioni, la luce, l’estetica che ne emerge a con-
clusione delle sue opere, l’essenza delle 
emozioni, la capacità di render palesi queste ul-
time. 
Probabilmente ci vorrebbero pagine e pagine 
per offrire un tentativo di lettura quasi completo 
e analitico. Elena ha una capacità di sapersi 
muovere tra stili differenti che non è da tutti; ha 
la capacità di muoversi con leggerezza e sicu-
rezza tra l’astratto e il figurativo, abbattendo 
ogni limite artistico. Le sue opere sono dimo-
strazione del saper fare arte, del saperlo fare a 
prescindere da ciò che decide di creare nelle 
sue tele.  
Nelle opere figurative, Sogno in verde e La fine 
del giorno, ho rintracciato nelle sue figure fem-
minili una spiccata delicatezza mista ad una 
sensualità dolce, dove le linee morbide si 
espandono con naturalezza nella tela, e dove i 
colori – ora brillanti, ora pastello e ora tenui – si 
inseriscono nel disegno incentivandone l’armo-
nia complessiva. 
In sogno in verde, attraverso quest’ultimo colore 
protagonista della tela, Elena fa un richiamo alla 
natura sognata. L’atmosfera ovattata e rarefatta 
che sembra abbracciare la giovane donna di-
viene espediente che richiama proprio la mate-
ria onirica. 
Le opere di Elena sono opere silenziose all’ap-
parenza, ma capaci di raccontare l’impeto delle 
emozioni, la paura, lo sconcerto, la ricerca di 
serenità, le proprie zone di conforto; sono caos 
e sono stasi, sono parole urlate ed altre sussur-
rate all’orecchio che sembrano dire: condivi-
diamo gli stessi sogni e lo stesso tormento. 
 
Beatrice Cordaro  
Storico dell’arte e curatore 

There would be a multitude of things to say 
about Elena Romanini's art; there would be a 
thousand aspects to analyze and deepen: the 
proportions, the light, the aesthetics that 
emerge at the end of her works, the essence of 
emotions, the ability to make them clear.  
It would probably take pages and pages to offer 
an almost complete and analytical reading at-
tempt. Elena has an ability to know how to 
move between different styles that is not for 
everyone; has the ability to move lightly and 
confidently between the abstract and the figu-
rative, breaking down all artistic limits. Her 
works are a demonstration of knowing how to 
do art, of knowing how to do it regardless of 
what he decides to create in her canvases.  
In the figurative works, Sogno in verde and The 
end of the day, I found in her female figures a 
marked delicacy mixed with a sweet sensuality, 
where the soft lines expand naturally into the 
canvas, and where the colors - now bright, now 
pastel and now subtle - they fit into the design, 
encouraging its overall harmony.  
In Sogno in verde, through this last color, the 
protagonist of the canvas, Elena makes a refe-
rence to the dreamed nature. The muffled and 
rarefied atmosphere that seems to embrace the 
young woman becomes an expedient that re-
calls the dream material itself.  
Elena's works are apparently silent works, but 
capable of telling the impetus of emotions, fear, 
bewilderment, the search for serenity, their own 
comfort zones; they are chaos and stasis, they 
are screamed words and others whispered in 
the ear that seem to say: we share the same 
dreams and the same torment.  
 
 
Beatrice Cordaro 
Art historian and curator
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La fine del giorno  
Olio su tela, 100 x 80 cm, 2021 
Oil on canvas, 100 x 80 cm, 2021
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“24-2.2022”,  
Acrilico su tela, 80 x 60 cm, 2022 

Acrylic on canvas, 80 x 60 cm, 2022
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Sogno in verde 
Olio e acrilico su tela, 100x100 cm, 
2022 
Oil and acrylic on canvas, 100x100 
cm, 2022

Ritrovarsi 
Acrilico su tela, 80 x 60 cm, 2022 
Acrylic on canvas, 80 x 60 cm, 
2022
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GIUSEPPINA INSINGA

Ciò che apprezzo maggiormente della pittura di 
Giusi, è la sua capacità di saper coniugare 
l’estrema capacità realistica, derivante in parte dai 
suoi studi  e in parte soprattutto da un talento in-
nato, alla carica emotiva che introduce nelle sue 
opere pennellata dopo pennellata. 
Dalle due opere emerge un grande amore nei 
confronti di ogni soggetto che decide di rappre-
sentare: in soggetti che rappresentano l’amore - 
come Ossitocina - e dai quali emerge la sua ca-
pacità di credere fortemente al sentimento amo-
roso a prescindere dalla natura di esso. 
Lo si comprende dall’amore nei confronti della sua 
terra, della sua patria, come Massimo Siculo, 
dove più elementi rappresentati la Sicilia e l’arte, 
formando una struttura fortemente identitaria e un 
segno di devozione nei confronti delle proprie ra-
dici. 
Così lo si vede anche nel dettaglio di una sua 
opera, la cui resa tecnica perfetta è sintomo di 
quell’amore nei confronti dell’Arte, la stessa arte 
di cui è Giusi figlia, e che lei - con la stessa atten-
zione che si fa ad una madre che si ama - atten-
zione nel dettaglio senza lasciar nulla al caso. 
Ecco, le opere di Giusi, indipendentemente dal 
soggetto, sono opere dalle quali emerge forte 
amore. 
Passando ad un aspetto più estetico e anche tec-
nico, vorrei porre l’attenzione su due opere che 
sono accomunate in un certo senso tra loro: Os-
sitocina e Massimo siculo. 
Ritengo che queste opere siano frutto di un’evo-
luzione di Giusi, di un processo di maturazione sti-
listica notevole, dove il grigio e la foglia argento 
che divengono portanti nella resa estetica com-
plessiva uniti ai dettagli cromatici, si configurano 
come innovativo segno identitaria dell’artista. 
Infine, ultima opera è Inhuman, opera d’arte sim-
bolo della guerra in Ucraina e realizzata proprio 
all’inizio del conflitto. Attraverso la composizione 
dei vari soggetti e il chiaro dolore che emerge dal 
volto della donna in primo piano, le cui mani sono 
giunte in segno di preghiera, Giusi è riuscita a 
condensare la sofferenza causata dalla guerra, 
sofferenza che solo un uomo senza umanità può 
oggi continuare ad infliggere. 
 
Beatrice Cordaro  
Storico dell’arte e curatore

What I appreciate most about Giusi's painting is 
her ability to know how to combine the extreme 
realistic ability, deriving in part from her studies 
and in part above all from an innate talent, with 
the emotional charge that she introduces bru-
shstroke after brushstroke into her artworks. 
From the two works, a great love emerges for 
each subject she decides to represent: in subjects 
that represent love - such as Ossitocina - and from 
which her ability to strongly believe in the feeling 
of love emerges regardless of its nature. 
This can be understood from the love for her land, 
for her homeland, such as Massimo Siculo, where 
several elements represented Sicily and art, for-
ming a strong identity structure and a sign of de-
votion to one's roots. 
This can also be seen in the detail of one of her 
works, whose perfect technical rendering is a 
symptom of that love for Art, the same art of which 
Giusi is daughter, and that she - with the same at-
tention that is done to a loving mother - pays at-
tention to detail without leaving anything to 
chance. 
Here, Giusi's works, regardless of the subject, are 
artworks from which strong love emerges. 
Moving on to a more aesthetic and also technical 
aspect, I would like to focus on two works that are 
united in a certain sense with each other: Ossito-
cina and Massimo Siculo. 
I believe that these works are the result of Giusi's 
evolution, of a process of notable stylistic matura-
tion, where the gray and silver leaf that become 
important elements in the overall aesthetic result 
combined with the chromatic details, are configu-
red as an innovative sign of the artist's identity. 
Finally, the last work is Inhuman, a work of art that 
is a symbol of the war in Ukraine and created at 
the very beginning of the conflict. Through the 
composition of the various subjects and the clear 
pain that emerges from the face of the woman in 
the foreground, whose hands are joined as a sign 
of prayer, Giusi has managed to condense the 
suffering caused by war, suffering that only a man 
without humanity can today continue to inflict. 
 
Beatrice Cordaro 
Art historian and curator
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Ossitocina 
2021, acrilico e foglia argento su 
tela, 50 x 60 cm 
2021, acrylic and silver leaf on can-
vas, 50 x 60 cm



Il Massimo Siculo 
2022, acrilico e foglia di rame su tela, 50 x 70 cm  

2022, acrylic and copper leaf on canvas, 50 x 70 cm
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Inhuman 
2022, pastelli su carta, 30 x 40 cm 
2022, pastels on paper, 30 x 40 cm

Dettaglio dell'opera Ma-
donna Del Cardellino di R. 

Sanzio 
2022, olio su tela, 30x40 

2022, oil on the table, 30 x 
40 cm



32

GRO HEINING

Per la mostra virtuale “Future”, l’artista Gro Heining 
presenta due opere meravigliose  che fanno parte della 
“Phoenix Series” ed intitolate “Talking to the Earth” e 
“Talking to the Sky”. Realizzate a partire dal 2020, coin-
cidono con il periodo di diffusione della pandemia glo-
bale: questo ha permesso all’artista di dedicarsi a 
pensieri e sensazioni che stimolano il processo ottico-
percettivo e meditativo dell’osservatore. Infatti, i suoi 
lavori sono vere celebrazioni della Natura, intesa come 
una dimensione incontaminata e tranquilla ove è pos-
sibile addestrarsi e perdersi in un’atmosfera così rac-
colta e serena. L’artista desidera rappresentare 
un’interconnessione di ogni elemento materiale e non 
materiale con la Natura, la Terra e il Cielo. Attraverso il 
suo stile, Gro invita lo spettatore a concentrarsi sulla 
spiritualità della rappresentazione, nonché sull'espres-
sione creativa e fantasiosa dei due dipinti. È riuscita a 
trovare un legame magico tra la pittura e l’ambiente 
che la circonda e questo è chiaramente visibile nelle 
tele: tutto si unisce in un legame indissolubile, avvol-
gendo chiunque in un'aura mistica. Inoltre, un uccello 
come la fenice svolge un ruolo fondamentale: simbolo 
di rinascita, giovinezza e purezza, risorge dalle ceneri 
per iniziare un nuovo ciclo di vita. Ed è proprio questo 
il messaggio di Gro Heining: vuole aiutare l'osservatore 
ad iniziare una nuova fase post-pandemica, partendo 
proprio dalla Natura, la sola in grado di far crescere, 
trasformare ed evolvere ogni cosa. L’artista accompa-
gna ognuno di noi in un viaggio attraverso la sua arte, 
immaginazione e spiritualità, dando origine ad un'espe-
rienza unica ed inimitabile. 
 
Alessia Perone 
Curatore d’arte e Art manager

Talking to the Earth  
Number VII in the Phoenix Series, 

 2021, acrylic and collage on canvas, 30 x 80 cm 
2021, acrilico e collage su tela, 30 x 80 cm
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For the virtual exhibition “Future”, Gro Heining 
presents two wonderful artworks that are part of 
the “Phoenix Series” and entitled “Talking to the 
Earth” and “Talking to the Sky”. Created starting 
from 2020, they coincide with the period of 
spread of the global pandemic: this aspect has 
allowed the artist to dedicate to thoughts and 
sensations that stimulate the observer's optic-
perceptive and meditative process. In fact, her 
works are true celebrations of Nature, seen as 
an uncontaminated and peaceful dimension 
where it is possible to train and get lost in such 
an intimate and serene atmosphere. The artist 
wants to represent an interconnection of every 
material and non-material element with Nature, 
Earth and Sky. Through her style, Gro invites the 
viewer to focus on the spirituality of the represen-
tation as well as on the creative and imaginative 
expression of the two paintings. She managed to 
find a magical link between painting and the en-
vironment that surrounds her and this is clearly 
visible in the canvases: everything comes toge-
ther in an indissoluble bond, enveloping anyone 
in a mystical aura. Furthermore, a bird like the 
phoenix plays a fundamental role: a symbol of re-
birth, youth and purity, it rises from the ashes to 
start a new cycle of life. And this is precisely the 
message of Gro Heining: she wants to help the 
observer to start a new post-pandemic phase, 
starting from Nature, the only one capable of ma-
king everything grow, transform and evolve. The 
artist accompanies each of us on a journey 
through her art, imagination and spirituality, crea-
ting a unique and inimitable experience. 
 
