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STREET ART #3



ancora una volta mi sorprendo a ritrovare un concetto chiave che lega il pensiero delle 
varie anime che a diverso titolo hanno collaborato alla redazione di questo numero della 
rivista. Oggi la mot-clé è “uscire dagli schemi”.

È nella natura di noi giuristi voler definire a tutti i costi il fenomeno che ci appare davanti. 
Ci hanno insegnato a “sussumere” i casi pratici e il fenomeno socio-economico sotto 
fattispecie convenzionali e definizioni giuridiche, così da poterne disciplinare gli effetti. 
Ci rassicuriamo della “tipicità” di situazioni che ricorrono in modo ordinario, salvo poi 
solleticare la nostra fantasia giuridica a fornire una disciplina legale a situazioni “atipiche”. 

Questa premessa ha la funzione di anticipare ogni possibile critica che ci sarà rivolta 
quando useremo convenzionalmente, per tutti, il termine “street art”. Street art, graffiti 
o murales sono, infatti, definizioni tra loro diverse, così come differenti sono le tecniche 
utilizzate, il supporto adottato, la natura illegale o legale, il risultato artistico e il messag-
gio che l’opera trasmette.
In un recente convegno tenutosi il 6 febbraio 2019 alla Fordham Law School, presen-
tato dal Center for Art Law sul tema “Prospettive Internazionali sulla street art”, che ha 
visto la partecipazione dei più importanti esponenti del mondo internazionale del dirit-
to dell’arte, i ‘graffiti’ furono definiti come “unauthorized artworks that are word-based” 
mentre i ‘murali’ come “works typically authorized, if not commissioned”. Laddove la 
‘street art’ “can encapsulate both these terms, although exact definitions vary among artists; 
some artists further legitimize the medium with the term ‘aerosol art’.”

Tutte le definizioni utilizzate sono accomunate dalla natura di site-specificity dell’opera: la 
metropoli. Per questa ragione non ci dispiace neppure il termine ‘urban art’ che rievoca 
immediatamente il contesto urbano e la cultura hip-hop nel quale il fenomeno è sorto. 
Si parte dalle ‘tag’ e da TAKI 183 che negli anni ‘70 “taggava” i vagoni della metropoli-
tana newyorkese (immaginiamoci vagoni di messaggi che partivano dalla Fitfth avenue 
per raggiungere i quartieri più lontani fino alla 183° strada, solo per dire “io esisto!”) fino 
ad arrivare al fenomeno al quale assistiamo del cd. “nuovo muralismo”, caratterizzato 
sostanzialmente dal riconoscimento giuridico ed economico nonché dalla istituzionaliz-
zazione e legalizzazione della street art.

Ciò premesso, prepariamoci ad “uscire dagli schemi”.

CARI LETTORI,



Non è la prima volta che ci occupiamo di street art. E tutte le volte scopriamo un rinno-
vato interesse ed entusiasmo e nuovi punti di vista. Per quale ragione? Perché la street 
art piace. È un viaggio artistico in un mondo pieno di sfumature, con uno sguardo a 360° 
e pieno di contraddizioni.

Prima contraddizione. La street art è un’arte figurativa che nasce, sotto il profilo sociale, 
come bisogno di reazione, illegale, notturna per diventare oggi “istituzionalizzata” dalla 
presenza di un mercato secondario molto interessato, aste e gallerie dedicate, voluta 
da committenze private e pubbliche, brandizzata nelle campagne pubblicitarie dei più 
noti marchi. Quale è allora la tutela autoriale che spetta all’artista di opere di street art? 
quando la street art diventa crimine che giustifica l’imputazione dell’artista per il reato di 
imbrattamento (art. 639 c.p.) o per aver commesso opere illecite (art. 169 Codice dei 
Beni Culturali e del Paesaggio)? Che effetto può dispiegare la rilevanza del carattere 
artistico di un’opera o la notorietà dell’artista autore materiale della condotta criminosa 
sulla rilevanza penale del reato? per intenderci, nel caso del Naufrago bambino riven-
dicato da Banksy dipinto su un edificio vincolato di Venezia, sul presupposto che si 
trattava “di un dipinto-murale di carattere artistico”, la notorietà dell’artista ha assorbito 
la rilevanza penale del reato e il caso è stato archiviato.

Seconda contraddizione. La produzione artistica di street o urban art si è concentrata, 
sin dalle sue origini, sui quartieri metropolitani più periferici, dove il messaggio artistico 
bene si integrava con il tessuto sociale, per protesta o, anche solo, per “riempire” vuote 
facciate o spazi abbandonati. I murales sono nati in quartieri che erano considerati “a 
basso reddito” (si pensi a 5Pointz, Lower East Side e Harlem a New York e ai quartieri di 
Chelsea). Paradossalmente, poi, ne è derivato un fenomeno di inversione di tendenza, 
un importante processo di rivalutazione delle aree nelle quali vi era la street art, noto 
come “gentrification” o “imborghesimento dei quartieri” con conseguente allontanamen-
to dei ceti più poveri che non potevano più permettersi di vivere in un quartiere fino a 
poco prima abitato da classi operaie e poi diventato costoso. Questo giustificò la nota 
“eutanasia” artistica di Blu che in una notte del dicembre 2014, in polemica con la spe-
culazione edilizia della zona, decise di annerire e, quindi, cancellare i famosi due enormi 
murales Brothers e Chain, che dal 2008 presidiavano Cuvrystraße, a Kreuzberg, Berlino 
Ovest, ex quartiere operaio. Peraltro, proprio la capacità di metamorfosi della street art 
non ha interrotto il messaggio artistico, che anzi si è rinnovato perché quei due grandi 
muri neri oggi ci offrono un nuovo contenuto. 

Terza contraddizione. La street art è un’arte che nasce su supporto urbano (il muro, il 
vagone del treno) per poi finire oggi ad essere venduta su tela, come disegno o come 
scultura (pensiamo in Italia agli Urbansolid). Essa è per definizione “arte urbana”; signifi-
ca che essa prende vita “fuori”, “sulla strada”. Oggi è però venduta in un luogo chiuso, in 
case d’asta o in gallerie specializzate. L’andamento del mercato internazionale dell’arte 
contemporanea ne è fortemente influenzato (tra i più quotati street artists ricordiamo 
Shepard Fairey/Obey, Kaws, Banksy, Keith Haring, Basquiat, ma anche il francese Blek 

Le Rat, artista che è stato probabilmente il primo ad usare lo stencil nello spazio urbano).

Quarta contraddizione. La street art è, dalle sue origini e per sua natura, effimera e 
destinata a subire e a interagire con le modifiche ambientali e climatiche, a subire le 
sovrascritture tra i diversi artisti o crew (si pensi al noto “dialogo” artistico tra King Rob-
bo e Banksy nelle strade di Londra fino alla sopravvenuta morte del primo), persino a 
essere sommersa dall’acqua alta della laguna veneta (che beffardamente ha per metà 
sommerso proprio il Naufrago bambino). È un’opera per sua natura “contemporanea”. 
Tuttavia oggi siamo a chiederci se le opere di street art siano restaurabili. È il caso dell’o-
pera Ubuntu dedicata a Nelson Mandela, commissionata dal Comune di Milano nel 
2014 a Pao, che ha coinvolto Nais, Orticanoodles e ivan nella sua realizzazione alla 
Fabbrica del Vapore, che ha subito un viraggio di colore che ne ha modificato il signi-
ficato originario, prosciugando l’impatto emozionale e valorizzando invece i valori etici 
espressi da Mandela.

Una provocazione. Se, infatti, anche per le opere di street art può valere un “interesse 
alla conservazione”, trasformandole in opere “restaurabili”, e se anche tali opere posso-
no essere protette con coperture quali vetrate distanziatrici (si pensi alla Madonna con 
la pistola realizzata da Banksy nel cuore di Napoli) e dotate di impianti di sorveglianza 
e se, infine, possono essere riconosciute ufficialmente come “bene culturale” (si pensi 
alla famosa opera di Keith Haring, Tuttomondo a Pisa), allora possiamo spingerci oltre, e 
chiederci se esse sono assicurabili. 
È chiaro, infatti, che finché avessimo continuato a considerarle opere deteriorabili – in 
sé e per loro natura – allora l’alea del danno non si sarebbe mai ipotizzata e neppure 
dunque la loro assicurabilità. 

L’autore di street art, infine, da agente inconsapevole si è trovato ad essere soggetto 
fiscalmente rilevante, in quanto artista. Sposando la tesi che il murale sia un dipinto su 
muratura, cioè un dipinto realizzato attraverso l’utilizzo di differenti tecniche, fra le quali 
l’affresco su una “tela” molto particolare rappresentata da un muro, dalla facciata di un 
edificio, da un elemento architettonico di strada e che, una volta realizzato, non sia tra-
sferibile se non con il bene immobile stesso, l’opera dello street artist fiscalmente risulta 
essere il prodotto finale di una prestazione di servizi che gli viene commissionata e non 
una cessione di beni. Non è una cessione di beni mobili proprio in quanto la sua realizza-
zione avviene su beni di altrui proprietà, né, a causa della stessa mancanza di proprietà 
o diritto reale, può essere assimilata ad una cessione di beni immobili.

Tutto questo è godimento supremo per il giurista che ha tirato il fenomeno sociale fino 
a farlo rientrare in fattispecie e contratti che sarebbero stati, e forse sono ancora, inim-
maginabili per gli artisti stessi. 

Buona lettura!
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QUANTIFICARE LA CORRELAZIONE 
TRA STREET ART E VALORI 
IMMOBILIARI 
di Annapaola Negri-Clementi*

DIRITTO DELL’ ARTE 

1. Breve premessa
È nella natura di noi giuristi voler definire a tutti i costi il fenomeno che ci ap-

pare davanti. Ci hanno insegnato a “sussumere” i casi pratici e il fenomeno socio- 
economico sotto fattispecie convenzionali e definizioni giuridiche, così da poterne 
disciplinare gli effetti. Ci rassicuriamo della “tipicità” di situazioni che ricorrono 
in modo ordinario, salvo poi solleticare la nostra fantasia giuridica a fornire una 
disciplina legale a situazioni “atipiche”. 

