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Résumé
Questa lettera incrocia il dibattito che da tempo è in corso tra studiosi e operatori sul design. L’arte, dall’al-
to del suo nobile primato, ispira e migliora il prodotto industriale, al fine di dargli un contributo anche 
di facilitazione commerciale oltre che di identità al gusto del contemporaneo. Il design artistico, che ne è 
l’elevazione più creativa, acquisisce così il diritto a entrare negli spazi espositivi istituzionali, ponendosi in 
posizione autonoma e non ancillare, proprio per la sua diversa funzione rispetto all’opera d’arte. (gnc)

Arte e design 

Anche nel campo del design, come per la moda, la pubblicità e il cinema, la relazione con l’arte è 
simbiotica ed evolutiva fino a condurre alla nascita dell’arte programmata e del design artistico.

In una recente intervista ad Alessandro Mendini, alla domanda su quale sia il confine tra design e 
arte contemporanea, l’artista spiega che “il rapporto fra design e arte è come il movimento di un pen-
dolo: agli estremi le due discipline sono isolate, ma lungo il percorso stanno assieme, senza soluzione 
di continuità”, per giungere infine a definire il design come “l’insieme degli attrezzi che compongono 
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il palcoscenico della vita degli uomini” e l’arte 
contemporanea “la ricerca dell’anima di quella 
vita” (G. Crepaldi, Tra Decor e Decus, cos’è arte 
e cosa semplice oggetto?, in “Panorama.it”, 10 di-
cembre 2007, con un’intervista ad Alessandro Men-
dini: http://societa.panorama.it/Tra-Decore-Decus-
cos-e-arte-e-cosa-semplice-oggetto).

Già negli anni sessanta e agli inizi degli anni 
settanta, Bruno Munari ne aveva indagato il 
rapporto. Nel 1966, nel saggio Arte come me-
stiere (B. Munari, Arte come mestiere, Laterza, Ro-
ma-Bari 1966), Munari approfondisce temi quali 
designer e stilisti, visual design, graphic design, 
industrial design e design di ricerca.

“Si rende oggi necessaria un’opera di demo-
lizione del mito dell’artista-divo che produce 
soltanto capolavori per le persone più intelli-
genti […]. È necessario che l’artista abbandoni 
ogni aspetto romantico e diventi un uomo atti-
vo fra gli altri uomini, informato sulle tecniche 
attuali, sui materiali e sui metodi di lavoro e, 
senza abbandonare il suo innato senso estetico, 
risponda con umiltà e competenza alle doman-
de che il prossimo gli può rivolgere.” (http://
www.munart.org/). Il design utile, ma al tempo 
stesso estetico, gradevolmente apprezzato dal 
pubblico.

Cinque anni dopo, nel suo saggio Artista e 
designer (B. Munari, Artista e designer, Laterza, 
Roma-Bari 1971), Munari spiega la differente 
funzione del design rispetto all’arte e la diver-
sa aspirazione che spinge l’artista a creare e il 
designer a realizzare oggetti di uso comune: “il 
sogno dell’artista è comunque quello di arrivare 
al Museo, mentre il sogno del designer è quello 
di arrivare ai mercati rionali”.

Bruno Munari, nel corso delle sua epica le-
zione all’Università a Venezia, apre un dibattito 
con gli studenti e propone delle definizioni an-
che per capire la differenza tra moda e design, 
da un lato, e arte e design, dall’altro (Bruno Mu-
nari, Venezia 1992, una lezione all’università; Defi-
nizioni, in http://www. youtube.com/watch?feature

=endscreen&NR=1&v=iFlZRQrjInw).

La differenza tra design e moda, ad esempio, 
sta nel fatto che il designer produce per i tem-
pi lunghi (la “sedia sdraio” vince il “Compas-
so d’Oro degli ignoti”. Sono oggetti di design, 
il leggio degli spartiti musicali, la lampada da 
garage col gancio e la gabbietta, il lucchetto 
di ottone che passa nella saracinesca); mentre 
lo stilista produce per i tempi brevi legati alla 
stagionalità delle collezioni, secondo la regola 
dell’“U.S.A. e jett”.

Il design è l’essenzialità della forma, non de-
corazione che passa il suo tempo.

Poi c’è l’arte: quando i designer iniziano un 
progetto partono dall’arte, dall’“ idea artistica”, 
ma incontrano il limite tecnico che non consen-
te loro di realizzare in concreto “l’idea che ave-
vano in mente di fare” (Bruno Munari, Venezia 
1992, una lezione all’Università: Compasso d’oro 
a ignoti, in http://www.youtube.com/watch?v=G-
yBeMEy-La4).

Gli artisti hanno stile. L’artista quello che fa 
lo fa “in stile”, altrimenti non è riconosciuto dai 
mercanti.

L’arte produce per i tempi eterni.