Alessia Perone 
Art curator and  Art manager

Talking to the Sky 
Number VI in the Phoenix Series,  
2021, acrylic and collage on canvas, 30 x 80 cm 
2021, acrilico e collage su tela, 30 x 80 cm
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JULIE MANTIS
Le opere d’arte di Julie sono narrazioni di vita e 
di viaggio. 
La natura, scorci di paesaggi, scorci di memoria 
e paesi del mondo, sono i soggetti delle sue tele. 
L’aria aperta è la sua musa ispiratrice, ne ferma 
gli istanti attraverso i suoi occhi come fossero fo-
tografie, li rielabora attraverso le sue emozioni e 
poi le riversa su tela.  
È come se Julie volesse fermare i ricordi più belli. 
Ogni sua opera ha una sua storia: Cranberry 
Crush, ad esempio, racconta della meravigliosa 
impressione provocata alla vista di un Cranberry 
Crush Hibiscus, durante una giornata alla ricerca 
di frutteti in piena pandemia. In un periodo oscuro 

come quello del Covid – 19, Julie ha com-
preso come ci si possa meravigliare nono-
stante tutto alla sola vista della natura, e 
attraverso la sua opera ha voluto non solo 
mostrarci la bellezza dei colori del Cranberry 
Crush Hibiscus, ma ha voluto condividere 
con noi la possibilità di stupirsi con le piccole 
cose. 
 
Beatrice Cordaro 
Storico dell’arte e curatore

Royal Pavilion, Brighton 
2022, oil on canvas; chiaroscuro, scumbling and layering, 22 x 28 inches unframed 
2022, olio su tela; chiaroscuro, increspatura e stratificazione, 22 x 28 pollici senza cornice
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Lily Pond, Balboa Park 
2021, oil on Canvas; layering and scumbling, 24 x 18 inches unframed 
2021, olio su Tela; stratificazione e scramble, 24 x 18 pollici senza cornice
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Big Bear Flowers 
2022, oil on canvas, semi-abstract interpretation of lines, shapes, and color, 25 x 25 inches framed 
2022, olio su tela, interpretazione semi-astratta di linee, forme e colori, 25 x 25 pollici con cornice
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Julie's works of art are stories of life and travel. 
Nature, glimpses of landscapes, glimpses of memory and countries of the world, are the subjects 
of her paintings. 
The open air is her muse, she stops the moments through her eyes as if they were photographs, 
she re-elaborates them through her emotions and then pours them onto the canvas. 
It's like Julie wants to stop her fondest memories. Each one of her works has a story about her: 
Cranberry Crush, for example, tells of the wonderful impression made at the sight of a Cranberry 
Crush Hibiscus, during a day in search of orchards in full pandemic. In a dark period like that of 
Covid - 19, Julie understood how we can marvel despite everything at the mere sight of nature, and 
through her work she not only wanted to show us the beauty of the colors of Cranberry Crush Hi-
biscus, but she wanted to share with us the opportunity to be amazed with the little things. 
Julie, to create her canvases, uses mixed techniques and oil colors, the brushstrokes are defined, 
the colors bright, almost as if they were Impressionist works. Her gardens and her flowers have the 
ability to evoke the scents and peace you feel when you are surrounded by greenery. 
 
Beatrice Cordaro 
Art historian and curator

Cranberry Crush 
2021, oil on canvas, layering and scumbling, 21 x 21 inches framed 
2021, olio su tela,stratificazione e scramble, 21 x 21 pollici con cornice



38

KAMPSKI

Per la mostra virtuale “Future”, kampski presenta 
due opere inerenti con il tema dell’evento (“Future 
1” e “Future 2”). L’artista utilizzo il mezzo fotogra-
fico per narrare storie ricche di fantasia, travol-
gendo lo spettatore all’interno del racconto. 
Condizionate dall’ambiente urbano o dalle bel-
lezze della natura, le sue immagini immergono 
chiunque le ammiri in un’atmosfera intima e so-
gnante. Vestita con un abito da sposa, la giovane 
appare nella prima foto seduta mentre tiene gli 
occhi chiusi, come se stesse contemplando quel 
determinato momento; invece nella seconda si na-
sconde dietro lo stesso pilastro che precedente-
mente l’aveva sorretta, coprendosi gli occhi con 
una benda. Come se da una parte la ragazza 
aspettasse il grande giorno del matrimonio con tre-
pidazione, dall’altra si nasconde perché intimorita 
e preoccupata del futuro. A livello comunicativo, il 
legame tra immagine e linguaggio è forte e kam-
pski riesce a creare un clima di mistero: infatti 
spetta all’osservatore il compito di comprendere 
sia i turbamenti della giovane, cercando di imme-
desimarsi in lei, che il contesto alla sue spalle. È 
proprio l’addentrarsi nel mondo della fotografia che 
aiuta il fruitore ad andare oltre la propria vista per 
svelare la pura realtà. 
 
Alessia Perone 
Curatore d’arte e Art manager

For the virtual exhibition “Future”, kampski pre-
sents two works related to the theme of the event 
(“Future 1” and “Future 2”). The artist uses the 
photographic medium to tell stories full of fantasy, 
overwhelming the viewer within the story. Condi-
tioned by the urban environment or the beauties of 
nature, her images immerse anyone who admires 
them in an intimate and dreamy atmosphere. Wea-
ring in a wedding dress, the woman appears sitting 
in the first photo while she keeps her eyes closed, 
as if she were contemplating that particular mo-
ment; instead in the second picture she hides be-
hind the same pillar that she had previously 
supported her, covering her eyes with a blindfold. 
As if on the one hand the girl was waiting for the 
big wedding day with trepidation, on the other she 
hides herself because she is afraid and worried 
about the future. On a communicative level, the 
link between image and language is strong and 
kampski wants to create an atmosphere of my-
stery: in fact, it is up to the observer to understand 
both the woman's troubles, trying to identify with 
her, and the context behind her. It is precisely en-
tering the world of photography that the artist helps 
the observer to go beyond own sight to reveal pure 
reality. 
 
Alessia Perone 
Art curator and  Art manager
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Future 2 
2016, photograph, printed on Fuji Crystal Pro-
fessional photographic paper on 3 mm dik alu-
Dibond under 4 mm acrylglas, provided with 
hanging system., 120 x 80 cm 
2016, fotografia, stampata su carta fotografica 
Fuji Crystal Professional su dik alu-Dibond 3 
mm sotto acrilico 4 mm, provvista di sistema di 
sospensione., 120 x 80 cm

Future 1 
2016, photograph, printed on Fuji Crystal Pro-
fessional photographic paper on 3 mm dik alu-
Dibond under 4 mm acrylglas, provided with 
hanging system., 120 x 80 cm 
2016, fotografia, stampata su carta fotografica 
Fuji Crystal Professional su dik alu-Dibond 3 
mm sotto acrilico 4 mm, provvista di sistema di 
sospensione., 120 x 80 cm
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KATHY STANLEY
Per la mostra virtuale “Future”, Kathy Stanley presenta 
“Gaia’s Dream” e “Starry Creatrix”. Con queste opere, l’ar-
tista desidera rappresentare la Natura come una dea forte 
ed indipendente, capace di dar vita e di trasformare la re-
altà che ci circonda in un ambiente puro, tranquillo e posi-
tivo. Le protagoniste dei dipinti brillano di luca propria e 
sono attorniate da tutto ciò che di più bello possa esistere. 
Tra stelle e fasci luminosi che irradiano non solo le tele ma 
anche l’osservatore, l’artista enfatizza la bellezza e la re-
galità dei personaggi. Inoltre, la scelta dei colori svolge un 
ruolo cruciale: se nella prima tela, Kathy mette in risalto 
un contrasto cromatico derivante dal giallo con il viola, il 
blu e il verde scuro; nel secondo dipinto il vortice di stelle 
scintillanti si mescola con il porpora, creando un’atmosfera 
mistica ed soprannaturale. Entrambe le dee infondono 
sensazioni positive e rendono il mondo più rigoglioso e lu-
minoso, ove tutti gli esseri viventi possono crescere ed 
evolversi. Nelle due opere è presente una grande armonia 
di elementi e di simboli, garantendo un equilibrio dinamico 
ed espressivo. Kathy Stanley vuole connettere sia sé 
stessa che il fruitore con Madre Natura, la quale a sua 
volta è in stretto contatto con l’universo, con gli astri e con 
la potenza del Sole. 
 
Alessia Perone 
Curatore d’arte e Art manager

For the virtual exhibition “Future”, Kathy Stanley presents 
“Gaia's Dream” and “Starry Creatrix”. With these artworks, 
the artist wants to represent Nature as a strong and inde-
pendent goddess, capable of giving life and transforming 
the reality that surrounds us into a pure, peaceful and po-
sitive environment. The protagonists of the paintings shine 
with their own light and are surrounded by all the most be-
autiful things that can exist. Between stars and light beams 
that irradiate not only the canvases but also the observer, 
the artist emphasizes the beauty and royalty of the cha-
racters. Furthermore, the choice of colors plays a crucial 
role: if in the first canvas, Kathy highlights a chromatic con-
trast deriving from yellow with violet, blue and dark green; 
in the second painting the whirlwind of sparkling stars 
mixes with purple, creating a mystical and supernatural at-
mosphere. Both goddesses instill positive feelings and 
make the world more flourishing and bright, where eve-
ryone can grow and evolve. In the two artworks there is a 
great harmony of elements and symbols, guaranteeing a 
dynamic and expressive balance. Kathy Stanley wants to 
connect both herself and the observer with Mother Nature, 
which in turn is in close contact with the universe, with the 
stars and with the power of the Sun. 
 
Alessia Perone 
Art curator and  Art manager

Gaia’s Dream 
2019, acrylic painting, 60.96 
cm x 76.2 cm 
2019, pittura acrilica, 60.96 
cm x 76.2 cm 
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Starry Creatrix 
2018, acrylic painting, 60.96 cm x 76.2 cm 
2018, pittura acrilica, 60.96 cm x 76.2 cm 
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KSENIYA REDINA
Per la mostra virtuale “Future”, Kseniya Redina espone 
due opere (“Five Corners” e “Rectangles”), ove i punti 
cruciali risultano essere la rappresentazione di forme 
geometriche e la loro disposizione all’interno di un spa-
zio ben organizzato. Ricordando l'artista Kazimir 
Malevič, Kseniya sottolinea l'importanza della geometria 
nell'arte, conferendo ai suoi dipinti una sensibilità pura 
ed innovativa e traendo ispirazione dalla sfera emotiva 
e mentale dell'essere umano. Tali figure, tipiche anche 
dell'Astrattismo Geometrico, sono del tutto svincolate da 
ogni elemento tradizionale della pittura: in questo modo 
l'artista esplora e indaga l’essenza della loro “natura pla-
stica”, ricercando la vera origine dell'arte, ovvero la sua 
anima, che la porta ad essere pura rappresentazione di 
se stessa. A tutto ciò è legato l'uso dei contrasti tonali: 
colori quali il rosa o l’arancione tendente al rosso ven-
gono uniti a nuance ancora più fredde come il nero e il 
grigio, delineando maggiormente le due composizioni 

geometriche. Inoltre, Kseniya enfa-
tizza la giustapposizione di linee oriz-
zontali e diagonali, come se i vari 
elementi potessero espandersi fino a 
fuoriuscire dalle tele. Rendendo il 
tutto quasi tridimensionale, inqua-
drando ed omogeneizzando la visione 
d’insieme, l’artista permettere allo 
spettatore di essere pervaso da que-
ste opere, dalle quali emerge un ef-
fetto equilibrato, intenso e 
contemplativo. La ricerca di Kseniya 
Redina analizza il significato simbo-
lico della forma e del colore, oltre che 
del concetto di essenzialità. 
 