Questa premessa ha la funzione di anticipare ogni possibile critica che ci sarà 
rivolta quando useremo convenzionalmente, per tutti, il termine “street art”. Street 
art, graffiti o murales sono, infatti, definizioni tra loro diverse, così come differenti 
sono le tecniche utilizzate, il supporto adottato, la natura illegale o legale, il risul-
tato artistico e il messaggio che l’opera trasmette.

In un recente convegno tenutosi il 6 febbraio 2019 alla Fordham Law School, 
presentato dal Center for Art Law sul tema “Prospettive Internazionali sulla street 
art”, che ha visto la partecipazione dei più importanti esponenti del mondo inter-
nazionale del diritto dell’arte, i ‘graffiti’ furono definiti come “unauthorized artwor-
ks that are word-based”, mentre i ‘murali’ come “works typically authorized, if not 
commissioned.” Laddove la ‘street art’ “can encapsulate both these terms, although 
exact definitions vary among artists; some artists further legitimize the medium with 
the term ‘aerosol art’.”

Tutte le definizioni utilizzate sono accomunate dalla natura site-specificity dell’o-
pera: la metropoli. Questo ci porta inevitabilmente ad interrogarci sulla possibile * Managing partner, Negri-Clementi Studio Legale
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correlazione tra la street art e il valore del mercato immobiliare. 

È evidentemente difficile stabilire una correlazione oggettiva. Molte sono le varia-
bili in gioco: prime fra tutte la fama dell’artista, ma anche la liceità dell’opera e la 
tecnica utilizzata. 

2. Lo studio dell’Università di Warwick (2016) sui “London neighbourhoods”
Il primo riferimento scientifico va a uno dei pochi studi accademici formulati sul 

tema. L’articolo “Quantifying the link between art and property prices in urban nei-
ghbourhoods”, di Chanuki Illushka Seresinhe, Tobias Preis, Helen Susannah Moat 
del 27 aprile 2016, realizzato dall'Università di Warwick (Regno Unito) va proprio a 
ricercare una correlazione tra la presenza di arte – e noi ci siamo presi la licenza di 
estendere il riferimento alla street art – e valutazione immobiliare.

Secondo i tre ricercatori dell’Università di Warwick, i dati e le informazioni online 
(e nello specifico le fotografie geo-localizzate e, quindi, postate su social network) 
ben possono essere utilizzati per quantificare l’apprezzamento dell’ambiente 
urbano e, dunque, anche l’apporto dell’arte nel mercato immobiliare. Ciò è 
rilevante soprattutto per le aree dove le proprietà sono limitate nell’offerta. 

Gli studiosi hanno raggiunto questa conclusione dopo aver esaminato le foto-
grafie caricate su Flickr relative all’arte di strada nei quartieri intorno a Lon-
dra e confrontando i cambiamenti nelle valutazioni del real estate nella deca-
de compresa tra il 2003 e il 2014. 

Il paradigma, in via di estrema sintesi, si basa sull’uso dei dati derivanti dal social 
network Flickr. 

In particolare, il processo metodologico è il seguente: 
1. si stima la presenza di arte in un certo quartiere urbano analizzando il dato 
 quantitativo consistente nelle fotografie caricate sulla piattaforma digitale 
 Flickr cui risulti “taggata” e collegata la parola “arte” in un certo periodo di 
 tempo e in un certo quartiere urbano; 
2. si raffronta questo dato con il dato di crescita del valore immobiliare che si 
 realizza nel medesimo periodo di tempo in quello specifico quartiere urbano; 
3. poiché si constata l’esistenza di una proporzione diretta tra la diffusione sulla 
 piattaforma digitale di fotografie di un quartiere cui è connesso il termine “arte”, 
 da un lato, e l’incremento di valore immobiliare che si crea, dall’altro nel 
 medesimo contesto temporale e urbano; 
4. se ne deduce che l’arte, e per noi la street o urban art, possa contribuire, in via 
 di proporzione diretta ad aumentare il valore immobiliare.

Così testualmente si esprime lo studio dell’Università di Warwick: “Is there an 

association between art and changes in the economic conditions of urban neigh-
bourhoods? While the popular media and policymakers commonly believe this to be 
the case, quantitative evidence remains lacking. Here, we use metadata of geo-tagged 
photographs uploaded to the popular image-sharing platform Flickr to quantify the 
presence of art in London neighbourhoods. We estimate the presence of art in neigh-
bourhoods by determining the proportion of Flickr photographs which have the word 
‘art’ attached. We compare this with the relative gain in residential property prices 
for each Inner London neighbourhood. We find that neighbourhoods which have a 
higher proportion of ‘art’ photographs also have greater relative gains in property 
prices. Our findings demonstrate how online data can be used to quantify aspects of 
the visual environment at scale and reveal new connections between the visual 

environment and crucial socio-economic measurements.”

In realtà le conclusioni cui giungono gli studiosi sono ancora piuttosto timide e lo 
studio non è indenne da possibili osservazioni. Tuttavia, il solo fatto che un’analisi 
scientifica sul tema sia stata avviata, ci consente di aprire un varco al ragionamen-
to. Lo studio citato, a mio avviso, non prende in considerazione quali altre variabili 
possano avere influito sul cambiamento di valore e, quindi, mi pare manchi la cd. 
“prova di falsificabilità”.

3. Lo studio dell’Indiana University Public Policy Institute (2015) in merito agli 
effetti del “Gene and Marilyn Glick (Trail)” sui valori immobiliari

“The Indianapolis Cultural Trail” o “Gene and Marilyn Glick (Trail)” è un per-
corso pedonale costruito dalla città di Indianapolis per connettere tra loro cinque 
quartieri elevati a distretti culturali. Il Trail è stato costruito anche per sviluppare 
la comunità artistica della città. Il Trail connette ogni struttura artistica, culturale, 
sportiva e di intrattenimento, così come i monumenti cittadini lungo 8 miglia. 

Uno Studio dell’Indiana University Public Policy Institute (nel 2015) ha analizzato 
gli effetti del Trail sulla città e i suoi abitanti. Tra le evidenze principali emerge 
il risultato che i valori delle proprietà sono aumentati lungo e intorno il Trail. 

Usando il software GIS, il valore lordo dei lotti fino a 150 metri dal Trail sono stati 
analizzati per calcolare la variazione nel valore di mercato che è risultata, dal 2008 
al 2014, in un incremento di più di $1 milione, con 25 proprietà responsabili per il 
68% dell’incremento. Queste proprietà sono un misto di edifici a scopi commer-
ciali, residenziali e turistici, comprese alcune tra le più grandi proprietà e progetti 
di sviluppo del centro cittadino. 

4. L’analisi empirica: l’esperienza estera
Se ripercorriamo alcune delle più note esperienze del mercato immobiliare 

straniere, siamo certamente indotti a concludere a favore di una correlazione tra la 
presenza di arte o street art e l’andamento dei prezzi del real estate: 
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- il valore di un edificio a Chelsea (New York) con due murales di Eduardo Kobra 
dipinti nel 2012, è più che raddoppiato, passando da $880.000 a $2.075.000;
- una casa a Surry Hills (Sidney) è stata venduta principalmente per l’attrattività 
del murale che ospitava per $1.250.000;
- una casa di Bristol (Gran Bretagna) in cui Banksy aveva dipinto un murale con 
un ragazzo che disegna un robot, ha aumentato il proprio valore di $219.150, e 
spesso i suoi lavori raddoppiano il valore dell’edificio da un giorno all’altro;
- i proprietari di una casa a Bruxelles sono stati costretti a pagare tasse di 
proprietà più alte a causa del murale sulla parete dell’edificio.

Wynwood è un quartiere di Miami che è diventato meta di un’intensa attività turi-
stica grazie ai Wynwood Walls, una serie di murales dipinti sulle pareti esterne di 
vecchi magazzini. Il progetto è iniziato nel 2009 con 18 grandi opere realizzate da 
50 artisti che oggi coprono quasi 75,000 mq di spazio. Il progetto ha avuto così 
tanto successo che gli affitti hanno cominciato ad aumentare sensibilmente. Per 
esempio, un magazzino che nei primi 2000 era affittato per meno di $10 al mq, ora 
in media vale $50 al mq. Gallerie, ristoranti e negozi si sono trasferiti nel distretto 
per catturare più persone possibili, aumentando così la domanda per tutti i tipi di 
proprietà immobiliari. 

Anche l’High Line di New York è un esempio lampante. È un parco lungo 2,3 km 
costruito al posto della West Side Line, una linea ferroviaria sopraelevata in disu-
so, oggi una delle attrazioni più amate a Manhattan. Fin dall’apertura nel 2009 il 
progetto ha incluso opere d’arte urbana, e ha un suo curatore; il progetto è stato 
completato nel 2014. Dall’anno successivo i prezzi delle proprietà immobiliari cir-
costanti sono aumentati vertiginosamente.

Un ex impianto di macinazione del riso nel distretto di Bywater a New Orleans è 
stato abbandonato per diversi anni e molte pareti sono state ricoperte da graffi-
ti. Nel nuovo progetto, che lo ha trasformato in una serie di loft (Rice Mill Lofts), 
l’imprenditore ha deciso di incorporare l’arte esistente nelle nuove unità, conser-
vandone il più possibile e assumendo artisti locali per aggiungerne di nuove. Il 
progetto contava 69 appartamenti, tutti venduti entro i primi cinque mesi: i locali 
con più opere d’arte si sono dimostrati quelli in cui era necessaria persino una lista 
d’attesa. In due anni dalla ristrutturazione, la proprietà è diventata la più occupata 
tra gli edifici residenziali di New Orleans.