Sempre nelle sue lezioni veneziane, Bru-
no Munari ci spiega un passaggio importante 
per capire il rapporto tra arte e design, anche 
in senso giuridico: la fantasia permette di pen-
sare (non inventare, perché altrimenti si parla 
di invenzione che produce qualcosa che prima 
non c’era, ma senza problemi estetici), pensare 
a qualche cosa che prima non c’era senza alcun 
limite, nel senso che posso anche pensare con 
la fantasia a cose non realizzabili praticamente. 
Poi c’è la creatività, che usa sia la fantasia sia 
l’invenzione per produrre qualche cosa che pri-
ma non c’era, ma che sia praticamente realizza-
bile e funzionante. Infine c’è l’immaginazione, 
che è quella facoltà che permette alle persone di 
immaginare quello che la fantasia, l’invenzione 
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e la creatività producono (Bruno Munari, Venezia 
1992, una lezione all’Università: Fantasia, in http://
www.youtube.com/watch?v=yZqE8h3hPPk&featu
re=related; B. Munari, Fantasia, Invenzione, crea-
tività e immaginazione nelle comunicazioni visive, 
Laterza, Roma-Bari 2012 (I ed. 1977)). E non tutti 
hanno immaginazione.

Per Mari, l’arte non è il “pasticcio dei colori 
o delle cose”: molti tra giovani e meno giovani 
“realizzano, abortiscono, producono delle for-
me senza capire bene quello che fanno”; l’arte 
è un archetipo, una “qualità quasi divina” (Vi-
deointervista, con testimonianze di Andrea Branzi 
e Ettore Sottssas, in occasione della mostra perso-
nale “Questo non è uno scolapasta”, Trieste, aprile-
maggio 2006, curata da Alessio Bozzer, Beatrice 
Mascellani e Marco Minuz, in http://www.youtube.
com/watch?v=yCAsmm9L8o4&playnext=1&list=
PL7B9EF5F5AE24F5C7&feature=results_video).

Bruno Munari
Bali, 1958
Lampada da tavolo
41,5 x 29,5 x 30,3 cm
Prodotto da Danese, Milano

Nel 2008 inaugura a Torino la mostra “L’arte 
del design”, dedicata a Enzo Mari, che mesco-
la il suo lavoro di artista a quello di designer. 
Come ci racconta Mari, in una videointervista 
pubblicata su YouTube, i primi grandi proget-
tisti erano umanisti, non c’era nessuna scuola 
di design, non c’erano riviste di design e non 
c’erano libri; i designer pensavano a “proget-
ti per l’uomo”, non per come è, ma per come 
dovrebbe essere. “Il design risulta efficace se 
cambia i comportamenti. Il risultato è stato 
che quando mi è arrivato sul tavolo il porta-
cenere io ho smesso di fumare” (L’intervista a 
Enzo Mari, in occasione della mostra torinese, è 
pubblicata su YouTube: http://www.youtube.com/
watch?v=gv8ZqgZN9-o&playnext=1&list=PL7B9
EF5F5AE24F5C7&feature=results_main).

Enzo Mari
Paros D1, H, M, 1964

Serie di vasi e posaceneri in marmo e pietra
Prodotto da Danese, Milano

Accanto al rapporto arte e design, artistico o 
industriale che sia, tuttavia, esiste un’ulteriore 
disciplina, quella dell’artigianato artistico.

Come osserva il designer-poeta (Philippe Da-
verio, Palermo Design Week 2009, in http://www.
youtube.com/watch?feature=endscreen&NR=1&v
=Vf1Np-SKT-U) Ugo La Pietra in una recente 
videointervista pubblicata su YouTube (Videoin-
tervista all’architetto Ugo La Pietra, presso il suo 
studio di Milano nel maggio del 2009. Intervista: 
Alessandra Giacardi; fotografia riprese: Massimo 
Ferrando; montaggio: Christian Masuero. Il video è 
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stato proiettato in occasione di “Ceramiche Mediter-
ranee - Mostra di Ugo La Pietra”, a cura di Riccardo 
Zelatore, Albissola Marina, giugno 2010, in http://
www.youtube.com/watch?v=AK_jA67o5hM), il 
design è una disciplina giovane. In passato, il 
design nasce con gli architetti: negli anni cin-
quanta Gio Ponti introduce alla facoltà di archi-
tettura l’insegnamento dell’architettura degli 
interni (interior design), che mette in relazione 
gli oggetti e l’ambiente, non un design, come 
oggi è inteso, che privilegia l’oggetto in sé con-
siderato.

tizzando il concetto dell’“oggetto industriale”, 
impoverendo l’attività dell’artigianato, che non 
suscitava più interesse.

Gio Ponti
Macchina per il caffè La Cornuta, 1948
Produzione La Pavoni, Milano

Rispetto ad altre discipline, secondo Ugo La 
Pietra, nel design industriale di oggi, che è fo-
calizzato sulla produzione industriale dell’og-
getto, manca l’attenzione verso la ricerca.

Ci si chiede allora come sia cresciuto il de-
sign in questi anni pur non dedicandosi alla ri-
cerca: il design è cresciuto parassitando spesso 
le aree creative limitrofe.