Alessia Perone 
Curatore d’arte e Art manager

For the virtual exhibition “Future”, Kseniya Redina 
exhibits two works (“Five Corners” e “Rectangles”), 
where the crucial points are the representation of 
geometric shapes and their arrangement within a 
well-organized space. Remembering the artist Kazi-
mir Malevič, Kseniya emphasizes the importance of 
geometry in art, giving her canvases a pure and in-
novative sensitivity and drawing inspiration from the 
emotional and mental sphere of the human being. 
These figures, also typical of Geometric Abstractio-
nism, are completely free from any traditional ele-
ment of painting: in this way the artist explores and 
investigates the essence of their “plastic nature”, 

seeking the true origin of art, that is its soul, which leads it to be 
a pure representation of itself. The use of tonal contrasts is linked 
to all of this: colors such as pink or orange tending to red are 
combined with even colder shades such as black and grey, fur-
ther outlining the two geometric compositions. Furthermore, Kse-
niya emphasizes the juxtaposition of horizontal and diagonal 
lines, as if the various elements could expand until they come 
out of the canvases. By making everything almost three-dimen-
sional, framing and homogenizing the overall view, the artist al-
lows the viewer to be pervaded by these works, from which a 
balanced, intense and contemplative effect emerges. Kseniya 
Redina's research analyzes the symbolic meaning of shape and 
color, as well as the concept of essentiality. 
 
Alessia Perone 
Art curator and  Art manager

Five Corners 
Play of shadows series, 
2022, acrylic on stretched 
canvas, 80 x 100 cm  
Serie Play of Shadows, 
2022, acrilico su tela tesa, 
80 x 100 cm 



43
Rectangles 
Play of shadows series, 2022, acrylic on stretched canvas, 100 x 80 cm  
Serie Play of Shadows, 2022, acrilico su tela tesa, 100 x 80 cm 
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KUMIKO MATSUSHIMA

Attraverso l’arte è possibile indagare tutto 
ciò che si desidera, utilizzando tra l’altro 
forme di espressione variegate, che 
escono anche dai canoni convenzionali. 
Kumiko, con il suo stile artistico, indaga 
in particolare la materia del sogno e del-
l’inconscio, di tutto ciò che è in parte un 
mistero, anche il mistero della vita e del 
futuro. 
Nel suo processo di maturazione artistica 
sono stati fondamentali i testi di psicologi 
e psicoanalisti, come Jung e la sua 
scuola. A partire da un suo sogno e sulla 
base di questa struttura teorica, Kumiko 
ha iniziato a sperimentare, elaborare e 
creare le sue opere d’arte. 
Mysterious 1 e Mysterious 2 rappresen-
tano due barattoli al cui interno è conte-
nuta una materia colorata. L’intenzione 
dell’artista è quella di rappresentare in 
maniera del tutto originale proprio il fu-
turo: misterioso e sconosciuto futuro. 
Attraverso le sue opere vuole mostrarci 
l’imprevedibilità della vita, la capacità che 
questa ha nel riservarci sorprese meravi-
gliose anche quando tutto sembra per-
duto. 
 
 
Beatrice Cordaro 
Storico dell’arte e curatore

Through art it is possible to investigate 
everything you want, using, among other 
things, varied forms of expression, which 
also come out of conventional canons. 
Kumiko, with her artistic style, investiga-
tes in particular the matter of dreams and 
the unconscious, of everything that is par-
tly a mystery, even the mystery of life and 
the future. 
The texts of psychologists and psychoa-
nalysts, such as Jung and his school, 
were fundamental in her artistic matura-
tion process. Starting from a dream of her 
and on the basis of this theoretical struc-
ture, Kumiko began to experiment, deve-
lop and create her artworks. 
Mysterious 1 and Mysterious 2 represent 
two jars which contain a colored material. 
The artist's intention is to represent the 
future in a completely original way: my-
sterious and unknown future. 
Through his works she wants to show us 
the unpredictability of life, the ability it has 
in reserving wonderful surprises for us 
even when everything seems lost. 
 
 
Beatrice Cordaro 
Art historian and curator



Mysterious 1 
2022, mixed medium, 8 cm 
radius x 17 cm H 
2022, tecnica mista, 8 cm 
raggio x 17 cm altezza

Mysterious 2 
2022, mixed medium, 4 cm 

radius x 8 cm H  
2022, tecnica mista, 4 cm 

raggio x 8 cm altezza
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LILY DIMCHEVA

Lily Dimcheva espone due opere per la mostra vir-
tuale “Future”: con “Kingdom” e “Soul” la sua con-
cezione artistica si concentra sulla rivelazione di 
elementi espressivi, veicolati attraverso colori, luci 
e gesti.  Basata sull'espressione del suo mondo in-
teriore, la ricerca estetica e artistica di Lily com-
prende lo studio della composizione di forme e 
colori, che influenzano sia l'artista che lo spetta-
tore, risvegliando la creatività. Lily approfondisce 
inoltre l’analisi di un colore libero: non rappresenta 
la realtà che la circonda, ma cerca di far emergere 
i suoi sentimenti attraverso ogni sfumatura, facen-
doli fuoriuscire dalla tela e coinvolgendo lo spetta-
tore in un turbinio di emozioni. Proprio come nei 
movimenti dell’Astrattismo dell’Espressionismo, in-
terpretare e dipingere attraverso l'inconscio signi-
fica attivare tutti quei processi percettivi capaci di 
espandere l'immaginazione del fruitore. In tutto ciò 
il colore e la sua funzione dinamica sono il baricen-
tro delle sue opere, dove le numerose macchie to-

nali fluttuano nell’aria e si adagiano sulle superfici 
pittoriche. La percezione dello spettatore è deter-
minata da una grande energia gestuale e tonale, 
che produce un effetto di vitalità ad ampio raggio. 
L'azione dinamica e i diversi stati d'animo gene-
rano un linguaggio potente ed espressivo: il tutto 
si unisce ad una tecnica così immediata e sponta-
nea, libera da ogni schema, che riesce a creare un 
legame tra l'artista, le opere d’arte e l’osservatore, 
consentendo una stretta vicinanza con la materia 
pittorica, dove ogni elemento ne diventa parte. 
 
Alessia Perone 
Curatore d’arte e Art manager

Kingdom 
2012, aquarelle, 18 x 13,5 
cm 
2012, aquarello, 18 x 13,5 
cm 
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Lily Dimcheva exhibits two works for the virtual 
exhibition “Future”: with “Kingdom”"and “Soul” her 
artistic conception focuses on the revelation of ex-
pressive elements, conveyed through colors, lights 
and gestures. Based on the expression of her inner 
world, Lily's aesthetic and artistic research includes 
the study of the composition of shapes and colors, 
which influence both the artist and the viewer, awa-
kening creativity. Lily also deepens the analysis of 
a free color: she does not represent the reality that 
surrounds her, but tries to bring out her feelings 
through every nuance, making them come out of 
the canvas and involving the viewer in a whirlwind 
of emotions. Just like in the Abstract and Expres-
sionism movements, interpreting and painting 
through the unconscious means activating all those 
perceptual processes capable of expanding the 
viewer's imagination. In all this, color and its dyna-

mic function are the center of gravity of her works, 
where the numerous tonal spots float in the air and 
rest on the pictorial surfaces. The viewer's percep-
tion is determined by a great gestural and tonal 
energy, which produces a wide-ranging effect of vi-
tality. The dynamic action and the different moods 
generate a powerful and expressive language: 
everything is combined with such an immediate 
and spontaneous technique, free from any 
scheme, which manages to create a link between 
the artist, the artworks and the observer, allowing 
a close proximity to the pictorial material, where 
each element becomes part of it. 
 
Alessia Perone 
Art curator and  Art manager

Soul 
2019, acrylic on canvas, 20 x 20 cm 
2019, acrilico su tela, 20 x 20 cm 
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LIS ENGEL

Lis, nel tempo, ha maturato uno stile tutto 
proprio dove astratto e fiabesco si fondono. 
Il suo mondo fantastico e fatato è punto car-
dine della sua ricerca pittorica. 
La stessa libertà dell’immaginazione è carat-
teristica del suo stile. La pittura di Lis non ha 
confini, non ha limiti, oltrepassa la realtà per 
arrivare a quel mondo che – nonostante l’età 
– fa parte di noi, anche se cerchiamo di na-
sconderlo. 
Le opere di Lis sono una fuga dalla routine, 
un rifugio per sognare, un rifugio per godere 
della bellezza. Attraverso l’astrattismo, in re-
altà lei attua un’indagine del figurativo. Ri-
cerca costantemente la bellezza, tutto ciò 
che è poetico e riesce, attraverso le sue 
forme e i suoi colori ora delicati e ora brillanti, 
a raggiungere gli obiettivi delle sue ricerche. 
In particolare Butterfly valley a requiem e 
The Toad prendono ispirazione dalle Fairy 
story by HC Andersen. Le due opere d’arte 
citate si caratterizzano per toni pastello, 
come il lilla ed il verde, che si sposano per-
fettamente e armoniosamente con i toni 
dell’oro. 
Questi cromatismi rimandando fortemente ai 
villaggi fatati, ai boschi, alle radure 
In The Toad, i colori giallo – arancio e i ri-
flessi oro mi ricordano prorprio la parte finale 
della storia del Rospo di Handersenn, augu-
randomi che questa mia impressione sia ve-
ritiera: 
 
«Ma la gemma preziosa nella testa del 
rospo? 
Cercala nel sole! Guardalo, se sei capace! 
Il bagliore è troppo forte. Noi non abbiamo 
ancora gli occhi in grado di guardare in tutta 
quella gloria creata da Dio, ma li avremo, e 
allora diventerà la favola più bella, perché 
anche noi ci saremo.» 
 
Certo è, che Lis ci offre un mondo di cui l’arte 
credo fortemente abbia bisogno, e che 
debba raccontare più spesso. 
 