Ricordiamo il caso emblematico del murale realizzato da Keith Haring nel quar-
tiere di Tribeca a New York. Haring aveva dipinto una parete di un ex magazzino 
e deposito merci. Successivamente, negli anni ‘90, il quartiere cambiò utilizzo per 
acquisire la natura di “residenziale di lusso”. L’ex magazzino fu trasformato in 
una serie di loft di lusso da $10 milioni ciascuno. L’opera di Haring fu cancellata 
perché l’edificio era allora ancora considerato “difettosamente imbrattato”. Anni 

dopo quell’appartamento con l’intervento artistico di Haring fu rimesso in ven-
dita e, dopo interventi di restauro, riemerse il murale. Nel frattempo Haring era 
stato apprezzato e stimato come “artista” dalla critica. Il murale allora fu messo 
in evidenza, la notizia della vendita dell’appartamento con la parete ricoperta da 
“Haring” rimbalzò tra gli operatori immobiliari e le gallerie d’arte, il valore dell’ap-
partamento ebbe un’importante rivalutazione economica e a tutt’oggi si trova nelle 
pagine di Internet come “il loft che ospita un pezzo originale di K. Haring”.

5. L’analisi empirica: l’esperienza italiana
In Italia le dinamiche e la consistenza del mercato immobiliare sono molto 

diverse dal resto del mondo, la correlazione tra street art e real estate è ancora un 
fenomeno difficilmente osservabile. 

Nel 2012 un articolo de Il Sole24Ore ha sottolineato come in pochi anni il fenome-
no della street art a Torino (specialmente nel quartiere San Salvario) abbia contri-
buito ad un aumento nel valore degli immobili tra il 25% e il 30%. 

Nella città di Milano la maggior parte dei progetti di street art sono finanziati dalla 
municipalità. Se si analizzano i dati dell’O.M.I. (Osservatorio del Mercato Immobi-
liare dell’Agenzia delle Entrate) si vede come dal 2014 al 2017 sia possibile regi-
strare un aumento nelle proprietà residenziali in certi quartieri della città meneghi-
na come Lambrate e Bovisa.

Un bell'esempio milanese di rigenerazione di un territorio periferico attraverso la 
street art è sicuramente il progetto “ORME – ORtica MEmoria”, promosso dall’As-
sociazione Orme con la collaborazione del collettivo Orticanoodles e il Patrocinio 
del Comune di Milano. 
ORME è il primo quartiere museo dove la memoria del ‘900 è dipinta sui muri. Il 
progetto prevede la creazione di numerose opere di arte urbana, undici delle quali 
già realizzate. Il progetto nasce per dare una nuova spinta a Ortica, un quartiere 
chiuso tra i binari della ferrovia con una forte identità storica che ha saputo con-
servare la sua connotazione tipica sopravvivendo ai cambiamenti imposti dall’ur-
banizzazione. ORME nasce per raccontare le storie che nel ‘900 hanno caratte-
rizzato lo storico quartiere nella periferia est di Milano e nei prossimi due anni lo 
trasformerà in un vero e proprio museo permanente, un polo culturale nella città 
dove passeggiare e respirare l’atmosfera delle storie che raccontano dai Martinitt 
alle donne della Resistenza, dal Cardinal Ferrari al partigiano Morandi. 
Per approfondire i racconti, ogni opera sarà accompagnata da strumenti multime-
diali che permetteranno ai visitatori di conoscere le storie dietro i murales. L’obiet-
tivo è creare un itinerario culturale e identitario che porti i milanesi e i turisti fuori 
dal centro storico, offrendogli l’opportunità di esplorare zone poco conosciute e 
facendogli vivere emozioni attraverso un progetto di storytelling artistico.
A Roma la street art è molto diffusa e dal 2015 una mappa-tour con le opere pre-
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senti in 13 su 15 quartieri della città. Specialmente i quartieri più periferici hanno 
scoperto una nuova vocazione turistica, grazie a questa rinnovata forma artistica. 
Un esempio è quello di Tor Marancia, dove l’associazione culturale 999 Contem-
porary ha promosso il progetto Big City Life realizzando 21 murales (finanziamenti: 
56% 999 Contemporary, 26% Fondazione Roma Museo, 18% Municipalità). 

Ciò considerato, è opinione di chi scrive che vi sia una correlazione – non solo in 
termini di social responsibility ma anche economica – fra street art e valori immo-
biliari, e che tale rapporto sia virtuoso e vada riconosciuto e valorizzato, non solo 
all’estero ma anche in Italia.

Certo sarà necessario introdurre competenze in termini di comprensione della 
street art nel portafoglio delle conoscenze degli esperti indipendenti e valutatori 
immobiliari. E le valutazioni dovranno essere senz’altro svolte procedendo a un’a-
nalisi caso per caso.
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DIRITTO DELL’ ARTE 

La street art ricomprende tutte le espressioni artistiche realizzate in un contesto 
urbano, a prescindere dal tipo di supporto scelto e dalla tecnica adottata, ricavate 
per lo più su supporti di proprietà altrui visibili e accessibili a chiunque; vi rientrano 
i disegni, le sculture, i murales, le tag, le installazioni, incluse le interazioni con la 
realtà virtuale, mentre restano generalmente escluse le opere prive di contenuto 
artistico come i simboli e le scritte proprie delle bande criminali, dei simpatizzanti 
politici e dei tifosi sportivi.

Così delineate, le opere di street art sono inquadrate, giuridicamente, come opere 
figurative dell’ingegno e, nella misura che tali opere presentano (un grado mini-
mo di) carattere creativo, potranno essere tutelate dalla legge 22 aprile 1941 n. 
633 e succ. mod. (la “Legge Autore”), mentre, se accanto al carattere creativo, 
presentano anche un interesse culturale, esse saranno tutelate anche dal decreto 
legislativo 22 gennaio 2004 n. 42 e succ. mod. (il cd. “Codice dei Beni Culturali e 
del Paesaggio” di seguito il “CBC”).

Le opere dell’arte figurativa sono tutelate dalla Legge Autore a prescindere da 
qualsivoglia registrazione. Le opere di street art sono spesso il frutto della col-
laborazione e dell’interazione di più autori (la cd. crew o collettivo). Nel caso in 
cui i singoli apporti di ciascun autore siano scindibili e distinguibili, l’attribuzione 
dell’opera spetta a chi “organizza e dirige la creazione” (art. 7 co. 1 Legge Auto-
re), senza pregiudizio per i diritti d’autore sui singoli contributi; se invece i singoli 
contributi si compenetrano reciprocamente in un’unica opera, tutti gli artisti sono 
coautori e i relativi diritti sull’opera sono in comunione. Capita poi spesso che uno 
street artist interagisca con una precedente opera, sovrapponendo la propria alla * Responsabile dipartimento Diritto della Proprietà Intellettuale, Negri-Clementi Studio Legale

STREET ART: LA TUTELA AUTORIALE 
PER OPERE SPESSO (NATE COME) 
ILLEGALI
di Gilberto Cavagna di Gualdana* 
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prima, ad esempio incorporando e/o adattando il precedente lavoro in quello suc-
cessivo. Nel caso in cui l’autore dell’opera incorporata/adattata abbia consentito 
a tale “utilizzo”, l’autore dell’opera successiva dovrebbe poter esercitare i diritti di 
sfruttamento esclusivi sull’opera (nei limiti del consenso prestato).

Nella realtà, le opere di street art risultano spesso anonime o attribuite ad uno 
pseudonimo/nome d’arte; ciò tuttavia non pregiudica la tutela legale, poiché la 
protezione della Legge Autore non è subordinata alla rivelazione della identità 
dell’artista al pubblico, potendo sempre l’autore rivelarsi anche in un secondo 
momento. Per la Legge Autore anche i minorenni, purché abbiano compiuto al-
meno sedici anni, possono compiere tutti gli atti giuridici relativi alle loro opere 
ed esercitare le azioni che ne derivano, autonomamente e senza l’assistenza dei 
genitori o dei tutori (art. 108 Legge Autore).

La Legge Autore riserva all’autore lo sfruttamento economico dell’opera (diritti 
patrimoniali, per settant’anni oltre la morte dell’autore) e la facoltà di opporsi a 
qualsiasi utilizzo che possa essere di pregiudizio al suo onore e alla sua reputazio-
ne (diritti morali, non soggetti ad alcuna limitazione temporale). 

Qualora le opere siano realizzate su commissione (anche da soggetti pubblici), il 
committente acquisisce di norma tutti i diritti di utilizzazione economica sull’opera, 
nei limiti dell’oggetto e delle finalità dell’incarico. 

Restano in ogni caso salvi i casi in cui la riproduzione, non autorizzata, risulti, inve-
ce, consentita in quanto rientra tra le cd. “libere utilizzazioni” previste dagli art. 70 
e ss. della Legge Autore, ovvero essenzialmente per uso di critica e discussione 
e per uso personale, a condizione che tale possibilità non sia in contrasto con lo 
sfruttamento normale dell’opera o degli altri materiali e non arrechi ingiustificato 
pregiudizio ai titolari dei diritti, nonché la riproduzione attraverso la rete Internet, 
a titolo gratuito, di immagini e musiche a bassa risoluzione o degradate, per uso 
didattico o scientifico, purché tale utilizzo non sia a scopo di lucro. 

Di particolare rilevanza per tali opere è il diritto morale dell’autore all’integrità dell’o-
pera, inteso non solo come diritto ad opporsi alle modifiche materiali, ma anche alle 
modifiche che alterino le modalità di presentazione al pubblico volute e immaginate 
dall’autore stesso. Nel campo della street art potrebbe esservi violazione di tale di-
ritto morale, ad esempio, nel caso in cui l’opera sia stata staccata dal suo supporto 
originale per essere esposta in un museo o posta in vendita in una galleria d’arte 
o in asta. Eclatante è stato, in tal senso, il caso dell’artista italiano Blu, il quale ha 
deciso di rimuovere con vernice e scalpello tutti i suoi murales realizzati a Bologna 
in risposta alla possibilità che gli stessi potessero essere esposti in una mostra or-
ganizzata nelle sale del Museo della Storia di Bologna, a Palazzo Pepoli, intitolata 
“Street Art – Banksy & Co” (dal 18 marzo al 26 giugno 2016). 