A partire dagli anni cinquanta, per Ugo La 
Pietra, la disciplina del design ha sempre più 
escluso quella che era l’eredità delle arti appli-
cate (artigianato artistico o arti decorative), mi-

Ugo La Pietra
Libreria “uno sull’altro”, 1968

Produzione Poggi, Pavia

Negli anni sessanta, il gruppo degli architet-
ti radicali era contro questo concetto di interior 
design internazionale adattabile a qualsiasi am-
biente (tipo Ikea o Habitat) e rivalutava invece 
il design detto territoriale, legato alle sue quali-
tà e risorse locali (genius loci) e improntato al 
recupero della manualità e delle tecniche tradi-
zionali (A tale proposito Ugo La Pietra ricorda il 
documento-manifesto della Global Tools (1972)).

Fino a quando le realtà artigianali sono state 
frequentate dalla “cultura del progetto”, le stes-
se sono state animate da una certa vivacità di 
pensiero (Si pensi a Gio Ponti, che negli anni cin-
quanta scambiava con gli artigiani le proprie idee 
progettuali per realizzarle in un accrescimento co-
mune), ma, con gli anni ottanta, l’artigianato ar-
tistico subisce un drastico impoverimento cul-
turale dettato dal suo abbandono a favore della 
produzione di massa, fino a quando, a partire da 
questo decennio, il design ritorna a interessarsi 
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all’artigianato artistico e alla produzione anche 
di oggetti unici e non su scala industriale.

Questo ha fatto sì che in un momento di ri-
flusso e di crisi economica e di mercato, come 
quello attuale, il design trovasse nell’artigia-
nato artistico ulteriori risorse. È interessante 
notare come i pezzi di Ugo La Pietra riportano 
incisa sia la sua firma sia quella dell’artigiano, 
proprio per attribuire al risultato finale tanto il 
valore tecnico infuso dall’artigiano che lavora 
al pezzo quanto quello dell’artista che ha ideato 
il “progetto” della creazione (La Pietra parla in 
questo senso di “progetto dolce”, quello che viene 
consegnato all’artigiano e non traumatico, che deve 
entrare nella tecnica artigianale e da lì proseguire 
fino alla realizzazione del manufatto, in Videointer-
vista all’architetto Ugo La Pietra, cit. supra).

Arte non è artigianato, così come artigianato 
non è design: quello che accomuna queste tre 
discipline è la “cultura del fare”, nel senso che 
l’arte negli anni sessanta e settanta si era allon-
tanata dalla cultura del fare (era diventata sem-
pre più concettuale), mentre oggi ha ritrovato 
un rapporto con la materia.

Così, allo stesso modo, oggi, il mondo del 
design sta rivalutando il valore dei materiali 
tradizionali, mentre l’artigianato artistico sta 
riscoprendo il valore importante dell’autopro-
duzione propria dell’individuo-azienda.

Sotto il profilo giuridico, arte e design sono 
due discipline autonome, entrambe disciplinate 
dalla legge sul diritto d’autore - il design indu-
striale è tutelato come opera dell’ingegno a ca-
rattere creativo ove presenti l’ulteriore carattere 
del “valore artistico” (Così, si veda l’articolo 2, 
comma 1, n. 10 della Legge Autore che tutela le 
opere del disegno industriale che presentino di per 
sé carattere creativo e valore artistico); viceversa è 
protetto sulla base delle norme che disciplinano 
i disegni e i modelli nel quadro della protezione 
della proprietà industriale.

Così, in un singolare caso accaduto alla Bien-
nale di Venezia 2009, l’artista tedesco Tobias 
Rehberger, che è stato premiato con il Leone 
d’Oro alla carriera, ha realizzato una installa-
zione alla caffetteria di Palazzo delle Esposi-
zioni che ricorda molto la precedente opera di 
design dell’artista tedesco Markus Benesch in-
titolata Colorflage realizzata per il Salone del 
Mobile (2006) (M. Pirrelli, Dov’è la differenza tra 
i pallini, in “Il Sole 24 Ore”, “Plus 24 - ArtEconomy 
24”, 3 ottobre 2009, con un’intervista a S. Stabile). 

Tobias Rehberger
Spazio bar ai giadini

Caffetteria di Palazzo delle Esposizioni
Biennale di Venezia, 2009

Markus Benesch
Colorflage, Wallpaper & Furniture collection

Monaco, Germania, 2004
© Markus Benesch Creates
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Infatti Markus Benesch sviluppa la produzione 
di design, al limite tra il design artistico e indu-
striale, realizzando il tema optical per diversi 
ambienti: un intreccio di oggetti di design e ar-
chitettura di interni che modificano la percezio-
ne visiva degli ambienti esistenti, come a creare 
uno spazio mimetico (camouflage) che proietta 
gli stessi motivi su tutti gli oggetti.

Un caso che fa riflettere sul rapporto tra arte 
contemporanea e design.

Se è vero che l’uso dei “pallini” in arte non 
è una novità - si pensi al citato caso dell’artista 
Yayoi Kusama o di Damien Hirst (Dots) - , al 
di là delle ipotesi di incontri fortuiti, che in arte 
e in design sono frequenti (inventare qualcosa 
di nuovo oggi è veramente difficile, posto che 
è stato fatto di tutto), può accadere che opere 
d’arte e di design traggano ispirazione l’una 
dall’altra o da altre opere preesistenti, dello 
stesso genere o di genere diverso.