 
Beatrice Cordaro  
Storico dell’arte e curatore 
 

Over time, Lis has developed a style entirely 
where abstract and fairytale come together. 
The fantastic and enchanted world of her is 
the cornerstone of her pictorial research. 
The same freedom of imagination is charac-
teristic of her style. Lis's painting has no 
boundaries, it has no limits, it goes beyond 
reality to reach that world which - despite our 
age - is part of us, even if we try to hide it. 
Lis's works are an escape from routine, a re-
fuge to dream, a refuge to enjoy beauty. 
Through abstractionism, she actually carries 
out an investigation of the figurative. She is 
constantly looking for beauty, all that is poetic 
and she succeeds, through her shapes and 
colors, now delicate and now bright, to reach 
the objectives of her research. 
In particular, Butterfly valley a requiem and 
The Toad take inspiration from the Fairy story 
by HC Andersen. The two works of art men-
tioned are characterized by pastel tones, 
such as lilac and green, which blend perfec-
tly and harmoniously with the gold tones. 
These colors strongly refer to fairy villages, 
woods, clearings 
In The Toad, the yellow-orange colors and 
the gold reflections remind me precisely of 
the final part of the story of Handersenn's 
Toad, hoping that this impression of mine is 
true: 
 
"But the precious gem in the toad's head?" 
Look for it in the sun! Watch it, if you are ca-
pable! 
The glow is too strong. We do not yet have 
eyes capable of looking in all that glory crea-
ted by God, but we will have them, and then 
it will become the most beautiful fairy tale, 
because we too will be there. " 
 
What is certain is that Lis offers us a world 
that I strongly believe art needs, and that she 
should tell more often. 
 
 
Beatrice Cordaro 
Art historian and curator 
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The butterfly valley  
2022, acrylics and golden linen, 120 x 90 cm 
2022, acrilico e oro su tela, 120 x 90 cm

The Toad  
2022, acrylics on canvas, 80 x 100 cm 
2022, acrilico su tela, 80 x 100 cm



50

LORETTA AGOSTINI

Credo in un’arte che mette in connessione le persone. 
Credo in un’arte capace di tracciare sentieri di empatia e 
di far comprendere l’anima altrui. 
Ho avuto modo di conoscere da poco Loretta e ho avuto 
la fortuna di cogliere nell’immediato ciò che le sue opere 
urlano. 
Quella di Loretta è un’arte, a mio parere, graffiante. È 
un’arte piena di pathos, di energie che si fondono e si 
scontrano, è arte piena di colore che ha un significato pre-
ciso e nulla viene lasciato al caso. 
Loretta, durante la sua esperienza pittorica, ha maturato il 
suo personale stile che ha origine a partire dai suoi mo-
menti più intimi, dove ha sentito la necessità di liberarsi da 
pensieri, a volte da grovigli. Loretta è una di quegli artisti 
che dipingono perché sentono il bisogno di dipingere, per-
ché vogliono dire qualcosa anche semplicemente a sé 
stessi. 
L’arte di Loretta è un’arte piena, una pienezza densa di 
sfaccettature infinite. Con profondità d’animo Loretta tesse 
le trame delle sue tele e come un contrappasso ha la ca-
pacità di far apparire il buio, ai nostri occhi, come fosse la 
luce più brillante, come a ricordarci che non è tutto oro ció 
che luccica, come a ricordare che non sempre dietro ai no-
stri sorrisi c’è una felicità sincera. Allo stesso tempo anche 
il momento più buio può essere trasformato in esperienza 
di vita meravigliose, basta colorarla con i colori più vividi 
che ci offre la vita. 
 
Beatrice Cordaro  
Storico dell’arte e curatore

I believe in an art that connects people. 
I believe in an art capable of tracing paths of em-
pathy and making others understand the soul. 
I recently got to know Loretta and I was lucky 
enough to immediately grasp what her works 
scream. 
Loretta's art is, in my opinion, biting. It is an art full 
of pathos, of energies that blend and collide, it is an 
art full of color that has a precise meaning and no-
thing is left to chance. 
Loretta, during her painting experience, has deve-
loped her personal style that originates from her 
most intimate moments, where she felt the need to 
free herself from thoughts, sometimes from tangles. 
Loretta is one of those artists who paint because 
they feel the need to paint, because they want to 
say something simply to themselves. 
Loretta's art is a full art, a fullness dense with infinite 
facets. With depth of soul Loretta weaves the wefts 
of her canvases and like a retaliation she has the 
ability to make the darkness appear, to our eyes, 
as if it were the brightest light, as if to remind us 
that all that glitters is not gold, as if to remember 
that there is not always a sincere happiness behind 
our smiles. At the same time, even the darkest mo-
ment can be transformed into wonderful life expe-
riences, just color it with the most vivid colors that 
life offers us. 
 
 
Beatrice Cordaro 
Art historian and curator
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Maria di Ripa 3 
2021, tecnica mista su tela, 50x60 cm 

2021, mixed technique on canvas, 50 x 60 cm 
 



52

Liberazione (4) 
2021, tecnica mista su tela, 40x70 cm 

2021, mixed technique on canvas, 40 x 
70 cm
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Ricerca 
2020, acrilico su tela, 50x50 cm 

2020, acrylic on canvas, 50 x 50 cm 
 

Ombre nel buio 
2022, tecnica 
mista su tela, 
70x50 cm 
2022, mixed te-
chnique on can-

vas, 70 x 50 cm 
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MARTA CARCELLER MESSANA

Golden anchor 
2022, mixed technique on canvas, 100x100cm 
2022, tecnica mista su tela, 100x100cm

un aspetto che tendenzialmente è grafico. 
Sono opere dinamiche, dall’estetica futuri-
stica e dove i colori brillanti vengono modu-
lati mediante sfumature capaci di fondere i 
cromatismi tra loro e armonizzarli perfetta-
mente. Marta, nel realizzare le sue opere 
attua un processo di ricerca e sperimenta-
zione, e lei stessa ha ammesso che “sa 
come prende vita l’opera ma non sa il suo 
punto di arrivo”, nulla è allora precostruito, 
ma è dettato dall’istinto. La vena creativa di 
Marta fuoriesce dalle sue opere investendo 
il pubblico e coinvolgendolo pienamente. 
 
 
Beatrice Cordaro  
Storico dell’arte e curatore

The works of Marta Carceller Massana are 
artworks that are made up of numerous ele-
ments of considerable interest. These ele-
ments can be traced both in GREEN SHIP 
and in GOLDEN ANCHOR, and I am sure 
that - more generally - Marta's style does not 
differ from what emerges from these two 
works. The variety of subjects and scenarios 
that she proposes to us through her works 
are above all confirmation of his fervent 
creativity. In her style I found an excellent 
perspective and volume rendering given by 
the well-detailed play of light and shadows, 
which give the composition an aspect that 
tends to be graphic. They are dynamic 
works, with a futuristic aesthetic and where 
bright colors are modulated through shades 
capable of blending the colors with each 
other and harmonizing them perfectly. 
Marta, in creating her works, carries out a 
process of research and experimentation, 
and she herself admitted that "she knows 
how the work comes to life but does not 
know its point of arrival", nothing is then pre-
constructed, but it is dictated by instinct . 
Marta's creative vein emerges from her 
works, investing the public and involving it 
fully. 
 
Beatrice Cordaro 
Art historian and curator

Le opere di Marta Carceller Massana sono opere d’arte che si com-
pongono di numerosi elementi di notevole interesse. Questi elementi 
si rintracciano sia in GREEN SHIP che in GOLDEN ANCHOR, e sono 
certa che – più in generale – lo stile di Marta non differisca da quanto 
emerge da queste due opere. 
La varietà di soggetti e scenari che ci propone attraverso le sue opere 
sono anzitutto conferma della sua creatività fervida. Nel suo stile ho 
rintracciato un’ottima resa prospettica e dei volumi data dal gioco di 
luci e ombre ben dettagliato, e che conferiscono alla composizione 
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Green Ship 
2022, mixed technique on canvas, 100x100cm 
2022, tecnica mista su tela, 100x100cm 
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MARTINA CAPOCASA

 
Quelle di Martina Capocasa sono opere piene di 
energia, cariche di forza a tratti violenta.  
Ho avuto modo personalmente di conoscere il suo 
corpus artistico, e la mia analisi critica non si fer-
merà solo sulle opere qui presenti. Con la sua im-
pronta astratta, Martina racconta meandri e lati 
nascosti, oscuri, della terra, della personalità di in-
dividui, di azioni. 
Lo si evince anche dai titoli che attribuisce alle 
opere, che ne amplificano e ne chiariscono il signi-
ficato già intenso e capace di emergere in autono-
mia dalle sue tele. 
Ammetto, tra l’altro, che i nomi delle sue opere sono 
magnetiche, capaci di attrarre ancora di più il pub-
blico all’opera. 
Anche lei si serve della potenza del colore, della ca-
pacità comunicativa dello stesso, per creare delle 
immagini vivide davanti al nostro sguardo. 
Le opere di Martina sono anche un suo viaggio in-
trospettivo mostratoci mediante metafore pittoriche.  
Martina ci dimostra come la pittura sia un medium 
terapeutico, liberatorio, con la quale è possibile ar-
rivare alle nostre radici, scoprire le parti più buie e 
profonde, donandole agli altri senza troppe parole; 
ci dimostra il saper raccontare dello stile astratto, 
senza essere da meno al resto. 
Atlantide, con il suo azzurro turchino, è brillante leg-
genda nascosta dai meandri del mare, e la luna ha 
un suo lato oscuro che vorremmo scoprire. L’arro-
ganza è come fuoco, rosso vivido fuoco che si sta-
glia nel nero della collera, ed infine gocce di 
fantasmi, forse delle nostre memorie, si infrangono 
nel mare della nostra vita, del nostro presente. 
 
Beatrice Cordaro  
Storico dell’arte e curatore

Those of Martina Capocasa are works full of 
energy, full of force at times violent. 
I personally got to know her artistic corpus, and my 
critical analysis will not stop only on the works pre-
sent here. With her abstract imprint, Martina re-
counts meanders and hidden, dark sides of the 
earth, of the personality of individuals, of actions. 
You can also see this from the titles that you attri-
bute to her works, which amplify and clarify the al-
ready intense meaning capable of emerging 
autonomously from her canvases. 
I admit, among other things, that the names of her 
works are magnetic, capable of attracting the public 
even more to her work. 
She too uses the power of color, its communicative 
capacity, to create vivid images in front of our eyes. 
Martina's works are also an introspective journey of 
her shown to us through pictorial metaphors. 
Martina shows us how painting is a therapeutic, li-
berating medium, with which it is possible to reach 
our roots, discover the darkest and deepest parts, 
giving them to others without too many words; she 
shows us how to tell about abstract style, without 
being outdone by the rest. 
Atlantis, with its blue blue, is a brilliant legend hid-
den by the meanders of the sea, and the moon has 
its dark side that we would like to discover. Arro-
gance is like fire, bright red fire that stands out in 
the black of anger, and finally drops of ghosts, per-
haps of our memories, crash into the sea of our life, 
of our present. 
 