Si discute se il diritto all’integrità dell’opera si possa estendere anche al diritto 
dell’artista di opporsi alla distruzione della propria opera, ipotesi non inclusa nella 
lettera della norma (che si limita a sanzionare “qualsiasi deformazione, mutilazio-
ne od altra modificazione”; cfr. art. 20 co. 1 Legge Autore), anche se l’opinione 
prevalente ritiene che il proprietario dell’opera possa distruggerla, anche senza il 
consenso dell’autore (in tal senso, in una delle poche pronunce sul punto, App. 
Bologna, 13 marzo 1997). Negare all’acquirente il diritto di disfarsi dell’opera d’ar-
te, se lo ritiene opportuno, o pretendere che debba rispondere della sua eventuale 
perdita, costituirebbe, inoltre, – secondo anche quanto affermato in passato dalla 
Suprema Corte (Cassazione n. 2273 del 31 luglio 1951) – una limitazione dell’e-
sercizio del diritto di proprietà sull’opera, senza alcun fondamento normativo e un 
vincolo non giustificato alla circolazione delle opere, a causa dell’onere di conser-
vazione così imposto. 

Del resto, in un’ottica di bilanciamento tra i diritti di espressione e manifestazione 
dell’artista sull’opera (sanciti dall’art. 33 della Costituzione) e quelli dominicali del 
proprietario sul muro (previsto dall’art. 42 delle Costituzione), la giurisprudenza – 
in un procedimento penale contro due street artists accusati di aver commesso 
reati di deturpamento e imbrattamento su uno stabile privato (L. Diotallevi, Opera 
d’arte e diritto al “Mezzo” in una sentenza del Tribunale di Milano, in Giurispruden-
za costituzionale, 2011, 3283) – sembra aver risolto a favore del diritto di proprietà, 
non tanto per una gerarchia interna di fonti costituzionali, ma sul presupposto che 
l’essenza della libertà di manifestazione del pensiero si sostanzia nella possibilità 
di manifestare liberamente il proprio pensiero, con l’uso dei mezzi a ciò deputati 
a propria disposizione.

Parte della dottrina ha, tuttavia, criticato la tesi di chi esclude che il diritto all’in-
tegrità dell’opera si possa estendere anche al diritto dell’artista di opporsi alla di-
struzione della propria opera; “In questa prospettiva la distruzione di un quadro è in 
grado di alterare, vuoi la reputazione, vuoi anche l’onore dell’autore, proprio perché 
gli sottrae uno degli elementi sui quali la sua personalità artistica si fonda, uno dei 
contributi sui quali si basa il giudizio che il pubblico ha già o avrà in futuro della sua 
attività” (Nota di R. Romano a commenti di App. Bologna, 13 marzo 1997, AIDA 
1998, 556). Inoltre, la distruzione dell’opera potrebbe comportare una “compres-
sione” della pienezza dell’esercizio dei diritti patrimoniali, in quanto potrebbe osta-
colare il diritto di moltiplicazione in copie dell’opera e precludere ulteriori forme di 
sfruttamento riservate all’autore, come quelle derivanti dall’esercizio del diritto di 
seguito (ex art. 144 e ss. Legge Autore). 

Risulta infine discusso se l’autore dell’opera possa imporre al proprietario obblighi 
di custodia, come quello di proteggere i disegni sui muri con tettoie o teche, o re-
staurare le opere una volta che siano degradate. In senso affermativo, in giurispru-
denza è stato ritenuto che “può in astratto configurarsi una violazione del diritto 
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morale dell’autore di un dipinto, ex art. 20 l.a., anche nel caso di degrado dell’opera 
in conseguenza del trascorrere del tempo insieme al concorso di altri specifici fattori 
negativi imputabili al detentore, quali ad esempio un atto omissivo qual è l’omissione 
del restauro del dipinto, considerato che superato il limite del decadimento natura-
le il degrado potrebbe causare una lesione all’integrità dell’opera d’arte figurativa 
ed influenzare negativamente la percezione dell’opera presso il pubblico e costitui-
re quindi una lesione della reputazione dell’artista” (Trib. Milano, ord. 20 gennaio 
2005). La sentenza è rimasta tuttavia sostanzialmente isolata. Non risultano, ad 
oggi, ulteriori pronunce sul punto che abbiano avuto ad oggetto opere di street art.

Le opere di street art sono spesso create illegalmente e ciò espone gli artisti a 
conseguenze legali, anche di natura penale, con ripercussioni a volte paradossali: 
Alice Pasquini, nello stesso anno in cui il suo nome è stato inserito nell’enciclo-
pedia Treccani, è stata condannata da un giudice a Bologna per atti vandalici; 
Bros (all’anagrafe Daniele Nicolosi) è stato denunciato dal Comune di Milano per 
imbrattamento in relazione ad alcuni episodi, anche se lo stesso artista è stato 
incluso in importanti mostre collettive, tra cui “Street Art Sweet Art” e “Arte Italiana 
1967-2007” organizzate dallo stesso Comune e incaricato di decorare il cd. “Padi-
glione Natura” in concomitanza con l’Esposizione Universale tenutasi a Milano nel 
2015 (per approfondimenti si rimanda a pag. 27 di questo volume). 

Il fatto che un’opera di street art sia creata illegalmente non sembrerebbe comun-
que privarla della tutela autoriale. L’eventuale, o meno, liceità dell’opera, infatti, 
non costituisce un requisito di protezione delle opere. La tutela tuttavia viene, 
invece, validamente negata nel caso in cui l’opera violi un altro diritto di proprietà 
intellettuale, in quanto ad esempio riproduce senza consenso un’altra opera tute-
lata o un marchio. 

Se da un lato l’illiceità dell’opera non fa venire meno i diritti dell’autore sull’opera, 
la sua realizzazione su muri altrui, senza il consenso dei proprietari, può costituire 
una violazione della sfera giuridica di questi ultimi che potranno, quindi, lamentare 
nei confronti dell’artista, come per altro più volte avvenuto, il reato di danneggia-
mento della proprietà privata (art. 635 c.p.), di deturpamento e imbrattamento di 
cose altrui (art. 639 c.p.) oltre a quello di violazione di domicilio (art. 614 c.p.), se 
ne sussistono i presupposti.

A prescindere dalla tutela accordata dalla Legge Autore, le opere che presentano 
interesse artistico, storico, archeologico, etnoantropologico, archivistico e biblio-
grafico e le altre attività individuate dalla legge come testimonianze aventi valore 
di civiltà, che non siano opera di autore vivente o la cui esecuzione risalga ad oltre 
settant’anni, sono, inoltre, protette anche dal CBC, quale che sia la proprietà (pub-
blica o privata, sebbene a condizioni e con modalità diverse). In ragione del vin-
colo, tali opere sono soggette a tutta una serie di prescrizioni e limiti, non solo in 

merito alla loro circolazione ma anche per quanto riguarda la loro conservazione e 
la loro riproduzione, le opere sono riproducibili gratuitamente e senza richiedere la 
preventiva autorizzazione (e dunque ex lege) purché non vi sia “scopo di lucro” (art. 
107 e ss. CBC), mentre rimane sempre necessaria la preventiva autorizzazione 
da parte delle amministrazioni che hanno in consegna il bene (alle quali è dovuto 
anche un canone di concessione determinato in base ai criteri stabiliti dall’art. 108 
co. 1 del CBC e dal tariffario fissato con decreto ministeriale), se la riproduzione e 
l’utilizzo delle immagini sono effettuate per scopi commerciali.
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STREET ART: UNA NUOVA FORMA DI 
CRIMINE?
di Francesco Emanuele Salamone* 

* Avvocato del Foro di Roma, specializzato in Diritto dei beni culturali (“SDV Avvocati Associati”), e Professore 
 a c. di Diritto penale dei beni culturali presso l’Università della Tuscia di Viterbo

Il mondo del diritto dell’arte, nell’anno appena concluso, si è interessato – fra 
le altre cose – alla vicenda dello stencil, raffigurante il Naufrago bambino, apparso 
a metà del 2019 su un edificio vincolato di Venezia e attribuito (o meglio, “rivendi-
cato”) dallo street artist Banksy.

In tale vicenda, come oramai noto, la Procura della Repubblica lagunare ha chie-
sto l’archiviazione per i fatti connessi alla realizzazione del murale e denunziati 
dalla Soprintendenza di Venezia, ma – è bene ribadirlo da subito – tale epilogo 
rappresenta un’eccezione a quello che è, invece, il trend maggioritario seguito 
dalla giurisprudenza italiana. 

A ciò si aggiunga, inoltre, che il caso “Banksy” presentava delle peculiarità tali da 
renderlo difficilmente comparabile alle altre vicende che hanno visto imputati noti 
writers italiani.

Ed invero, la prima peculiarità del caso Banksy era senz’altro quella legata all’og-
gettiva difficoltà di identificare l’autore materiale della condotta.

Pertanto, non potendosi celebrare un processo contro ignoti, già questo, avrebbe 
giustificato la richiesta di archiviazione.

In secondo luogo, nel caso veneziano, l’unico reato “contestato” era quello di cui 
all’art. 169 d.lgs. 42/2004, “Opere illecite”, che – secondo lo stesso argomentare 
della denunziante Soprintendenza – era da ritenersi concretamente insussistente 
nel caso in esame, in quanto – trattandosi di “un dipinto murale di carattere artisti-

DIRITTO DELL’ ARTE 
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intende sanzionare il Legislatore è il fatto che, senza l’autorizzazione da parte di chi 
è titolare del bene immobile, terzi possano imbrattare muri, anche semplicemente 

aggravando una situazione già esistente.”