Ma oggi, dove la linea di demarcazione tra 
arte e design è sempre più fugace e labile, arte 
e design possono ancora essere considerate cre-
azioni indipendenti che, pur soddisfacendo in 
egual misura interessi culturali e artistici, biso-
gni funzionali ed estetici, non interferiscono tra 

loro sul mercato? Le opere d’arte e gli oggetti di 
design, collocandosi nello stesso contesto, tal-
volta anche nella medesima corrente stilistica, 
sono entrambi esposti nei principali musei: il 
MoMA di New York ha un’intera collezione de-
dicata al design e all’architettura; spesso design 
e arte sono venduti negli stessi spazi espositivi, 
come nel caso di Memphis, la cui libreria Carl-
ton è esposta al Met di New York.

Così, nell’indagare la sussistenza del requi-
sito del valore artistico di un prodotto di design 
non si tiene conto del successo ottenuto dal de-
signer, ma occorre fare riferimento alle caratte-
ristiche proprie dell’oggetto al momento della 
sua creazione.

L’inserimento del prodotto in una corrente 
artistica, la presenza in musei d’arte contempo-
ranea, l’accreditamento della sua tendenza stili-
stica con il perdurare del successo del prodotto 
presso il pubblico e gli ambienti culturali sono 
tutti elementi essenziali per la giurisprudenza, 
che consentono di valutare il gradiente artisti-
co nel design, in quanto ancorano il giudizio a 
criteri di obiettività senza spostare il momento 
valutativo in ambito esterno e successivo dell’o-
pera.

Altra protezione è invece accordata all’inte-
rior design, che può essere tutelato come dise-
gno od opera dell’architettura (articolo 2, com-
ma 1, n. 5 della Legge Autore) quando evidenzi 
una combinazione progettuale complessa di 
vari elementi d’arredo che evochino un effettivo 
respiro architettonico.

A differenza dell’oggetto di design, gli “in-
terni” sono protetti anche in assenza del requi-
sito del “valore artistico”, essendo sufficiente la 
“creatività” della combinazione degli elementi. 
A loro volta, i singoli elementi possono essere 
anche protetti come opere del disegno industria-
le se dotati di “valore artistico” o come disegni 
e modelli industriali.

Yayoi Kusama
Veduta parziale mostra Studio Guenzani 2001
Foto©Roberto Marossi.
Courtesy Studio Guenzani, Milano
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Il design nel diritto d’autore

La legge sul diritto d’autore (legge 22 aprile 
1941, n. 633 e succ. mod., “LA”) tutela le opere 
del disegno industriale che presentino di per sé 
carattere creativo e valore artistico (art. 2, n. 10 
LA). La medesima legge detta norme specifiche 
per le opere del disegno industriale realizzate 
nell’ambito del rapporto di lavoro subordinato 
(art. 2-ter LA) per le quali i diritti di sfruttamen-
to economico sorgono direttamente in capo al 
datore di lavoro. 

La durata dei diritti d’autore (economici) con 
riguardo al disegno industriale dotato di valore 
artistico è pari a tutta la vita del designer e fino 
a settant’anno dopo la sua morte (art. 25 LA e 
art. 44 del codice della proprietà industriale, 
“CPI”); mentre l’art. 139 CPI disciplina l’esten-
sione della protezione autoriale per le opere del 
design divulgate prima del 19 aprile 2001.

L’attuale normativa a protezione del disegno 
industriale prende vita dalla direttiva 98/71/
CE che ha ammesso il cumolo della protezione 
dell’opera del design industriale sia come dise-
gno o modello (in Italia, artt. 31 – 44 CPI e artt. 
237 – 241 CPI) sia come opera dell’ingegno tu-
telata dal diritto d’autore. 

È stato così superato il criterio della scindi-
bilità (ovvero la possibilità di separare l’opera 
d’arte applicata dal prodotto al quale era as-
sociata per godere della protezione accordata 
dal diritto d’autore): infatti, prima della entra-
ta in vigore della direttiva 98/71/CE il disegno 
industriale poteva godere di protezione solo 
ove avesse una “autonoma funzione estetica”, 
escludendo la protezione autoriale di forma 
(tridimensionale). La giurisprudenza formatasi 
negli anni Novanta aveva infatti escluso la pro-
tezione in base alle norme sul diritto d’autore 
anche a oggetti del design storico, come la cele-
bre Chaise Longue LC4 dell’architetto francese 
Charles-Edouard Jeanneret, detto Le Corbusier, 
disegnata con Pierre Jeanneret e Charlotte Per-

riand nel 1928 e resa celebre dal 1965 da Cas-
sina S.p.A..