Beatrice Cordaro 
Art historian and curator
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The dark side of the moon 
2021, olio su tela, 60 x 80 
2021, oil on canvas, 60 x 80 cm 
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Atlantide 
2022, acrilico su tela, 50 x 70 cm 

2022, acrylic on canvas, 50 x 70 cm 
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Pulsione sull’arroganza 
2022, acrilico su tela, 50 x 50 

2022, acrylic on canvas, 50 x 50 cm 

Gocce di fantasmi 
2020, acrilico su tela, 50 x 100 cm 
2020, acrylic on canvas, 50 x 100 cm 
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NICHOLAS P. KOZIS

Per la mostra virtuale “Future”, Nicholas P. 
Kozis espone quattro opere (“Botany 2”, “Illu-
mination 4”, “Rise 5” e “Rise 6”) all’interno delle 
quali è possibile constatare un’evoluzione cro-
matica, simbolica e dinamica. Utilizzando 
un'ampia gamma di tecniche per esprimersi in 
modo creativo, l’artista enfatizza il processo di 
comunicazione delle immagini e quindi la loro 
fruizione. Nicholas proietta le sue visioni in uno 
spazio ben definito, ove il colore, il movimento 
e la luce sono i protagonisti, conferendo in tal 
modo un nuovo simbolismo e suscitando di-
verse emozioni e stati d'animo nell’osserva-
tore. Entrando e scoprendo dimensioni 
sempre differenti ed andando oltre il visibile e 
la materia, l'azione artistica di Nicholas pro-
duce molteplici combinazioni di forme, dando 
vigore al contrasto tra luci ed ombre ed eviden-
ziando la vivacità di ogni tonalità utilizzata. 
Ogni scenario abbraccia l'aspetto onirico e mi-
stico dello spettatore: il fine ultimo è quello di 
creare un’esperienza assolutamente esclusiva 
e soggettiva. In queste opere numerose linee 
e figure si diramano in ogni direzione, gio-
cando sulla sovrapposizione di diversi piani, di 
colori e di forme, e creando un effetto dinamico 
tridimensionale. Nicholas P. Kozis punta ad 
una dimensione surreale, capace di dare libero 
sfogo alla sua immaginazione grazie l’uso di 
una multimedialità all’avanguardia. 
 
Alessia Perone 
Curatore d’arte e Art manager

For the virtual exhibition “Future”, Nicholas P. 
Kozis exhibits four works (“Botany 2”, “Illumi-
nation 4”, “Rise 5” and “Rise 6”) within which it 
is possible to observe a chromatic, symbolic 
and dynamic evolution. Using a wide range of 
techniques to express himself creatively, the 
artist emphasizes the process of communica-
ting images and therefore their use. Nicholas 
projects his visions into a well-defined space, 
where color, movement and light are the pro-
tagonists, thus conferring a new symbolism 
and arousing emotions and moods in the ob-
server. Entering and discovering always diffe-
rent dimensions and going beyond the visible 
and the material, Nicholas' artistic action pro-
duces multiple combinations of shapes, giving 
vigor to the contrast between lights and sha-
dows and highlighting the brightness of each 
shade used. Each scenario embraces dream-
like and mystical aspect inside the viewer: the 
final aim is to create an absolutely exclusive 
and subjective experience. In these artworks, 
numerous lines and figures branch out in every 
direction, playing on the superimposition of dif-
ferent planes, colors and shapes, and creating 
a dynamic three-dimensional effect. Nicholas 
P. Kozis wants to arrive to a surreal dimension, 
capable of giving free rein to his imagination 
thanks to the use of cutting-edge multimedia. 
 
Alessia Perone 
Art curator and  Art manager
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Rise 5 
Digital painting 
Disegno digitale 
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Illumination 4 
Digital painting 

Disegno digitale 
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Rise 6 
Digital painting 

Disegno digitale 

Botany 2 
Digital painting 

Disegno digitale 
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NINA ENGER
Nina Enger presenta per la mostra virtuale “Future” 
due opere (“The urge for freedom” e “ What hap-
pened?”) ove il connubio tra colori e sfumature 
creano un’atmosfera vibrante e penetrante nella 
quale lo spettatore può addentrarsi piacevolmente. 
Lo spirito creativo di Nina è ben visibile in ogni pen-
nellata, risvegliando energicamente l'anima sopita 
dello spettatore. Nina desidera oltrepassare i limiti 
conosciuti e rappresentare la grande bellezza del-
l'ambiente che la circonda, estraendo ciò che più 
la colpisce, sia percettivamente che sensorial-
mente. Con questa consapevolezza si è immersa 
nella freschezza e delicatezza della sua tavolozza, 
mettendo in risalto la rappresentazione degli effetti 
luminosi ed espressivi. Il suo stile racchiude inven-
tiva e d’immaginazione, e questo permette al frui-
tore di interagire all’interno di un universo 
composto da autentica materia pittorica. Basan-
dosi sull'armonia cromatica, è possibile constatare 
un senso di unità e totalità, invitando ognuno di noi 
a ricercare un'esperienza visiva come atto cruciale, 
dato che l’arte di Nina riesce ad innescare sensa-
zioni ottico-percettive positive. Dal centro della 
prima tela si propaga un’energia luminosa capace 
di incantare il cuore dell’osservatore. Nel secondo 
dipinto si può notare invece un forte contrasto to-
nale dato dagli schizzi di acrilico rosso e nero su 
uno sfondo sulle nuance del blu, quasi a voler ri-
chiamare artisti quali Jackson Pollock: l’obiettivo è 

quello di creare un’opera com-
pletamente libera da ogni 
schema prestabilito. La rappre-
sentazione realistica della luce, 
la solida costruzione plastica e 
l'autenticità della composizione 
riflettono l'intenzione dell'artista 
di esprimere ciò che sente, 
dando voce ai suoi sentimenti 
attraverso un'estetica perso-
nale da condividere con chi 
ammira le sue opere. 
 
Alessia Perone 
Curatore d’arte e Art manager

Nina Enger presents two artworks for the virtual exhi-
bition “Future” (“The urge for freedom” and “ What 
happened?”) where the combination of colors and 
shades creates a vibrant and penetrating atmosphere 
in which the viewer can pleasantly enter. Nina's crea-
tive spirit is clearly visible in every brushstroke, ener-
getically awakening the spectator's dormant soul. Nina 
wants to go beyond known limits and to represent the 
great beauty of the environment that surrounds her, 
extracting what strikes her most, both perceptually 
and sensorially. With this awareness she immersed 
herself in the freshness and delicacy of her palette, hi-
ghlighting the representation of the luminous and ex-
pressive effects. Her style encompasses 
inventiveness and imagination, and this allows the ob-
server to interact within a universe made up of authen-
tic pictorial material. Based on chromatic harmony, it 
is possible to see a sense of unity and totality, inviting 
each of us to seek a visual experience as a crucial act, 
given that Nina's art is able to trigger positive optical-
perceptive sensations. From the center of the first can-
vas a luminous energy spreads capable of enchanting 
the viewer’s heart. In the second painting, on the other 
hand, we can see a strong tonal contrast given by the 
splashes of red and black acrylic on a background in 
shades of blue, as if to recall artists such as Jackson 
Pollock: the aim is to create an artwork completely free 
from any pre-established scheme. The realistic repre-
sentation of light, the solid plastic construction and the 
authenticity of the composition reflect the artist's in-
tention to express what she feels, giving voice to her 
feelings through a personal aesthetic to be shared 
with those who admire her works. 
 
 
Alessia Perone 
Art curator and  Art manager 

What happened? 
2022, acrylics on canvas,  

50 x 50 cm 
2022, acrilici su tela, 

50 x 50 cm
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The urge for freedom 
2021, acrylic on canvas (cotton), 120 x 90 x 4 cm 
2021, acrilico su tela (cotone), 120 x 90 x 4 cm 
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PETTER BRORSON EDH

Petter Brorson Edh presenta quattro acquerelli (“April eve-
ning”, “The other side of the mire”, “Through the pines” e 
“Tranquil”) per la mostra virtuale “Future”, ove sottolinea 
la sua passione per l’ambiente circostante. La volontà del-
l'artista è quella di trasmettere sentimenti profondi mentre 
può percepire quelle stesse emozioni e quella pura ener-
gia in ogni pennellata. Come l'obbiettivo di una macchina 
fotografica, Petter si concentra su determinate situazioni 
e luoghi, mettendo in evidenza la bellezza che circonda 
l'essere umano. Nelle sue opere risaltano diversi punti di 
vista della natura, enfatizzando soprattutto un’atmosfera 
quiete e rilassante: l'artista coglie un momento fugace che 
non tornerà più nello stesso modo, riuscendo magistral-
mente a ritrarre quella “prima impressione”, la più veritiera 
e pura possibile. Crea opere che coinvolgano attivamente 
il pubblico, in modo che ognuno possa attingere a senti-

menti sinceri e ad una serenità avvolgente, en-
trando a far parte della natura incontaminata dei di-
pinti. Notevole è anche il contrasto tra luci ed 
ombre, che aiuta l’artista ad interpretare al meglio 
la realtà. Con una sensibilità straordinaria, attento 
al sottilissime gradazioni di tono, Petter Brorson 
Edh invita lo spettatore a concedersi un'esperienza 
visiva, attraverso la quale ogni elemento si unisce 
per creare l'universale, ovvero l'infinito. Lo spetta-
tore può beneficiare della linfa vitale emanata da 
quei luoghi, espandendo le sue percezioni per di-
ventare parte integrante di quel mondo naturale. 
 
Alessia Perone 
Curatore d’arte e Art manager

April evening 
2022, watercolor, 28 x 18 cm (unframed) 

2022, acquerello, 28 x 18 cm (senza cornice)
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Petter Brorson Edh presents four watercolors (“April evening”, “The other side of the 
mire”, “Through the pines” and “Tranquil”) for the virtual exhibition “Future”, where he 
emphasizes his passion for the surrounding environment. The artist's will is to convey 
deep feelings while he can perceive those same emotions and that pure energy in 
every brushstroke. Like the lens of a camera, Petter focuses on certain situations and 
places, highlighting the beauty that surrounds the human being. In his artworks different 
points of view of nature stand out, emphasizing above all a quiet and relaxing atmo-
sphere: the artist captures a fleeting moment that will never return in the same way, 
masterfully managing to portray that “first impression”, the most truthful and pure pos-
sible. He creates works that actively involve the public, so that everyone can draw on 
sincere feelings and an enveloping serenity, becoming part of the uncontaminated na-
ture of the paintings. The contrast between lights and shadows is also noteworthy, 
which helps the artist to better interpret reality. With an extraordinary sensitivity, Petter 
Brorson Edh invites the viewer to indulge in a visual experience, through which each 
element comes together to create the universal, or the infinite. The viewer can benefit 
from the lifeblood emanating from those places, expanding his/her perceptions to be-
come an integral part of that natural world. 
 
Alessia Perone 
Art curator and  Art manager

Tranquil 
2022, watercolor, 28 x 18 cm (unframed) 

2022, acquerello, 28 x 18 cm (senza cornice)
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Through the pines 
2022, watercolor, 28 x 18 cm (unframed) 

2022, acquerello, 28 x 18 cm (senza cornice)
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The other side of the mire 
2022, watercolor, 39 x 29 cm (unframed) 

2022, acquerello, 39 x 29 cm (senza cornice)
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SUSAN BAGRATIONOFF

Per la mostra virtuale “Future” Susan Ba-
grationoff espone due opere (“Be Radiant” 
e “That Growing Vibe”) che esprimono tutta 
la creatività e la fantasia dell’artista ed invi-
tano il fruitore ad immergersi in una dimen-
sione magica. Traendo ispirazione dalla 
mitologia e dalle misteriose creature che vi-
vono nelle foreste delle fiabe, Susan è at-
tratta oltremodo dalla natura e da tutti gli 
elementi che la compongono. Infatti, le due 
protagoniste dei dipinti sono ambientate al-
l’interno di un’atmosfera fatata, ove l’artista 
pone in risalto sia aspetti vegetali che feno-
meni che catturano a livello visivo l’osser-
vatore, proprio come un arcobaleno. 
Mediante il suo stile, Susan rappresenta 
l’arte come un luogo idilliaco dove il tempo, 
lo spazio e ogni sentimento negativo scom-
paiono per lasciare posto all'immaginazione 
e alla positività! Da queste opere emerge 
una bagliore luminoso che si sprigiona su 
tutte le superfici, irradiando ed illuminando 
il cuore e l’anima dello spettatore. Ogni sen-
sazione viene enfatizzata al meglio, stimo-
lando sia l'energia fisica che quella mentale. 
Anche attraverso i colori utilizzati nei dipinti, 
Susan riesce abilmente a creare una con-
nessione con il lato spirituale di un essere 
umano che è sopraffatto dal desiderio di ri-
velare la sua anima: offre la possibilità di 
accedere alle profondità di un universo pa-
rallelo in modo del tutto originale, senza li-
miti o costrizioni, donando serenità e libertà 
e dando ampio spazio alle emozioni. 
 