Fortunatamente, la Suprema Corte di cassazione con sentenza n. 16371/2016 ha 
mitigato tale ultimo assunto, chiarendo – nella vicenda “Manu Invisible” – che la 
condotta posta in essere da uno street artist su un bene già deturpato e/o rovina-
to, pur costituendo – in astratto – reato, in concreto può ritenersi non punibile ai 
sensi dell’art. 131 bis c.p., in quanto fatto di particolare tenuità.

Pertanto, stando al principio ribadito dalla suddetta sentenza n. 16371/2016 del 
Supremo Collegio, non sarà punibile (per particolare tenuità del fatto di reato) il 
writer che ponga in essere la condotta in esame su un muro o un edificio già rovi-
nato e/o deturpato, attesa l’assenza in tale condotta di un danno (ulteriore) per il 
bene oggetto materiale del reato.

Se la citata sentenza del 2016 degli Ermellini sembra aver aperto un timido varco 
in merito alla (non) punibilità (in concreto) delle condotte in esame, al contrario, 
si registrano ancora delle posizioni alquanto “ortodosse” in relazione al secondo 
aspetto degno di nota nella trattazione del tema qui affrontato, ovvero se il carat-
tere artistico dell’opera e/o la notorietà dell’artista possano avere o meno rilevanza 
ai fini dell’applicabilità del reato di cui all’art. 639 c.p..

Ed invero, se – come visto nel “caso Banksy” – il tratto artistico può avere rilevan-
za ai fini della valutazione del reato di cui all’art. 169 d.lgs. 42/2004, “Opere illeci-
te”, al contrario, come ribadito sia dalla sentenza “Bros” del Tribunale di Milano sia 
dalla sentenza “Alicè” del Tribunale di Bologna, “l’esistenza del reato non può avere 
come parametro un’eventuale natura artistica dell’opera d’arte, stante l’impraticabi-
lità di tale categoria fondamentalmente legata al gusto ed al sentimento sociale in un 
determinato momento storico.”

Ne deriva – secondo quanto statuito dal Tribunale di Milano nella senten-
za “Bros” e ribadito dal Tribunale di Bologna nella successiva sentenza “Ali-
cè” - che qualsiasi intervento che modifichi l’estetica e la nettezza di un bene 
contro la volontà del suo proprietario (pubblico o privato) configura, a prescin-
dere dalla rilevanza artistica dell’opera o dalla fama di cui goda l’autore, de-
turpamento e imbrattamento, punibile ai sensi dell’art. 639 c.p. “Deturpamento 
e imbrattamento di cose altrui”.

Conclusioni, quelle testè esposte, come visto, diametralmente opposte a quella 
cui sono, invece, giunti i Magistrati veneziani nella “singolare” vicenda Banksy.

Per la serie: “tot capita, tot sententiae”!

co” – non vi sarebbe stato alcun danno o deturpamento al palazzo.

Per tale ragione, il PM ha quindi ritenuto opportuno richiedere l’archiviazione del 
procedimento appena aperto.
Ebbene, se tale decisione – privilegiando il tratto artistico della condotta – rappre-
senta (apparentemente) un punto di svolta nella valutazione della rilevanza penale 
delle opere dei cd. “artisti di strada”, la decisione del Magistrato veneziano, come 
detto, è una goccia in un lago di sentenze di segno nettamente opposto, le quali 
– ritenendo preminente l’aspetto della tutela del patrimonio e dell’ordine sociale – 
hanno severamente sanzionato tali nuove forme di espressione artistica.

Al riguardo, “esemplari” sono tre casi, che hanno visto quali imputati noti street 
artists italiani: Daniele Nicolosi (Bros), Alice Paquini (Alicè) e Manu Invisible.

In tutti e tre i processi celebrati a carico di tali artisti, i Giudici italiani – seppur con 
un atteggiamento più clemente rispetto a quello riservato dalla polizia newyorkese 
a Keith Haring agli inizi degli anni ‘80 – hanno, infatti, costantemente ribadito:
a) per un verso, la riconducibilità della condotta de qua nel paradigma del reato 
 di cd. “imbrattamento” previsto dall’art. 639 c.p. “Deturpamento e imbrattamento  
 di cose altrui” (non contestato, invece, nel “caso Banksy”!);
b) per altro verso, l’irrilevanza (sotto il profilo penalistico) del carattere artistico 
 dell’opera o della notorietà dell’artista autore materiale della condotta.

Procediamo con ordine.
In merito al primo tema (ovvero, se costituisca o meno reato il cd. writing), punto 
di partenza è certamente la sentenza della Corte d’Appello di Torino del 31 marzo 
2010, secondo la quale si versa nel reato di cd. “imbrattamento” (art. 639 c.p.) ogni 
qualvolta si “produca un’alterazione temporanea e superficiale della cosa, il cui aspetto 
originario, quale che sia la spesa da affrontare, è comunque facilmente reintegrabile.”

Partendo da tale premessa appare, quindi, evidente come la condotta del writing 
ben possa rientrare in tale fattispecie penale, che tutela la proprietà pubblica o 
privata da qualsivoglia forma di alterazione della cosa con pregiudizio dell’esteti-
ca e della pulizia della stessa. Ed invero, qualunque operazione che tenda – con 
vernici e/o colori – ad imprimere un disegno su un muro o su una parete, facendo 
venire meno o modificando il preesistente aspetto di estetica e di nettezza del-
la superficie, potrebbe ben rientrare, secondo tale impostazione, nel concetto di 
“imbrattamento” penalmente rilevante.

A ciò si aggiunga che – come argomentato anche dal giudice bolognese nella sen-
tenza “Alicè” (Trib. Bologna, sent. n. 674/2016) – il reato in esame prescinderebbe 
anche dal fatto che il bene oggetto materiale della condotta sia già in condizioni 
di sporcizia o di degrado, atteso che – secondo il Tribunale di Bologna – “ciò che 
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ECONOMIA DELL'ARTE | Mercato dell'arte

L’attuale stato del mercato dell’arte contemporanea delle aste risulta in cresci-
ta, florido e dinamico.

Lo conferma il più recente report stilato da Artprice2, 21° Contemporary Art Market 
Report 2019, che registra tra luglio 2018 e giugno 2019 un volume del fatturato 
globale – generato specificamente dal segmento delle aste di arte contempora-
nea – pari a $1.89 miliardi, cifra raddoppiata negli ultimi dieci anni. Tra i risultati più 
interessanti: il numero record di opere d’arte contemporanea vendute, 71.400, in 
media 195 lotti al giorno, (un valore che è aumentato del + 480% negli ultimi venti 
anni). Di queste, 284 hanno raggiunto risultati a 7 cifre (244 erano dipinti), seppur 
la metà delle opere sia passata di mano per meno di $1.000. Più che raddoppiato 
anche il numero di artisti contemporanei coinvolti: circa 22.000 rispetto ai 10.000 
di dieci anni prima. Anche se oltre la metà del fatturato globale (64%) dipenda e 
sia generato da soli 50 artisti che, in termini finanziari, rappresentano gli investi-
menti più competitivi e sicuri. 

Un settore quello della Contemporary Art che rappresenta il 15% del mercato se-
condario mondiale (nel 2000 era solo il 3%) dietro la Modern Art (43%) e la Post-
War Art (24%). Molto più dinamico dell'arte del XIX secolo (10%) e del segmento 
degli Old Masters (8%), il mercato dell'arte contemporanea si rivela una terra di 
scoperte inesauribili, costantemente alimentata da nuove opere. 
In questo contesto si inserisce la street art.

* Art Department, Negri-Clementi Studio Legale

IL MERCATO DELLA STREET ART IN 
ASTA
di Giorgia Ligasacchi* 1

“L'arte che guardiamo è fatta da solo pochi eletti. Un piccolo gruppo crea, 
promuove, acquista, mostra e decide il successo dell'Arte.  
Solo poche centinaia di persone nel mondo hanno realmente voce in capitolo.”
Banksy

1 Si desidera ringraziare Eleonora Sizzi per il prezioso contributo di ricerca e supporto documentale.
2 Artprice è una società francese quotata in borsa e leader nell’informazione dell’art market.
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3 Top 500 Contemporary Artists, 21° Contemporary Art Market Report 2019 di Artprice.
4 Top 500 Contemporary Artists, 21° Contemporary Art Market Report 2019 di Artprice.
5 Top 100 Contemporary Artworks Auctions Performances, 21° Contemporary Art Market Report 2019 di 
 Artprice.

Movimento artistico di recenti origini, la street art riscuote dagli anni 2000 un suc-
cesso crescente che la porta ad essere attualmente al centro dell’attenzione di 
gallerie, case d’asta, musei e collezionisti, nonché di un pubblico insolito – data 
la sua matrice evasiva nei confronti della legalità – costituito dalla pubblica am-
ministrazione. Negli ultimi dieci anni la street art si è trasformata in un “fenomeno 
mainstream” a cavallo tra cultura ‘alta’ e cultura pop (così la definisce la piattafor-
ma online Artsy nel novero dei fenomeni artistici degli anni ‘10 del nuovo millennio) 
che solletica l’interesse dei collezionisti e appassionati, i quali oggi intravedono 
nelle opere degli street artists potenziali strumenti di investimento a rischio varia-
bile e ad alto dividendo estetico.

Thierry Ehrmann, fondatore e CEO di ArtMarket.com, ha inquadrato la street art 
come nuova frontiera dei beni di lusso, tra le mire specialmente delle star del 
cinema hollywoodiano. Per comprendere quanto oggi la street art influenzi e do-
mini il mercato dell’arte, basti osservare la classifica stilata da Artprice degli artisti 
contemporanei (ossia nati dopo il 1945) che hanno venduto il maggior numero di 
opere in asta su scala mondiale tra luglio 2018 e giugno 20193: tra i primi cinque, 
quattro sono street artists. Medaglia d’oro per Shepard Fairey, meglio noto come 
Obey, (Charleston, 1970) con i suoi 660 lotti, seguito da Kaws (Jersey City, 1974) 
con 622, Banksy (Bristol, 1974) con 550 e Keith Haring (Reading, 1958 – New 
York, 1990) con 482. 