© LC4, Cassina, I Maestri, 1928, Chaise Longue, 
Le Corbusier, in produzione dal 1965

Con le più recenti sentenze e, in particolare, 
con le sentenze che hanno interpretato l’art. 239 
CPI, sulla disciplina transitoria della protezione 
riconosciuta dal diritto d’autore alle opere del 
disegno industriale, è affermato che la tutela au-
toriale del design è conferita ai sensi dell’art. 2, 
n. 10 LA a prescindere dal fatto che esse siano 
mai state registrate come disegni e modelli. In 
base a tale giurisprudenza oggetti del design, 
come le opere di Le Corbusier (prodotte da 
Cassina S.p.A.), la lampada da terra Arco dise-
gnata da Achille e Pier Giacomo Castiglioni e 
prodotta da Flos S.p.A., oggetti di design pro-
dotti da Vitra, sono stati giudicati proteggibili in 
base alla normativa sul diritto d’autore.

© Vitra Design Museum
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 Ma in che cosa consiste la disciplina tran-
sitoria della protezione riconosciuta dal diritto 
d’autore al design? L’art. 239 CPI (limiti alla 
protezione accordata dal diritto d’autore), come 
più volte modificato, attualmente prevede che la 
protezione accordata ai disegni e modelli ai sen-
si dell’ articolo 2, n. 10 LA, comprenda anche le 
opere del disegno industriale che, anteriormente 
alla data del 19 aprile 2001, erano, oppure erano 
divenute, di pubblico dominio. La norma preve-
de una eccezione a favore di terzi, che abbiano 
fabbricato o commercializzato, nei dodici mesi 
anteriori al 19 aprile 2001, prodotti realizzati 
in conformità con le opere del disegno indu-
striale allora in pubblico dominio, i quali non 
rispondono della violazione del diritto d’auto-
re compiuta proseguendo questa attività anche 
dopo tale data, limitatamente ai prodotti da essi 
fabbricati o acquistati prima del 19 aprile 2001 
e a quelli da essi fabbricati nei tredici anni suc-
cessivi a tale data e purché detta attività si sia 
mantenuta nei limiti anche quantitativi del preu-
so. Si trattava dunque di un “periodo di grazia”, 
portato da 5 a 13 anni (articolo 22-bis, comma 
1 del D.L. 29 dicembre 2011, n. 216, convertito 
con modificazioni in Legge 24 febbraio 2012, 
n. 14), a favore di chi, prima del 19 aprile 2001, 
aveva prodotto o messo in commercio copie del 
design. Tale “periodo di grazia” è pertanto sca-
duto il 19 aprile 2014.

Il valore artistico, accanto al requisito della 
creatività, attribuisce all’oggetto d’uso che non 
si limiti a possedere un gradiente estetico la tu-
tela del diritto d’autore. Ma come accertare tale 
valore? La dottrina ha elaborato alcuni criteri e 
indici di indizio che sosterrebbero l’attribuzione 
del valore artistico all’oggetto del design, come 
ad esempio il riconoscimento da parte della co-
munità del valore stesso dell’opera del design, 
l’appartenenza dell’oggetto a collezioni muse-
ali, sia di arte contemporanea che di design (si 
pensi alla sezione Architecture & Design del 
MoMA, al Metropolitan Museum of Art o al Vi-
tra Design Museum).

Ulteriori indizi per l’attribuzione del valo-
re artistico al design sono costituiti dal conse-
guimento di premi di design, dal parere della 
critica anche artistica, dall’inserimento degli 
oggetti di design in pubblicazioni d’arte, dalla 
vendita degli oggetti presso case d’aste d’arte 
contemporanea come Christie’s e Sotheby’s ol-
tre che in gallerie d’arte contemporanea, oltre 
che dalla appartenenza a un determinato movi-
mento artistico come Bauhaus o Memphis.

Libreria “Carlton”, 1981
Ettore Sottsass, designer; 

Memphis-Milano s.r.l., produttore
Legno, laminato plastico; 194.9 x 189.9 x 40 cm

John C. Waddell Collection, 
donazione di John C. Waddell, 1997 (1997.460.1ab)

© Metropolitan Museum of Art di New York

© Museo dell’arredo contemporaneo di Russi (Ravenna) 
la struttura architettonica del museo è stata realizzata 

su progetto del celebre designer Ettore Sottsass
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quisito del valore artistico - oltre al carattere 
della creatività - il giudizio debba basarsi su cri-
teri oggettivi, verificabili e non arbitrari, e deb-
ba rilevare la percezione che di una determinata 
opera del design possa essersi consolidata nella 
collettività e in particolare negli ambienti cul-
turali in senso lato. In tale prospettiva acquista 
particolare positiva significatività della qualità 
artistica di un’opera del design il diffuso rico-
noscimento che più istituzioni culturali abbiano 
espresso in favore dell’appartenenza di essa a 
un ambito di espressività che tragga fondamen-
to e che costituisca espressione di tendenze e 
influenze di movimenti artistici.