Alessia Perone 
Curatore d’arte e Art manager

For the virtual exhibition “Future” Susan Ba-
grationoff exhibits two works (“Be Radiant” 
and “That Growing Vibe”) that express all 
the creativity and imagination of the artist 
and invite the viewer to immerse 
himself/herself in a magical dimension. Dra-
wing inspiration from mythology and the 
mysterious creatures that live in the forests 
of fairy tales, Susan is extremely attracted 
to nature and all the elements that compose 
it. In fact, the two protagonists of the pain-
tings are set within a fairy atmosphere, 
where the artist highlights both plant 
aspects and phenomena that visually cap-
ture the observer, just like a rainbow. 
Through her style, Susan represents art as 
an idyllic place where time, space and all 
negative feelings disappear to leave room 
for imagination and positivity! From these 
works a luminous glow emerges that is re-
leased on all surfaces, radiating and illumi-
nating the viewer's heart and soul. Each 
sensation is emphasized to the fullest, sti-
mulating both physical and mental energy. 
Even through the colors used in the pain-
tings, Susan cleverly manages to create a 
connection with the spiritual side of a 
human being who is overwhelmed by the 
desire to reveal his/her soul: it offers the 
possibility of accessing the depths of a pa-
rallel universe in a completely original way, 
without limits or constraints, giving serenity, 
freedom and ample space to emotions. 
 
Alessia Perone 
Art curator and  Art manager
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Be Radiant 
2022, acrylic on canvas, 24 x 18 inches 
2022, acrilico su tela, 24 x 18 pollici

That Growing Vibe 
2022, acrylic on canvas, 24 x 18 inches 
2022, acrilico su tela, 24 x 18 pollici
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SUSI RICAUDA AIMONINO

Il nostro passato artistico è testimonianza 
del fatto che arte non è solo ciò che è realiz-
zato mediante pittura o scultura. La materia 
artistica può essere rintracciata in tutto ciò 
che ci circonda. 
Siamo figli dell’arte concettuale e dell’arte 
povera, correnti artistiche che hanno avuto 
il coraggio di andare oltre, di vedere qual-
siasi cosa come strumento tecnico di crea-
zione. La natura può diventare colore, il 
legno può diventare tela, un ramo può dive-
nire installazione e il tutto ha la capacità di 
avere un significato forte tanto quanto 
un’opera pittorica o scultore. Aguzzate lo 
sguardo è forse ciò che il pubblico deve fare, 
aprire le proprie menti ed essere in grado di 
cogliere tutto ciò che sta dietro e che sta alla 
base di un’opera. 
Le opere di Susi sono opere d’arte che sono 
andate oltre la pittura, sono andate oltre le 
grandi dimensioni. 
Sono piccole opere tridimensionali e sceno-
grafiche guidate da una filosofia artistica si-
gnificativa. 
Noi siamo natura e la natura è arte e, come 
la ciclicità della vita, noi, l’arte e la natura 
siamo tenuti insieme da una circolarità 
salda, e lei, con le sue opere, vuole farci 
comprendere proprio questo. 
Alla base vi inoltre è un forte interesse nei 
confronti del recupero di materiali volto alla 
riduzione significativa dell’impatto ambien-
tale. 
Le sue opere non sono solo salvaguardia ed 
esaltazione della natura, ricordo della nostra 
madre generatrice, vi è infatti un altro binario 
sulle quali viaggiano, un binario di narra-
zione esperienziale. 
In Dal nero al giallo, bramando leggerezza, 
ad esempio, il filo aggrovigliato sta proprio a 
significare un momento articolato, nero 
come quel filo pieno di nodi che si dirige 
verso l’oggetto giallo, il colore dell’energia, 
del desiderio di novità, rinnovamento. Sul 
piano iconologico l’opera è molto forte, si 
configura come un’opera capace di accomu-
nare tutti, come un’opera che diviene monito 
di speranza per tutti: possiamo cambiare ed 
è possibile sciogliere tutti i nodi che rendono 
aggrovigliata la nostra vita. 
 
 
Beatrice Cordaro  
Storico dell’arte e curatore

Our artistic past is testimony to the fact that art is not 
just what is achieved through painting or sculpture. The 
artistic matter can be traced in everything that sur-
rounds us. 
We are children of conceptual art and poor art, artistic 
currents that have had the courage to go further, to see 
anything as a technical tool of creation. Nature can be-
come color, wood can become canvas, a branch can 
become an installation and the whole has the ability to 
have a meaning as strong as a painting or sculptor. 
Sharpening your gaze is perhaps what the public must 
do, open their minds and be able to grasp everything 
behind and at the basis of a work. 
Susi's works are works of art that have gone beyond 
painting, they have gone beyond large dimensions. 
They are small three-dimensional and scenographic 
works guided by a significant artistic philosophy. 
We are nature and nature is art and, like the cyclical 
nature of life, we, art and nature are held together by a 
solid circularity, and she, with her works, wants us to 
understand just this. 
At the base there is also a strong interest in the reco-
very of materials aimed at significantly reducing the en-
vironmental impact. 
Her works are not only the safeguard and exaltation of 
nature, a memory of our mother generating, there is in 
fact another track on which they travel, an experiential 
narrative track. 
In Dal nero al giallo, bramando leggerezza, for exam-
ple, the tangled thread signifies an articulated moment, 
black like that thread full of knots that heads towards 
the yellow object, the color of energy, of the desire for 
novelty, renovation. On the iconological level, the work 
is very strong, it is configured as a work capable of 
bringing everyone together, as a work that becomes a 
warning of hope for all: we can change and it is possi-
ble to untie all the knots that make our life tangled. 
 
Beatrice Cordaro 
Art historian and curator
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Quantum entanglement 
2019, tessitura, assemblaggio tulle e sabbia su legno, colore, 95 x 80 x 8 cm 

2019, weaving, tulle and sand assembly on wood, color, 95 x 80 x 8 cm
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Monocromia naturale - Abete (Abies) 
2020, tecnica mista su carta con polvere di caffè, 10 x 10 cm 

2020, mixed media on paper, coffee powder, 10 x 10 cm
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Dal nero al giallo, bramando leggerezza 
2021, legno, carta, lana, feltro, tempera 
2021, wood, paper, wool, felt, tempera, 40 x 62 x 2.5 cm

Monocromia naturale - Ranuncolo (Ranunculus) 
2020, tecnica mista su carta con polvere di caffè, 18x13 cm 
2020, mixed media on paper, coffee powder, 18 x 13 cm
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ULLA HASEN

Ulla Hasen presenta per la mostra virtuale “Future” quat-
tro opere (“No title 1326”, “No title 1327”, “No title 1328” 
e “No title 1330”) attraverso le quali vengono rappresen-
tati paesaggi astratti, come se fossero una miscela di 
strutture e modelli che evocano nell’artista ricordi pro-
fondi. Mediante il suo stile, Ulla racchiude inventiva e im-
maginazione, permettendo alla mente di interagire con 
una dimensione sconosciuta ed infinita di un universo 
fatto di autentica materia pittorica. In questo modo, riesce 
ad unire forme e colori creando una composizione arti-
stica dinamica. Lasciandosi trasportare dalla texture delle 
superfici di questi dipinti, l'artista imprime il  suo modo di 
vedere il mondo che la circonda. Uno dei punti importanti 
è l’armonia cromatica presente nelle opere: spicca net-
tamente il contrasto tra l’uso del nero con il bianco, e tra 
questi colori è il giallo a diventare quasi il protagonista, 
donando ad ogni tela una luminosità delicata. Inoltre, ogni 
pennellata e linea è in grado di superare il confine dei di-
pinti, generando un movimento d’insieme sorprendente 
e delineando la carica gestuale dell’artista. Il senso di 
astrazione è indissolubilmente legato al concetto di li-
bertà creativa e al desiderio di esprimere il proprio stato 
d’animo, oltre a coinvolgere pienamente il subconscio 
dell’osservatore. 
 
Alessia Perone 
Curatore d’arte e Art manager 

Ulla Hasen presents four artworks for the virtual exhibi-
tion “Future” (“No title 1326”, “No title 1327”, “No title 
1328” and “No title 1330”) through which abstract lan-
dscapes are represented, as if they were a mixture of 
structures and models that evoke deep memories in the 
artist. Using her style, Ulla encompasses inventiveness 
and imagination, allowing the mind to interact with an un-
known and infinite dimension of a universe made of au-
thentic pictorial matter. In this way, she manages to 
combine shapes and colors creating a dynamic artistic 
composition. By letting herself be carried away by the tex-
ture of the surfaces of these paintings, the artist imprints 
her way of seeing the world around her. One of the im-
portant points is the chromatic harmony present in the 
works: the contrast between the use of black and white 
stands out clearly, and among these colors it is yellow 
that almost becomes the protagonist, giving each canvas 
a delicate brightness. Furthermore, each brushstroke and 
line is able to overcome the boundaries of the paintings, 
generating a surprising overall movement and outlining 
the gestural charge of the artist. The sense of abstraction 
is inextricably linked to the concept of creative freedom 
and the desire to express one's mood, as well as fully in-
volving the observer's subconscious. 
 
 
Alessia Perone 
Art curator and  Art manager



 No title 1328 
2021, acrylic on paper, 58 x 42 cm 

2021, acrilico su carta, 58x42 cm

No title 1330 
2021, acrylic on paper, 48 x 36 cm 
2021, acrilico su carta, 48 x 36 cm
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No title 1326 
2021, acrylic on paper, 50 x 64 cm 
2021, acrilico su carta, 50 x 64  cm
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No title 1327 
2021, acrylic on paper, 42 x 58 cm 
2021, acrilico su carta, 42 x 58 cm
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VAIDA KACERGIENE 

Per la mostra virtuale “Future”, Vaida Kacergiene 
espone due dipinti (“A Duck in the Sunlight” e 
“Glory to the Sun”) e due fotografie (“Golden Sun-
light” e “Ocean and Island Friendship”). Ciò che 
unisce queste opere è senz’altro l’amore e il ri-
spetto per la Natura: infatti l’artista raffigura sulla 
tele o cattura le immagini col l’obbiettivo della sua 
macchina fotografica un’atmosfera così pura, idil-
liaca ed immersiva, in grado di travolgere il fruitore 
in ogni elemento rappresentato. Attraverso il suo 
stile, Vaida dà libera sfogo all’immaginazione e alla 
creatività, ma non solo: imprime determinati mo-
menti della giornata, descrivendo un particolare at-
timo e riuscendo ad attirare l’osservatore 
nell’universo naturale. Oltre a dipingere e a foto-
grafare la Natura come una delle forze inarrestabili, 
l’artista si focalizza sull’accostamento cromatico: 
ed è così che il blu e tutte le sfumature ad esso 
connesse si mescola all’arancione e al giallo, irra-

diando le opere di una grande luminosità. Un altro 
aspetto chiave risulta essere quel leggero dinami-
smo presente in ogni lavoro: Vaida lo rappresenta 
tra le onde del mare mentre si infrangono tra gli 
scogli o sulla spiaggia; oppure tra i giunchi mossi 
lievemente dal vento o nell’acqua di un laghetto 
mentre un’anatra forma dei cerchi concentrici. In 
tutto ciò, lo spettatore può beneficiare della linfa vi-
tale che emana ogni luogo, espandendo la propria 
cognizione percettiva al punto da diventare parte 
integrante delle opere. 
 