Se poi si amplia la ricerca ai top 20, si trova il pioniere della street art ed emble-
ma della vitalità creativa di un’era: Jean-Michel Basquiat (New York, 1960 – 1988). 
Le sue opere (98 lotti venduti nel periodo considerato) hanno generato ricavi per un 
controvalore di oltre $157 milioni confermando il suo ruolo di leader indiscusso del 
mercato ormai detenuto da oltre dieci anni. Il top lot del 2018 è stato Untitled (Pollo 
Fritto) (1982), battuto da Sotheby’s New York a novembre per $25.7 milioni: il risultato 
dell’aggiudicazione ha consentito all’artista newyorkese di mantenere una posizione 
predominante, qualificandolo primo tra i 500 artisti contemporanei più redditizi e quo-
tati al mondo4 e al secondo posto tra le migliori 100 performances di capolavori con-
temporanei venduti in asta5 nell’ultimo anno. Fermo restando l’innegabile contributo 
nella promozione e nella valorizzazione del lavoro di numerosi artisti afro-americani 
emergenti, l’ultima vendita di successo del “Picasso nero” (così soprannominato per 
l’analogia tra i suoi risultati nelle aste contemporanee e quelli del pittore andaluso sul 
mercato di arte moderna) non ha replicato le cifre da capogiro degli anni precedenti 
– si ricorda, infatti, il record per Untitled (1982), venduto da Sotheby’s New York nel 
maggio 2017 per quasi $110.5 milioni, per una rivalutazione 5.300 volte superiore al 
valore d’acquisto nel 1984, all’imprenditore giapponese Yusaku Maezawa.

Jean-Michel Basquiat, Untitled (Pollo Fritto), 1982 
Venduto a $25.701.500 da Sotheby's New York, Courtesy Sotheby's

L’asta newyorkese del 18 maggio 2017 ha avuto come protagonista indiscusso 
l’enfant prodige dell’arte americana; tuttavia, l’evento ha presentato complessiva-
mente 50 lotti degni di nota, da Roy Liechtenstein a Lucio Fontana, da Edward Ru-
scha a Keith Haring. E proprio quest’ultimo, nell’asta serale, ha riportato il record 
personale di $6.5 milioni per Untitled (1982), tela monumentale di 308 x 301 cm 
dalla semplicità cromatica e figurativa del tutto caratteristica, rappresentativa di 
un vero e proprio brand d’artista che, esondando dai confini della graffiti art, viene 
riconosciuto globalmente (un anno prima, da Sotheby’s London, The last rainforest 
(1989) era stato battuto a oltre £4 milioni, doppiando la stima minima). Haring si 
riconferma anche quest’anno uno degli artisti contemporanei più richiesti e acqui-
stati in asta (482 le opere vendute per un valore complessivo di oltre $41 milioni, 
un giro d’affari che lo conferma al 7° posto tra i primi 10 artisti contemporanei), 
sottolineando il ruolo di punta della scena newyorkese, tra gli anni ‘70 e ‘80, nel 
colmare il gap tra la strada e il mondo dell’arte.

In cima alla lista degli artisti più richiesti e più venduti al mondo nel segmento 
Contemporary Art ci sono gli street artists: Shepard Fairey e Kaws. Gli unici due 
quest’anno ad aver visto ‘martellare’ in asta più di 600 opere (ciascuno), grazie a 
una domanda totalmente globalizzata. Nel caso di Fairey, il 70% del suo turnover 
(circa $1 milione) è stato aggiudicato in Francia; Kaws, al contrario, piace molto 
al pubblico asiatico (il 58% delle sue opere sono state scambiate in Oriente) a 
seguire quello americano (16%) e francese (13%).

L’andamento di mercato di Shepard Fairey (in arte Obey) degli ultimi dieci anni 
è positivo e in costante crescita, specie dopo il successo riscosso in seguito alla 
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6 Sono state vendute rispettivamente da Digard Auction a €52.000 e da Artcurial a €63.395.

mediatizzazione della campagna elettorale di Barack Obama nel 2008 (con il ma-
nifesto Hope che riproduceva il volto stilizzato del futuro presidente americano in 
quadricromia) e la proclamazione a street artist di celebrità internazionale. È, tut-
tavia, il 2013 a segnare l’anno di svolta per l’artista: le opere War is over del 2007 
(stima €30.000 – €40.000) e Guns and roses del 2006 (stima €28.000 – €35.000) in 
sede d’asta superano di gran lunga la stima massima6, confermando il continuo 
successo riscosso da Obey. L’ultimo record registrato è di €180.000 per l’opera 
Liberté, égalité, fraternité (2018) battuta a novembre 2019 da Artcurial – Urban & 
Pop Contemporary (stima €80.000 – €120.000).

Brian Donnelly – meglio noto come Kaws – ha segnato il 2019 con un’ascesa 
che difficilmente si potrà dimenticare, salendo di tre postazioni, in termini di lotti 
venduti, rispetto ai risultati del 2017/2018 (da 363 a 622 vendite) e incrementando 
nell’arco di un anno il proprio fatturato di $78.3 milioni, posizionandosi al terzo 
posto (dopo Basquiat e Koons) con $93.6 milioni. Con il suo emblematico perso-
naggio “Companion”, Kaws ha conseguito un progresso sensazionale coniugando 
street art e gusto pop, cavalcando strategicamente l’onda dei social networks (su 
Instagram ha 2,7 milioni di followers) e legandosi a collezionisti del tutto eccezio-
nali come Pharrel Williams o Justin Bieber – sebbene il 58% dei suoi lavori venga 
venduto sul mercato asiatico, il che lo rende l’artista contemporaneo occidentale 
più sostenuto dagli acquirenti giapponesi e di Hong Kong. Ed è proprio sul mer-
cato orientale che Kaws, con The Kaws Album (2005) ha polverizzato il record 
precedentemente fissato da Untitled (Fatal group), venduta nel novembre 2018 
da Phillips per $2.9 milioni (stima $700.000 – $900.000). The Kaws Album, rilettura 
pop di una copertina dei Beatles per l’album Sgt. Pepper’s Lonely Hearts Club (1967), 
era una delle 21 opere offerte all’asta “NIGOLDENEYE® Vol. 1” tenuta da Sotheby’s 
Hong Kong il 1° aprile 2019, nonché il top lot della vendita: stimata $760.000 – $1 
milione, il valore della tela è aumentato di quasi quindici volte la stima alta e di oltre 
cinque volte il suo precedente record dopo la comparsa di un gigantesco Compa-
nion di 36 metri galleggiante nel porto di Hong Kong in occasione della kermesse 
fieristica Art Basel Hong Kong; l’opera è stata venduta per circa $14.8 milioni.

Abbandonando il suolo americano e dirigendoci verso l’Inghilterra, occorre men-
zionare un ultimo artista. Street artist di fama planetaria, noto per interventi urbani 
dissacranti (autodistruzione di un’opera subito dopo la sua aggiudicazione in asta) 
ed esposizioni non autorizzate (quadri affissi dall’artista sulle pareti della Tate Bri-
tain nel 2003, del Louvre nel 2004, del MET e del MoMa nel 2005 o alla più recente 
bancarella a Venezia), con 550 lotti venduti e un fatturato annuale di $17 milioni, 
quest’anno Banksy si riconferma un fenomeno artistico e mediatico ambito dalle 
più grandi case d’asta mondiali e da collezionisti internazionali (Art Review lo inseri-
sce al 14° posto nella classifica dei 100 artisti contemporanei più influenti del 20197). 

Obey, 
Liberté, égalité, fraternité, 
2018  
Venduto a €232.200 
da Artcurial, Courtesy Obey
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Si pensi che dal 2006 ad oggi, Banksy vanta 2.705 passaggi in asta (1.128 solo nel 
2018-2019) e oltre 35 gallerie che lo rappresentano, e questo significa che €100 
investiti nel 2006 per una sua opera, oggi valgono in media €1.743!8

Compare la prima volta sul mercato delle aste nel 2005 e da quel giorno i prezzi 
delle sue opere hanno continuato a crescere, raggiungendo il milione dopo soli tre 
anni con Keep it spotless (2007). Per molti collezionisti, sostiene Thierry Ehrmann, 
l’arte di collezionare si impernia sull’“acquisto dell’opera giusta, del giusto artista, al 

momento giusto”: quando questi tre criteri convergono, il risultato è quello di una 
transazione storica, come lo è stata quella sottoscritta da Sotheby’s London il 3 
ottobre 2019 alla vendita di Devolved Parliament (2009). Tela di grandi dimensioni 
(250 x 420 cm), stimata tra £1.5 – £2 milioni, è stata oculatamente venduta in 
contemporanea all’inaugurazione di Frieze London, un anno dopo la distruzione 
di Girl with Balloon, poi ribattezzata Love is in the Bin, garantendo alla casa d’aste 
la massima richiesta: l’opera, raffigurante i deputati della Camera dei Comuni di 
Westminster personificati da scimpanzé, è stata venduta per £9.9 milioni (in dolla-
ri, oltre 12 milioni) dopo una trattativa lunga dodici minuti che ha segnato la storia 
della major inglese e dell’artista stesso (che, a seguito della vendita, ha espresso 
pentimento per averla alienata nel 2011). Ad oggi, l’ignoto street artist è il quarto 
artista preferito dagli inglesi dopo Leonardo da Vinci, van Gogh e Michelangelo. 