© Museo dell’arredo contemporaneo di Russi 
(Ravenna), la collezione (1880 - 1980) 
raccolta dal fondatore, Raffaello Biagetti

© Museo dell’arredo contemporaneo di Russi
(Ravenna), G. T. Rietweld 1934

© LC1, Cassina, I Maestri, 1928, 
Fauteuil à dossier basculant, Le Corbusier, 

in produzione dal 1965

La giurisprudenza più recente (Tribunale di 
Milano n. 2311/14 del 17 febbraio 2014 nella 
causa Cassina S.p.A. c. High Tech S.r.l.) ha af-
fermato che per valutare la sussistenza del re-

La newsletter ART&LAW ha scopi unicamente informativi e non costituisce parere legale. Se desiderate ricevere via e-mail la nostra 
newsletter o maggior informazioni contattateci al seguente indirizzo: eventi@negri-clementi.it. Se, in futuro, non desiderate più ricevere 
la nostra newsletter, fate clic qui.
© 2012 - 2015 Negri-Clementi Studio Legale Associato.Tutti i diritti riservati.
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La Galleria Francesca Minini ha inaugurato il 
22 gennaio scorso (in mostra fino al 15 febbra-
io) la personale di Deborah Ligorio.
L’artista brindisina, che vive e lavora a Berlino, 
presenta una serie di ritratti basati sul calco-
lo dell’impronta di carbonio individuale di 
un gruppo di amici e amici di amici. 
Questo lavoro esplora la natura dinamica e 
complessa delle pratiche scientifiche e ne 
osserva le economie di profitti-perdite. Il profi-
lo basato sui dati di ogni individuo è utilizzato 
dall’industria dell’information technology 
per commercializzare prodotti personalizzati 
e questi “ritratti” basati sui dati personali sono 
generati a ritmo costante dai social network. 

NEWS DAL MONDO DELL’ARTE

Gli Accessories in Algorithmic Gardens di Deborah Ligorio

La mostra esamina come la materialità della nostra incorporazione e gli strumenti di misurazione che 
utilizziamo per osservare, capire e descrivere il mondo determinino la nostra reale percezione di esso.
Un esempio su tutti è il riscaldamento globale: sappiamo che è in corso solo grazie alle misurazioni 
scientifiche, perché in realtà i suoi effetti percepibili sono direttamente casuali. Allo stesso tempo an-
che i metri di misura cui decidiamo di ricorrere sono il risultato di un approccio scientifico. Per calcola-
re le emissioni di CO2 derivanti dalla realizzazione delle opere in mostra l’artista ha utilizzato strumenti 
reperibili online. Il sistema a scelta multipla si rivela una pratica che crea confini e standard comporta-
mentali nitidi e ottimizzati sullo stile di vita del mondo occidentale.
La mostra si cimenta in una negoziazione dialettica dei confini, limiti e materialità prodotti dal-
lo strumento o apparato utilizzato e i ritratti di Deborah Ligorio realizzano una serie di visualizzazio-
ni: tele di piccolo formato, risultato della traduzione dei dati e dell’osservazione di aspetti quantitativi e 
qualitativi delle abitudini dei soggetti ritratti. I diversi materiali mescolati sulle tele sono scelti di volta in 
volta per descrivire caratteristiche della persona ritratta. 
Ora sappiamo dove vanno le cose; sappiamo che i rifiuti vanno nell’Oceano Pacifico e negli impianti di 
trattamento delle acque reflue, o che le produzioni pericolose sono state spostate nei paesi poveri con 
leggi ambientali meno rigide.
La mostra parte dal presupposto che la stessa connettività e la stessa impossibilità di districarsi tra 
vite umane e non umane, tra mondo animato e inanimato, forma tessiture di oggetti materiali e dati 
immateriali. La medesima viscosità infatti è quella che lega l’infinità di dati in questa distesa di giardini 
algoritmici e la materialità di cui diventano accessori.

Fonte: www.francescaminini.it

Deborah Ligorio
Accessories in Algorithmic Gardens, 2015
Exhibition view at Francesca Minini, Milan
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The Memphis Group Exhibition

Fino al 31 gennaio 2015 a New York in 
mostra The Memphis Group da Koenig 
& Clinton, una esposizione di oggetti di 
arredamento creati dal celebre gruppo 
storico del design degli anni Ottanta, 
Memphis.
Dopo il suo debutto alla Fiera del Mobile 
di Milano nel 1981, Memphis ha raggrup-
pato artisti, designers e architetti: Martine 
Bedin, Andrea Branzi, Aldo Cibic, Michele 
De Lucchi, Shiro Kuramata, Peter Shire, 
Ettore Sottsass e George Sowden. Questi 
personaggi erano parte di un gruppo più 
ampio che includeva i fondatori: Marco 
Zanini, Matteo Thun e Nathalie Du Pa-
squier. Storicamente, Memphis nasce da 
Studio Alchimia, un gruppo di architetti 
e designers che hanno dato vita a “Il Nuo-
vo Design”, negli anni Settanta, fondato 
da Alessandro Guerriero.