Alessia Perone 
Curatore d’arte e Art manager

A Duck in the Sunlight 
2022, acrylic on stretched can-

vas, 30 x 30 cm, unframed 
2022, acrilico su tela tesa, 30 x 

30 cm, senza cornice
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For the virtual exhibition “Future”, Vaida Kacergiene exhibits 
two paintings (“A Duck in the Sunlight” and “Glory to the Sun”) 
and two photographs (“Golden Sunlight” and “Ocean and Is-
land Friendship”). These artworks are undoubtedly united by 
love and respect for Nature: in fact the artist depicts on the 
canvases or captures the images with the lens of her camera 
an atmosphere so pure, idyllic and immersive, able to over-
whelm the observer in every element represented. Through 
her style, Vaida gives free rein to imagination and creativity, 
but there is more: she impresses certain moments of the day, 
describing a particular instant and managing to attract the vie-
wer into the natural universe. In addition to painting and pho-
tographing Nature as one of the unstoppable forces, the artist 
focuses on the chromatic combination: and this is how blue 
and all the shades connected to it create a mix with orange 
and yellow, radiating the artworks of a great brightness. Ano-
ther key aspect is the slight dynamism present in every work: 
Vaida represents it among the waves of the sea as they break 
between the rocks or on the beach; or among the reeds moved 
by the wind or in the water of a pond while a duck forms con-
centric circles. In this way, the viewer can benefit from the life-
blood that emanates from every place, expanding his/her 
perceptive cognition to the point of becoming an integral part 
of the artworks. 
 
Alessia Perone 
Art curator and  Art manager

Golden Sunlight 
2022, photograph 
2022, fotografia 
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Ocean and Island Friendship 
2022, photograph 
2022, fotografia
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Glory to the Sun 
2022, oil on stretched canvas, 
25 x 35 cm, unframed 
2022, olio su tela tesa, 25 x 35 
cm, senza cornice 
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VAIDA SAUDARGIENE

Vaida Saudargiene espone per la mostra virtuale 
“Future” le opere “Summertime” e “Town of the Fu-
ture”, entrambe dal forte impatto visivo e percet-
tivo. Mediante una palette cromatica molto vivace, 
l’artista parte da uno stile espressionista astratto 
fino al neo-espressionista, utilizzando diversi ma-
teriali e texture al fine di creare una rappresenta-
zione decisa ed energica. La sua personale 
concezione estetica consiste 
nell’osservare e percepire gli eventi che si susse-
guono nel corso della vita, al fine di estrapolare la 
parte più profonda, composta da pensieri e sensa-
zioni. La sua pittura si distingue da ogni forma pre-
stabilita, dove i sentimenti sono fortemente 
raffigurati attraverso colori che si fondono e si com-
binano liberamente secondo un ordine razionale, 
come se gli intrecci di linee e pennellate si esten-
dessero oltre i confini delle due tele. Le tonalità e 
le sfumature annesse sono il risultato diretto di una 
grande gestualità che cattura l’occhio incuriosito 
dello spettatore. All’interno dei dipinti è ben visibile 
un accostamento di figure che rendono le superfici 
pittoriche estremamente 
dinamiche. Fondamentale inoltre risulta essere 
l’aspetto geometrico: se nel primo quadro la com-
posizione si sviluppa in orizzontale, ove vengono 

impressi come un timbro elementi differenti; nella se-
conda opera l’artista opta per una città costruita in 
senso verticale, enfatizzando un senso di grandezza 
e di proiezione verso l’alto. 
Andando oltre i suoi limiti, Vaida Saudargiene è in 
grado di trovare sempre qualcosa di 
nuovo e di inesplorato, lasciandosi guidare sia dalle 
proprie emozioni che dall’istinto 
artistico. 
 
Alessia Perone 
Curatore d’arte e Art manager

Summertime 
2022, medium acrylic, followed 
by a glaze of matte varnish, 
71 x 91 x 1,5 
2022, acrilico medio, seguito da 
uno smalto di vernice opaca, 
71 x 91 x 1,5
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Vaida Saudargiene exhibits the ar-
tworks “Summertime” and “Town of 
the Future” for the virtual exhibition 
“Future”, both with a strong visual 
and perceptive impact. Using a 
very lively color palette, the artist 
starts from an abstract expressio-
nist style up to the neo-expressio-
nist, using different materials and 
textures in order to create a strong 
and energetic representation. Her 
personal aesthetic conception con-
sists in observing and perceiving 
the events that follow one another 
in the course of life, to extrapolate 
the deepest part composed of 
thoughts and sensations. Her pain-
ting stands out from any pre-esta-
blished form, where feelings are 
strongly depicted through colors 
that blend and combine freely ac-
cording to a rational order, as if the 
intertwining of lines and brushstro-
kes extended beyond the bounda-
ries of the two canvases. The tones 
and shades are the final result of a 
great gesture that captures the cu-
rious eye of the viewer. Inside the 
paintings, a juxtaposition of figures 
is clearly visible, making the picto-
rial surfaces extremely dynamic. 
The geometric aspect is also fun-
damental: if in the first painting the 
composition develops horizontally, 
where different elements are im-
pressed as a stamp; in the second 
work the artist opts for a vertical 
city, emphasizing a sense of magni-
tude and projection upwards. Going 
beyond her limits, Vaida Saudar-
giene is always able to find some-
thing new and unexplored, letting 
herself be guided by both her own 
emotions and artistic instinct.

Town of the Future 
2022, medium acrylic, followed 
by a glaze of matte varnish, 
60 x 90 x 3.5 cm 
2022, acrilico medio, seguito da 
uno smalto di vernice opaca, 
60 x 90 x 3,5 cm
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VALERI CRANSTON 

Valeri Cranston espone per la mostra vir-
tuale “Future” quattro incredibili opere (“Boi-
ling Springs”, “Magnetic”, “Reborn” e “Shine 
Through”) mediante le quali rappresenta fi-
gure e linee in constante movimento, come 
in un continuo ondeggiare che dà origine ad 
altre nuove forme. Questo piacevole dinami-
smo attira l’attenzione del fruitore: ed è così 
che Valeri riesci a plasmare una nuova sen-
sibilità artistica. Attraverso la sua tecnica e 
all’uso degli inchiostri, l’artista riesce a met-
tere in luce sia una versatilità che una tra-
sversalità della sua pratica estetica. Ogni 
cosa si mescola per creare un'esplosione di 
colore e vitalità: infatti, gioca un ruolo fonda-
mentale la scelta delle tonalità da utilizzare 
nella realizzazione di questi lavori, in quanto 
ogni sfumatura è legata l’una con l’altra e 
l’aspetto finale risulta essere assolutamente 
omogeneo ed equilibrato. Valeri offre la pos-
sibilità di contemplare i sui vortici colorati, 
ponendo in evidenzia numerose connessioni 
che si attraggono tra loro e che emergono 
dalle superfici pittoriche. Il contrasto tra le to-
nalità fredde e calde crea un armonioso ef-
fetto luminoso che proviene soprattutto dal 
centro di ogni opera e che si propaga fino 
alle estremità, rendendo partecipe ed attivo 
l'osservatore all’interno di questa un’atmo-
sfera mistica. Lo spettatore rimane incantato 
dalla purezza e dall’immensità dei colori e 
del movimento: tali aspetti lo accompagnano 
in un viaggio paradisiaco che tocca le pro-
fondità dell’anima. 
 
Alessia Perone 
Curatore d’arte e Art manager

Valeri Cranston exhibits for the virtual exhi-
bition “Future” four incredible works (“Boiling 
Springs”, “Magnetic”, “Reborn” and “Shine 
Through”) through which she represents fi-
gures and lines in constant movement, as in 
a continuous swaying that gives origin to 
other new forms. This great dynamism at-
tracts the attention of the viewer: and this is 
how Valeri is able to shape a new artistic 
sensibility. Through her technique and the 
use of inks, the artist emphasizes both a ver-
satility and a transversality of her aesthetic 
practice. Everything mixes to create an ex-
plosion of color and vitality: in fact, the 
choice of tones for the realization of these 
artworks plays a fundamental role, as all the 
nuances are linked to each other and the 
final appearance is absolutely homogeneous 
and balanced. Valeri offers the possibility of 
contemplating her colored vortices, highli-
ghting numerous connections that emerge 
from the pictorial surfaces and they attract 
the observer. The contrast between the cold 
and warm shades creates a harmonious light 
effect that comes above all from the center 
of each work and that spreads to the ends, 
making the viewer participate and active wi-
thin this mystical atmosphere. Everyone is 
enchanted by the purity and immensity of co-
lors and movement: these aspects accom-
pany him/her on a heavenly journey that 
touches the depths of the soul. 
 
Alessia Perone 
Art curator and  Art manager
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Reborn 
2021, Alcohol Ink on Yupo Paper, 11 x 14 inches (framed 16 x 20 inches) 
2021, Inchiostro ad alcool su carta Yupo, 11 x 14 pollici (con cornice 16 x 20 
pollici)
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Shine Through 

2022, Alcohol Ink on Yupo Paper, 11 x 14 inches (framed 16 x 20 inches) 
2022, inchiostro alcolico su carta Yupo, 11 x 14 pollici (con cornice 16 x 20 pollici)
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Boiling Springs 
2022, Alcohol Ink on Yupo Paper, 11 x 14 in-

ches (framed 16 x 20 inches 
2022, inchiostro alcolico su carta Yupo, 11 x 

14 pollici (con cornice 16 x 20 pollici

Magnetic 
2021, Alcohol Ink on Yupo Paper, 11 x 14 
inches (framed 16 x 20 inches) 
2021, inchiostro alcolico su carta Yupo, 11 
x 14 pollici (con cornice 16 x 20 pollici) 
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VICTORIA  V.

Victoria V. espone “The Brilliant” e “The Enig-
matic” per la mostra virtuale “Future”. Le sue 
opere sono un mix di esperienze visive reali e 
spirituali. Portano messaggi profondi veicolati 
dai numerosi elementi che l'artista decide di 
mostrare. I due dipinti sono collegati tra loro, 
non solo attraverso le sensazioni che evocano, 
ma anche grazie al dinamismo e alla vivacità 
che emanano. L'artista aggiunge alle sue tele 
diversi colori, come il blu e il rosso, così vividi 
da sembrare in continuo movimento: questo 
aspetto è fortemente visibile, quasi volesse 
dare un nuovo impulso alle superfici pittoriche. 
Si può notare un cambiamento radicale nella 
percezione dei vari aspetti che caratterizzano 
tali dipinti: in questo modo Victoria definisce il 
movimento e il suo sviluppo come una nuova 
visione del mondo. Tutto questo dinamismo 
nella sua arte accelera sensazioni e percezioni 
nello spettatore, il quale diventa un soggetto at-
tivo attirato all’interno delle opere mediante un 
vortice coinvolgente ed energico. L’artista de-
sidera far emergere dalle tele la struttura e la 
trama della materia pittorica, rendendola tangi-
bile. Cavalcando l’onda delle sue emozioni, 
Victoria si concentra sulla diversificazione della 
tecnica, dagli schizzi di pittura alle pennellate 
più corpose, al fine di rendere tali opere com-
plete sotto ogni punto di vista, e cercando di 
salvaguardare l'armonia complessiva di en-
trambe le immagini. È un tipo di arte che è gui-
data da un'espressività e da un gesto 
immediato che va oltre la concezione tradizio-
nale della pittura. Un'arte astratta e dinamica 
che sprigiona forza positiva ma allo stesso 
tempo è intrigante e travolgente. 
 