Oggi a Banksy si affiancano altri nomi della street art che hanno ottenuto e con-
tinuano a registrare risultati importanti sul mercato come Osgemeos, Invader, 
Speedy Graphito, Richard Hambleton, l’Atlas e JR. Il fenomeno Banksy ha sicu-
ramente incoraggiato un’intera generazione di giovani artisti che hanno ricevuto 
notevole supporto e spinta da gallerie e case d’asta che hanno incominciato a 
credere fortemente in questa “nuova” forma d’arte: tra le case d’aste, oltre a Tajan, 
Aguttes e Leclere, pioniera e leader del settore è la francese Artcurial che dal 2006 
propone sessioni dedicate di Urban Art e oggi registra il 54% degli acquirenti in 
tutto il mondo. Tra i risultati più interessanti dello scorso anno: Space Invader, 
Vienna, (2008), venduta a quasi $400.000 e Banksy, Kill mom?, (2003), passata di 
mano per $707.345, record per l'arte contemporanea in Francia. Anche Phillips si 
sta interessando alla street art, inaugurerà, infatti, la stagione 2020 con Ten Mon-
keys and a Dolphin: Banksy & KAWS, la prima private selling exhibition dell’anno 
(dal 14 gennaio al 10 febbraio) dove collezionisti e appassionati d’arte potranno 
contendersi opere iconiche di Banksy e Kaws, oltre a dipinti rari, serigrafie, edi-
zioni e sculture. Tra le gallerie italiane si ricordano la Wunderkammern Gallery (per 
approfondimenti si rimanda a pag. 41 di questo volume) e Deodato Arte. 

La street art, dunque, non solo influenza l’andamento del mercato dell’arte con-
temporanea, ma ne è la protagonista, riuscendo ad attirare appassionati collezio-
nisti e investitori da tutto il mondo.

Kaws, The Kaws Album, 2005 
Venduto a $14.772.676 da Sotheby’s Hong Kong, Courtesy Sotheby’s

7 2019 Power 100, This year’s most influential people in the contemporary artworld, ArtReview.
8 Fonte: Artprice.com.



Banksy, Devolved Parliament (dettaglio), 2009 
Venduto a £9.879.500 da Sotheby's London, Courtesy Sotheby's
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ECONOMIA DELL'ARTE | Mercato dell'arte

A livello teorico la street art e le gallerie d’arte hanno poco in comune, proprio 
perché è qualcosa che prende vita in un “fuori” (la strada) e non in un luogo chiuso. 

Premessa: 
Cercare di definire la street art è una vera “mission impossible” dato che si tratta 

di un calderone magmatico e fluido, un movimento talmente variegato che risulta 
davvero complesso circoscrivere. L’espressione street art si compone di due ele-
menti: “street” e “art” e per rientrarvi è dunque necessario che ci sia una qualche 
forma di manifestazione artistica (art) che avviene in uno spazio pubblico (street). 
Oggi, ad esempio, si tende a indicare con “street art” tutte quelle manifestazioni 
artistiche che avvengono nello spazio pubblico e che sono diverse dai “graffiti” 
che sono, invece, le “scritte” composte da lettere in varie forme e dimensioni dove 
gli autori coinvolti spesso non si considerano artisti, ma writers o scrittori. Dunque, 
tutto ciò che avviene in strada, nasce e finisce in strada e quello che una galleria 
d’arte appassionata a questo movimento può fare è seguire e sostenere gli artisti 
nei quali crede maggiormente. Personalmente la definizione che preferisco è quel-
la di “urban art” anche se, in effetti, si tratta di sfumature teoriche.

La Galleria Wunderkammern (con sede a Roma e a Milano) nasce dall’idea dei 
fondatori – Dorothy de Rubeis e io – che, cresciuti nella Roma degli anni ‘90 in 
cui sono esplosi il writing e la musica rap, sentono quest’arte nel proprio DNA. Le 
origini di questo specifico fenomeno artistico vanno ricercate a Philadelphia e a 
New York tra la fine degli anni ‘60 e l’inizio degli anni ‘70. Tutte le culture che oggi, 
in maniera più o meno diretta, sono riconducibili al movimento Hip-Hop nascono 
proprio in questo preciso momento storico. Diverse le rivoluzioni che hanno inizio * Socio fondatore della Galleria Wunderkammern

IL MERCATO DELLA STREET 
ART IN GALLERIA: IL CASO 
WUNDERKAMMERN
di Giuseppe Pizzuto*



Blek le Rat, David, 2005, Paris 
 ©Sybille Prou
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tra cui: in ambito musicale DJs e MCs stravolgono il modo di suonare e cantare 
con scratch e rap; nelle arti visive i writers sconvolgono i canoni estetici noti fino 
a quel momento e cambiano l’aspetto di interi quartieri; nel mondo del ballo è la 
break dance a cambiare le regole. Dunque con la cultura Hip-Hop e l’energia che 
da essa si genera muta profondamente il modo di vedere le cose – dalla musica 
allo streetwear – diventando una vera e propria cultura, quasi una religione. Così, 
dall’America l’Hip-Hop si propaga a macchia d’olio diffondendosi per tutto il mon-
do. In Italia, questo universo, approda all’inizio degli anni ‘90 e negli adolescenti 
di allora qualcosa è inevitabilmente rimasto dentro. Non stupisce, quindi, se molti 
anni dopo, Dorothy e io abbiamo deciso di buttarci in questa pazza avventura 
della galleria specializzata in urban art; è stato naturale seguire artisti che in modo 
più o meno diretto, ciascuno con la propria cifra stilistica, erano venuti a contatto 
con la cultura Hip-Hop. Decidemmo così di promuovere questi artisti che a nostro 
parere potevano offrire “qualcosa in più” nel panorama italiano. 

Quando la urban art si affaccia alle gallerie d’arte, il risultato è un prodotto diffi-
cilmente identificabile. Non vi è dubbio che il core business della Galleria Wunder-
kammern resti – come in tutte le gallerie del mondo – la commercializzazione di 
manufatti fine art (quadri, sculture, installazioni, etc.), anche se spesso, probabil-
mente per “ignoranza”, ci viene chiesto: “Quindi cosa mi posso portare a casa? Un 
pezzo di muro?”. Una battuta solo per far capire quanto, soprattutto in Italia, sia 
ancora molto basso il grado di conoscenza della street art e dei suoi esponenti. 
È come se ci si aspettasse che gli urban artists – che hanno lavorato per diversi 
anni focalizzando la propria attività nello spazio urbano – possano produrre opere 
solamente in quel contesto e non confrontarsi anche con media differenti come 
tele, disegni e sculture. Fortunatamente non è così e i loro lavori vengono inglobati 
e veicolati nel sistema della fine art, anche attraverso le gallerie, entrando così 
in collezioni pubbliche e private. Tuttavia la resistenza da parte del cosiddetto 
“sistema-arte” a questo tipo di operazione, ovvero a consentire agli artisti che 
provengono dal mondo della urban art di essere esposti in spazi dedicati al con-
temporaneo, è ancora forte. 

È difficile descrivere cosa spinga un collezionista ad amare e acquistare opere 
provenienti dal mondo della urban art. Quello che stupisce di più è come un grup-
po di artisti, interagendo con lo spazio urbano, sia stato in grado di sviluppare 
un’energia molto particolare, dando vita a pratiche che comprendono una varietà 
di linguaggi che si sono evoluti a partire dalla tag, il segno più grafico e veloce, 
un gesto rapido e istantaneo, fino ad arrivare ad una pratica più scenica come il 
(nuovo) muralismo. Da questa interazione con lo spazio urbano nasce una scintilla 
che gli artisti hanno mantenuto intatta, che risulta essere uno degli aspetti più 
affascinanti di questa corrente. In pillole questo è l’obiettivo che la Galleria Wun-
derkammern persegue da oltre dieci anni, operando nell’ambito della street art e 
cercando di valorizzare il lavoro di alcuni artisti appartenenti al movimento.

Numerose sono le collaborazioni che si sono sviluppate negli ultimi anni con gio-
vani artisti emergenti oltre che con i cd. “padri” della urban art, artisti che erano 
presenti quando tutto è cominciato. Tra questi ultimi si ricordano gli street artists 
newyorkesi attivi in strada già dalla fine degli anni ‘70: Doze Green e Dan Witz. 
Altro famoso e storico artista americano con cui la Galleria ha lavorato è Shepard 
Fairey, noto ai più come Obey. In ambito europeo siamo riusciti a portare in Italia 
per la sua prima (e al momento unica) mostra personale Blek le Rat, artista france-
se che è stato, probabilmente, il primo ad utilizzare lo stencil nello spazio urbano 
(al quale lo stesso Banksy ha pubblicamente riconosciuto di essersi ispirato per 
moltissimi dei suoi stencil più iconici). Da molti Blek viene identificato come il 
capostipite della street art, perché – soprattutto in Europa – prima di lui l’arte in 
strada proprio non si faceva.

Blek le Rat, Computerhead, 2007, London 
 ©Sybille Prou
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Tra i giovani artisti la Galleria Wunderkammern collabora ad esempio con il duo 
romano Sten Lex; il milanese Jacopo Ceccarelli (noto come 2501); Tellas, artista 
di origini sarde che ha realizzato grandi murales in tutto il mondo; MP5, artista 
donna romana molto attiva anche a livello politico e che veicola, attraverso la sua 
estetica, messaggi sempre molto forti. 

In conclusione, lo scopo a cui la Galleria tende è quello di compiere una selezione 
artistica mantenendo sempre un certo equilibrio, totalmente personale, tra artisti 
più storicizzati (che hanno quindi avuto un impatto negli anni in cui questo mo-
vimento nasceva ed emergeva), e artisti di nuova generazione (che fatichiamo a 
definire emergenti perché, comunque, già aventi un certo livello di notorietà).