The Memphis Group (Koenig & Clinton, New York)

Postmodernism 1980 - 1995

Il design del periodo 1980 - 1995 è il 
protagonista della stagione primaverile 
del Design Museum di Helsinki. Il museo 
dedica, fino al 17 maggio, la sua mostra 
principale al postmodernismo in ar-
chitettura, design, cultura popolare e 
arti, visto da una prospettiva finlandese 
fusa con le influenze internazionali.
Il postmodernismo, inteso come sistema 
di pensiero, mette in discussione i con-
cetti tipici del modernismo, caratterizzato 
dalla fiducia in un progresso lineare e in 
un futuro migliore. Enfatizza la libertà, non 

c’è bisogno di discutere sulla forma. Il passato e il presente, la parodia e l’arte concettuale si fondono. 
Ampio spazio è lasciato all’interpretazione e all’impulso di rinnovare le forme espressive. 
In esposizione vari temi di attualità: la politica internazionale riflette ancora una volta le atmosfere 
della Guerra Fredda; la finlandizzazione è oggetto di dibattito; i social media e i diversi livelli dell’essere 
sono frammenti di valori e di vita. Il dialogo prende vita dalla rottura dei limiti e dei confini.
La mostra, curata da Salla Heino e Harry Kivilinna, comprende opere di designer di fama mondiale, 
tra cui Ettore Sottsass, Alessandro Mendini, Aldo Rossi, Hans Hollein, Michael Graves, Peter Shier, 
Natalie du Pasquer, Michelle de Lucchi, Marco Zanini, Ingo Mauer, Ron Arad e Philippe Starck. Nu-
merosi anche i designer e gli artisti finlandesi esposti, tra cui Stefan Lindfors, Markku Salo, Heikki 
Orvola, Rita Taskinen, Inka Kivalo, Vesa Varrela, Kimmo Sarje, Martin Relander e Leena Luostarinen.

Fonte: http://www.designmuseum.fi/en/

Fonte: http://koenigandclinton.com/
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Ugo La Pietra alla Triennale di Milano

La Triennale Design Museum, fino al 15 febbraio 2015, ospita la prima grande mostra monografi-
ca sul lavoro di Ugo La Pietra dal 1960 a oggi. Oltre 1.000 opere raccontano l’aspetto umanisti-
co di questo progettista eclettico, dalle origini concettuali del suo pensiero alla riprogettazione critica 
dello spazio e della realtà. 
Architetto di formazione, artista, cineasta (e attore), editor, musicista, fumettista, docente, Ugo La 
Pietra ha sondato, analizzato, criticato, amato e riprogettato con una profondità rara, disvelando le 
contraddizioni insite nella cultura e nella società. 
Artista eterogeneo e complesso, la cui attività risulta di difficile collocazione critica e disciplinare, può 
essere definito un militante dell’anti-progetto.
La sua arte racconta gli ultimi cinquanta anni della storia contemporanea: gli anni Sessanta di 
una Brera capitale della cultura; gli anni Settanta della Contestazione; gli anni Ottanta e l’avvento della 
comunicazione mediatica di massa.
Ma la parte più inesplorata e allo stesso tempo radicale è stata la sua militanza verso la globalizzazio-
ne. La Pietra si è accostato prima di molti altri al tessuto artigiano italiano, considerato all’epo-
ca come un non valore e solo oggi rivalutato come serbatoio di maestria artigiana e culturale pratica-
bile dal sistema design.
L’artista narra, con una punta di ironia e sarcasmo, il rapporto individuo-ambiente ricorrendo ai com-
portamenti della quotidianità e al bagaglio emotivo, antropologico ed esistenziale del singolo come di 
tutto il Paese. 
La mostra si inserisce nel percorso tracciato da Silvana Annicchiarico, direttore del Triennale Design 
Museum, che rivendica la continuità di una ricerca volta a rivalutare i non allineati, gli eretici e i 
sommersi, da Gino Sarfatti a Piero Fornasetti, via via fino a Ugo La Pietra.

Fonte: www.triennale.org

Ugo La Pietra, Il Commutatore, 1970
Courtesy Archivio Ugo La Pietra

Ugo La Pietra, Immersione “Caschi sonori”, 
Installazione alla Triennale di Milano (con Paolo 

Rizzatto), 1968
Courtesy Archivio Ugo La Pietra
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Alessandro Mendini. Empatie

Alessandro Mendini (Milano, 1931), architet-
to, designer e artista tra i più affermati a livello 
internazionale, è celebrato in un allestimento 
inedito e spettacolare al Centro Saint-Bénin di 
Aosta fino al 26 aprile 2015.
Più di 80 opere - tra dipinti, disegni, progetti, 
sculture, mobili e oggetti d’arredo - realizzate 
dall’inizio degli anni settanta fino a oggi, espo-
ste nelle nicchie della ex chiesa sconsacrata, 
in un viaggio romanzesco e affascinante 
basato sul dialogo tra il rinnovatore del 
design italiano e alcuni simboli della lette-
ratura, del design e dell’arte: Marcel Proust 
(Parigi, 1871 - Parigi, 1922), Ettore Sottsass 
(Innsbruck, 1917 - Milano, 2007), Kazimir Ma-
levich (Kiev, 1879 - Leningrado, 1935), Alberto 
Savinio (Atene, 1891 - Roma, 1952), Frank 
Stella (Malden, 1936) e Maurizio Cattelan (Pa-
dova, 1960). Questi artisti, considerati da Men-
dini parte integrante del suo processo creativo, 
non si limitano a essere fonte di ispirazione, ma 
diventano membri della sua famiglia allargata in 
un universo empatico e integrato che dialoga 
sotto il suo coordinamento ironico e leggero.