Alessia Perone 
Curatore d’arte e Art manager

Victoria V. exhibits “The Brilliant” and “The 
Enigmatic” for the virtual exhibition “Future”. 
Her artworks are a mix of real and spiritual vi-
sual experiences. They bring profound messa-
ges conveyed by the numerous elements that 
the artist decides to show. The two paintings 
are connected to each other, not only through 
the sensations they evoke, but also thanks to 
the dynamism and brightness they emanate. 
The artist adds different colors to her canvases, 
such as blue and red, so vivid that they seem 
to be in constant motion: this aspect is highly 
visible, as if she wanted to give a new impulse 
to the pictorial surfaces. A radical change can 
be seen in the perception of the various 
aspects that characterize these paintings: in 
this way Victoria defines the movement and its 
development as a new vision of the world. All 
this dynamism in her art accelerates sensations 
and perceptions in the viewer, who becomes an 
active subject inside the artworks through an 
engaging and energetic vortex. The artist wants 
to bring out the structure and texture of the pic-
torial material from the canvases, making it tan-
gible. Riding the wave of her emotions, Victoria 
focuses on the diversification of the technique, 
from paint drips to more thick brushstrokes, in 
order to make these works complete from 
every point of view, and trying to safeguard the 
overall harmony of both images. It is a type of 
art that is guided by an expressiveness and an 
immediate gesture that goes beyond the tradi-
tional conception of paint. An abstract and dy-
namic art that releases positive force but at the 
same time is intriguing and overwhelming. 
 
 
Alessia Perone 
Art curator and  Art manager
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The Brilliant 
2022, acrylics, textu-
red paste and stones 
on stretched canvas, 
80 x 100 cm 
2022, acrilici, pasta 
strutturata e pietre su 
tela tesa, 80 x 100 cm 

The Enigmatic 
2022, acrylics, pig-

ments, textured paste 
and stones on stret-

ched canvas, 80 x 100 
cm 

2022, acrilici, pigmenti, 
pasta strutturata e pie-

tre su tela tesa, 80 x 
100 cm 
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WIOLA WABNIC-RYDZ

Spesso ci si avvicina alla pittura perché si 
sente la necessità di capire, di trovare rispo-
ste, di sciogliere dubbi che ci attanagliano, 
o per scoprire cose nuove e guardare il 
mondo da punti di vista del tutto nuovi. 
Wiola si è avvicinata alla pittura proprio per 
molti di questi motivi elencati, lei ha sentito 
l’esigenza di trovare nuove risposte e la pit-
tura le è venuta in suo aiuto. 
Nello scegliere i soggetti delle sue tele, 
Wiola si lascia trasportare dalla vita, si af-
fida a tutto ciò che la circonda, e quello che 
per noi è banale diventa per lei punto d’ap-
piglio per creare storie, le sue storie fatte di 
immagini e colori. 
Le sue tele sono come specchi o pagine di 
libri per lo spettatore, Wiola cerca di ren-
dere le sue tele libere, libere da argomenti 
troppo strutturati: offre l’input così che chi le 
osserva possa leggere storie sempre di-
verse, o rivedersi nelle tele o ancora vagare 
con l’immaginazione liberamente. 
Le sue tele, infatti, non hanno alcun titolo e 
questo proprio per dare massima libertà 
nell’ intravedere i significati più vari, perché 
l’arte in fin dei conti è questo: è trasporto e 
libertà, è uno specchio dove vedersi, è in-
terpretazione. 
Nelle opere di Wiola ho rintracciato un’es-
senza spirituale che aiuta il pubblico a que-
ste letture libere e che ha la capacità di 
attirare a sè, come un magnete, chi le os-
serva. 
Quello di Wiola è uno stile che fonde 
astratto e figurativo, dove fisionomie poco 
visibili si irradiano in una distesa di croma-
tismi ora pieni e ora sfumati. 
Le opere di Wiola mostrano come si possa 
trovare una via di mezzo stilistica, ma so-
prattutto dimostrano come le opere d’arte 
non siano solo la voce del pittore, ma la 
voce di tutti. 
 
 
Beatrice Cordaro  
Storico dell’arte e curatore 
 

Often we approach painting because we feel the 
need to understand, to find answers, to dissolve 
doubts that grip us, or to discover new things 
and look at the world from completely new 
points of view. 
Wiola approached painting for many of these 
reasons listed, she felt the need to find new an-
swers and painting came to her aid. 
In choosing the subjects of her canvases, Wiola 
lets herself be carried away by life, she relies on 
everything that surrounds her, and what is banal 
for us becomes for her a foothold to create sto-
ries, her stories made of images and colors. 
His canvases are like mirrors or pages of books 
for the viewer, Wiola tries to make his canvases 
free, free from overly structured arguments: she 
offers the input so that the observer can read al-
ways different stories, or see himself again on 
the canvases or even more, wander with the 
imagination freely. 
Her canvases, in fact, have no title and this pre-
cisely to give maximum freedom in glimpsing 
the most varied meanings, because art in the 
end is this: it is transport and freedom, it is a mir-
ror in which to see oneself, it is interpretation.  
In Wiola's works I have traced a spiritual es-
sence that helps the public in these free rea-
dings and that has the ability to attract to itself, 
like a magnet, those who observe them. 
Wiola's is a style that blends abstract and figu-
rative, where barely visible physiognomies ra-
diate in an expanse of colors that are now full 
and now nuanced. 
Wiola's works show how a stylistic middle 
ground can be found, but above all they demon-
strate how works of art are not only the voice of 
the painter, but the voice of everyone. 
 
Beatrice Cordaro 
Art historian and curator 
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No 4 

2022, acrylic and oil paints, mixed technique, gold flakes, 60 x 80 cm 
2022, colori acrilici e ad olio, tecnica mista, scaglie d'oro, 60 x 80 cm
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No 3 

2022, acrylic and oil paints, mixed technique, gold flakes, structural mass, 60 x 90 cm 
2022, colori acrilici e ad olio, tecnica mista, scaglie d'oro, massa strutturale, 60 x 90 cm
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No 2 
2022, acrylic, ink and water-

color, mixed technique, 
structural mass, 60 x 80 cm 

2022, acrilico, china e ac-
querello, tecnica mista, 

massa strutturale, 60 x 80 
cm

No 1 
2022, acrylic, ink and water-

color, mixed technique, 
structural mass, collage, 
gold flakes, 81 x 100 cm 

2022, acrilico, inchiostro e 
acquerello, tecnica mista, 

massa strutturale, collage, 
scaglie d'oro, 81 x 100 cm
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ZLATAN WOSZEROW

Zlatan Woszerow espone per la mostra virtuale “Future” quattro opere 
(“Alternatively”, “Ocean beach”, “Spots” e “Storm in the workshop”), me-
diante l’uso di un eccellente strumento di sperimentazione, ossia quello 
della pittura digitale. La sua ricerca lo ha portato a valorizzare al meglio i 
colori, gli accostamenti tra loro così come i movimenti delle varie texture 
raffigurate. L'interesse per la creazione di opere da cui emergono immagini 
forti e nitidi attraverso tonalità vibranti, spinge sia l'artista che l'osservatore 
ad immergersi in ogni superficie pittorica digitale, traendo energia positiva 
e gioia. Inoltre, stimolando l'immaginazione, Zlatan desidera innescare un 
processo sensoriale visivo: infatti, le diverse rappresentazioni sono basate 
su una struttura dinamica, esaltando una grande carica energetica, come 
se ogni opera riuscisse a prendere vita. L’artista crea una connessione tra 
i numerosi elementi, sottolineando le forme, i movimenti, la luce e i colori: 
ogni cosa entra in contatto con la mente del fruitore. E l'ondeggiare per-
petuo di linee, segni e pennellate digitali dà origine a nuove figure che si 
fondono l'una nell’altra. Viene messa in scena una luminosità avvolgente 
che irradia tutte e quattro i dipinti: questo aspetto unito ad un ricco croma-
tismo creano un'atmosfera assolutamente suggestiva. Zlatan Woszerow 
offre l'opportunità di contemplare una realtà dimensionale diversa, aiu-
tando lo spettatore ad interiorizzare una nuova ideologia dell’immagina-
zione. 
 
Alessia Perone 
Curatore d’arte e Art manager

Alternatively 
2022, digital painting on canvas, 
100 x 80 cm 
2022, disegno digitale su tela, 100 
x 80 cm 
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Storm in the workshop  
2022, digital painting on canvas, 80 x 90 cm 

2022, disegno digitale su tela, 80 x 90 cm
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Zlatan Woszerow exhibits four works for the virtual exhibition “Future” 
(“Alternatively”, “Ocean beach”, “Spots” and “Storm in the workshop”), 
through the use of digital paint, which is an excellent technological tool 
to create impressive paintings. His research led him to make the most 
of the colors, the combinations between them as well as the movements 
of the various textures depicted. The interest in the creation of artworks 
from which a strong and clear images emerge through vibrant shades, 
pushes both the artist and the observer to immerse themselves in every 
digital pictorial surface, drawing positive energy and joy. Furthermore, 
by stimulating the imagination, Zlatan wants to trigger a visual sensory 
process: in fact, the different representations are based on a dynamic 
structure, enhancing a great energetic charge, as if each work could 
come to life. The artist creates a connection with the numerous ele-
ments, emphasizing the shapes, movements, light and colors: every-
thing comes into contact with the mind of the viewer. And the perpetual 
swaying of digital lines, signs and brushstrokes gives rise to new figures 
that blend into each other. An enveloping brightness is staged that ra-
diates all four paintings: this aspect combined with a rich chromatism 
create an absolutely suggestive atmosphere. Zlatan Woszerow offers 
the opportunity to contemplate a different dimensional reality, helping 
the observer to internalize a new ideology of the imagination. 
 
 
Alessia Perone 
Art curator and  Art manager

Ocean beach  
2022, digital painting on canvas, 
100 x 80 cm 
2022, disegno digitale su tela, 
100 x 80cm 
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Spots 
2022, digital painting on canvas, 80 x 90 cm 
2022, disegno digitale su tela, 80 x 90 cm 



Grazie

Thanks

Beatrice Cordaro - Alessia Perone



ALEXANDRA KORDAS  

CLAUDIA HERNANDEZ BRITO 

ELENA CAVANNA X 

ELENA ROMANINI 

GIUSEPPINA INSINGA 

GRO HEINING 

JULIE MANTIS - 

KAMPSKI 

KATHY STANLEY 

KSENIYA REDINA 

KUMIKO MATSUSHIMA 

LILY DIMCHEVA 

LIS ENGEL 

LORETTA AGOSTINI -  

MARTA CARCELLER MASSANA 

MARTINA CAPOCASA 

NICHOLAS P. KOZIS 

NINA ENGER 

PETTER BRORSON EDH 

SUSAN BAGRATIONOFF 

SUSI RICAUDA AIMONINO 

ULLA HASEN 

VAIDA KACERGIENE 

VAIDA SAUDARGIENE 

VALERI CRANSTON 

VICTORIA V. 

WIOLA WABNIC-RYDZ 

ZLATAN WOSZEROW

ARTISTI / ARTISTS