Emblematico è il caso di Marcel Proust, a cui è legata una delle opere più famose di Mendini, la Pol-
trona Proust del 1978: l’artista ridefinisce un semplice elemento d’arredo attraverso la sua personale 
sintesi tra la letteratura di Proust e il movimento puntinista di Georges Seurat e Paul Signac. 
La teoria del colore del fondatore del Suprematismo russo Kazimir Malevich viene invece applicata 
da Mendini a Neo Maleviè, una scultura in cartapesta dipinta a mano che ha le vaghe sembianze di un 
totem africano.
Con Archetto, un arco domestico monumentale alto quasi 2 metri e mezzo, Mendini sviluppa la com-
ponente tridimensionale della pittura del visionario Alberto Savinio, fratello di Giorgio de Chirico.
Clarabella - un grande mobile-totem verticale del 2013 in legno laccato dipinto a mano - è invece il 
simbolo del rapporto con l’amico Ettore Sottsass, con cui Mendini ha condiviso durante l’epoca di 
Alchimia il desiderio di liberare	il design dalle costrizioni del funzionalismo, restituendo agli oggetti 
un’anima scanzonata e ribelle.
Una sezione è dedicata anche all’incontro con Frank Stella, pittore e scultore italo-americano antici-
patore del movimento minimalista, in occasione della realizzazione del Museo di Groninger, un edificio 
che poggia sull’acqua come una nave concepito da Mendini come un complesso polimaterico dove 
architettura, design e pittura trovano una nuova coniugazione. Stella avrebbe dovuto realizzare il Padi-
glione dell’Arte Antica del museo, ma il progetto, ritenuto troppo provocatorio e azzardato, è rimasto 
sulla carta ed è oggi esposto in mostra.
Non poteva mancare il dialogo con Maurizio Cattelan, con l’accostamento della miniatura della Sci-
volavo del 1975 con la reinterpretazione fotografica elaborata da Cattelan utilizzando la celebre sedia 
come specchio conturbante e sensuale. E proprio Cattelan e Mendini forniscono la loro personale 
risposta a chi si chiede cosa sia un’opera d’arte: “è la vita con le parti noiose tagliate”.

Fonte: Assessorato dell’istruzione e cultura - Ufficio stampa Regione Autonoma Valle d’Aosta

Poltrona di Proust. Geometrica
Alessandro Mendini

2008



14 ART&LAW
NEGRI-CLEMENTI STUDIO LEGALE ASSOCIATO

La Newsletter di NEGRI-CLEMENTI STUDIO LEGALE ASSOCIATO

Andrea Branzi. Heretical design

Al MARCA di Catanzaro, fino al 29 marzo, va in 
scena Heretical Design. 70 opere tra dipinti, 
disegni, installazioni, mobili, lampade, vasi e 
oggetti d’arredo dal 1967 e il 2014 di Andrea 
Branzi (Firenze, 1938), architetto e designer 
considerato uno dei principali esponenti del 
design neomoderno.
La mostra, organizzata dalla Direzione Regio-
nale per i Beni Culturali e Paesaggistici della 
Calabria e dall’Amministrazione Provinciale di 
Catanzaro, è curata da Alberto Fiz.
Come afferma il curatore, “è un percorso rela-
zionale fortemente coinvolgente dove l’oggetto, 
senza mai perdere la propria funzione, diventa 
metafora del mondo, interprete di una società in 
profonda trasformazione.” 
Il progetto è concepito come luogo di incon-
tro in relazione con la scultura e con l’ar-
chitettura. 
Gli specifici rimandi all’oriente interagiscono con 
l’ambiente trasformandolo. 
L’opera di Branzi fa della devianza e dell’ete-
rodossia il principio fondante di un’indagi-
ne che mette in discussione ogni riferimen-
to al progetto tradizionale e all’industrial 
design. 

Heretical Design indica appunto la sovversione delle norme standard, la rottura con i conte-
nuti già scritti e l’introduzione di un nuovo approccio professionale basato sul movimento, 
sull’instabilità e sulla libertà del creatore e del fruitore. L’opera deve confrontarsi con la cultura 
antropologica ponendosi in stretta relazione con i temi della vita, della psiche, del sacro, dell’eros, 
della morte e della poesia.
Come ci ricorda Branzi “è lo spessore oscuro del mondo materiale la cosa che m’interessa di più. 
Desidero realizzare oggetti che abbiano la capacità di creare un’emozione confrontandosi con i miti 
della contemporaneità, con la mistica cristiana o con i demoni tibetani.” “I sogni solidi”, scrive Branzi, 
“sono visioni di un presente continuo, profondo, inesplorato, ma più credibile delle illusioni della sola 
realtà materiale.”

Fonte: http://www.museomarca.info/index.php