Blek le Rat, Studio 
©Sybille Prou

Blek le Rat, Wunderkammern Rome, 2015  
©Blindeyefactory_3 ©Sybille Prou
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ECONOMIA DELL'ARTE | Corporate art Collection

Esiste una secolare tradizione di alleanza tra Campari e l’arte del proprio tem-
po. Nel corso degli anni questo connubio si è trasformato seguendo l’evoluzione 
delle avanguardie artistiche e dei mezzi di espressione. 

Campari Group incontra per la prima volta il mondo della street art nel 2008 quan-
do, in occasione della realizzazione dei nuovi Headquarters a Sesto San Giovanni 
su progetto dell’architetto Mario Botta, commissiona ad alcuni street artists una 
serie di lavori al fine di decorare la recinzione del cantiere. 

Il progetto, denominato RedVolution, è stato sviluppato in collaborazione con Art 
Kitchen sotto la curatela di Jacopo Perfetti con l’intento di vivacizzare l’ambiente 
metropolitano circostante dipingendo, grazie alla creatività di giovani artisti italia-
ni, porzioni di arredo urbano temporaneo, spesso abbandonate allo scempio e allo 
sfregio dei più. 
Il risultato fu un’installazione pubblica di street art e poesia realizzata su un grande 
telo in pvc alto 2,5 metri che ricoprì la recinzione del cantiere di costruzione degli 
HQs di Campari Group per 15 mesi; RedVolution era composta da una duplice 
anima: 260 metri lineari realizzati a stampa digitale con immagini e pillole di poesia 
che richiamavano i valori del prodotto, con un particolare riferimento al tema della 
“passione”, e a seguire altri 100 metri lineari sul fronte di via Sacchetti decorati 
on site da otto street artists che in alcuni giorni hanno sviluppato, ciascuno con il 
proprio stile, otto lavori focalizzati sull’essenza del brand e dei prodotti Campari e 
Camparisoda. Da gennaio 2008 fino al termine dei lavori l’opera pubblica di arte 
metropolitana è stata in grado di ispirare nuovi immaginari e stimolare l’interesse 
degli appassionati e dei passanti.* Direttore Galleria Campari

LA PASSIONE DI CAMPARI PER LA 
STREET ART 
di Paolo Cavallo*



Nais, Omaggio a Marcello Dudovich Il bacio (dettaglio), 2014 
Sesto San Giovanni, Credit: Davide Ditria, Courtesy: Galleria Campari
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Nuova occasione di collaborazione di Campari Group (e Galleria Campari1) con Art 
Kitchen e Jacopo Perfetti, sorse nel 2014, anno in cui si celebrarono i 110 anni di 
presenza del Gruppo a Sesto San Giovanni. Fu nel 1904, infatti, che Davide Cam-
pari, figlio del fondatore Gaspare e figura chiave dell’azienda, inaugurò il primo 
stabilimento per la produzione industriale del Campari, nel luogo in cui oggi sor-
gono gli HQs. Il progetto, ribattezzato RedVolution 2.0, si concretizzò nell’ambito 
della call for action “Tutta mia questa città” promossa dal Comune di Sesto San 
Giovanni per coinvolgere i privati in iniziative di riqualificazione di angoli degradati 
della città. In questo caso, Campari scelse di lavorare sul muro di recinzione del 
parco pubblico, noto come “Giardino Campari”, il quale soffriva di continui sfregi 
perpetrati da improvvisati imbrattatori e trasmetteva un senso di abbandono e 
disordine urbano. 
Il progetto racconta le origini, il presente e il futuro di Campari, storica azienda mi-
lanese che ha profondamente inciso sul tessuto economico e sociale della città. E 
così 110 anni di storia sul territorio sestese hanno ispirato 11 giovani street artists2 

(età compresa tra i 22 e i 35 anni) i quali, su indicazione del curatore e della stessa 
Galleria Campari, hanno dato vita ad un murale “continuo” di 110 metri sito tra 
Viale Casiraghi e Via Sacchetti, dipingendo 11 opere tra le più iconiche della storia 
del brand nel periodo 1904 – 2014. L’opera è ormai entrata nel contesto cittadino e 
fa tutt’ora bella mostra consolidando e ribadendo il forte legame dell’azienda con 
il territorio in cui è inserita. 

La passione e l’interesse di Campari Group per questa specifica forma d’arte non 
si limita tuttavia a questi due progetti, ma si estende anche al marchio Espolòn, 
parte del portfolio di Campari dal 2009, una tequila messicana che ha fatto dell’in-
novazione di prodotto e dell’etichetta la sua caratteristica distintiva. 
Da alcuni anni, infatti, il brand ha esplorato il terreno della street art come forma 
di comunicazione attraverso attivazioni sia a livello locale sia a livello globale. Di 
particolare interesse due progetti realizzati a Milano che hanno dato il via a quella 
che viene definita la “Revoluciòn Creativa”. 
Il primo, nel 2017, Pagina Blanca, è stato l’evento di lancio del profilo Instagram  
@EspolonItalia durante il quale tre artisti di fama nazionale, artigiani della creativi-
tà, hanno realizzato alcune immagini che sono diventate i primi 9 post della pagi-
na. Nel 2019 si è formato il Colectivo Espolòn, composto da 5 artisti appartenenti 
a diverse discipline, tra cui lo street artist Ozmo che ha realizzato un imponente 
murale 10 x 10 m, esposto al pubblico fino al 15 novembre 2019 in Corso di Porta 
Ticinese, raffigurante Ramon, il gallo tipico della cultura centroamericana e simbo-
lo di Espolòn Tequila. 

1 In occasione dei 150 anni di vita dell’azienda viene aperta al pubblico Galleria Campari, uno spazio dinamico, 
 interattivo e multimediale, interamente dedicato al rapporto tra il marchio Campari e la sua comunicazione 
 attraverso l’arte e il design.
2 Gli 11 street artists che hanno collaborato al progetto RedVolution 2.0 sono: Seacreative, TvBoy, Nais, 
 Orticanoodles, ivan, Boris Veliz, Pao, Neve, Imen, Tawa e Geometric Bang.

Campari Group conferma pertanto la sua attenzione al mondo dell’arte contem-
poranea declinata sia con l’intento di riqualificare un’area degradata rendendola 
nuovamente fruibile alla collettività sia con obiettivi di marketing affidando la co-
municazione del proprio brand e dei propri valori aziendali alla street art.

Seacreative, Omaggio a Adolf Hohenstein Due uomini al bar (dettaglio), 2014 
Sesto San Giovanni, Courtesy Galleria Campari
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STORIA DELL'ARTE

In questi anni ho vissuto un po’ tutte le fasi dell’arte urbana e ne ho seguito la sua 
evoluzione. Era il 2000 quando ho iniziato a dipingere per strada ed effettivamente 
le cose, in quasi vent’anni, sono molto cambiate. Da quello che era un movimento 
di protesta, underground, autofinanziato e nascosto, pian piano negli anni le cose si 
sono evolute. In effetti ad oggi mi lascia stranito l’interesse che riscuote la street art; 
se ne parla nelle case d’asta, nelle gallerie, perfino nelle aziende che poi vi investono. 
È in atto una trasformazione che mi turba, che vivo sulla mia pelle, che mi fa pensare: 
le motivazioni iniziali della street art esistono ancora?

Oggi vedo tante persone parlare di street art facendo discorsi complessi; ognuno 
desidera avere un ruolo e insegue il proprio personale interesse, e questo può essere 
spiegato perché oggi la street art è un fenomeno hype, che piace ai giovani e va contro 
al sistema. Tuttavia penso che, se ne si parla da così tanto tempo e in così tanti con-
testi, forse la street art stia cercando di integrarsi proprio in quel sistema – e questo 
risulta discordante con gli elementi fondanti del movimento. Agli inizi le motivazioni 
che spingevano me e i miei precursori non erano di certo la fama e i soldi, a quel 
tempo di soldi non ce ne erano e con la fama al massimo si rischiava multa e arresto. 
Una delle prime esperienze di mostre di arte urbana in Italia, a Milano, è stato l’Illegal 
Art Show, uno spazio aperto a tutti dove ognuno poteva partecipare, artisti e cittadini. 
Non ha mai avuto grande successo di pubblico, però vi sono passati tanti nomi che 
successivamente si sono affermati negli anni, fra questi anche Ozmo e TvBoy. Sicu-
ramente lo Show è stato formativo. L’obiettivo di questa mostra era quello di riportare 
l’arte nello spazio pubblico e tirarla fuori dalle pareti bianche della galleria. L’idea di 
“arte popolare”, alla portata di tutti, della riappropriazione dello spazio urbano in una 
città che era sempre meno “per me”, una città grigia, cupa, meccanizzata, dove l’indi-* Artista

DA STREET ARTIST AD ARTISTA: 
L’ESPERIENZA DI PAO
di Paolo Bordino, in arte PAO*



PAO, Global Warming, 2016 
Courtesy dell'artista
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viduo schiacciato da questa civiltà tenta di riconquistare gli spazi pubblici e di toglierli 
dalla logica del capitale riportando sia l’arte che la città alla gratuità.

In passato ho vissuto un anno a Londra nel 1999 e rimasi sconvolto nel vedere diversi 
campetti da basket chiudere, essere ristrutturati prima e riaprire poi, tutto grazie alle 
sponsorizzazioni di grandi marchi. I centri commerciali simulavano i vialetti e le piazze 
da vecchio paese con le panchine e i lampioni. La street art nasceva contro tutto 
questo, contro le pubblicità, per riappropriarsi degli spazi dimenticati o abbandonati. 
Questa idea di città che ingloba l’individuo mi angosciava: l’arte di strada era un modo 
per esternare i problemi e in qualche modo oggi posso dire che mi abbia salvato. Ho 
iniziato a girovagare per Milano dipingendo sui paracarri stradali buffi personaggi, tra 
cui molti pinguini; all’inizio lo consideravo come un gioco, dipingevo per me stesso. 
Dopo poco ho cominciato a notare che le mie opere, anche se illegali, ricevevano una 
risposta positiva; questo è stato il vero punto di svolta. 
La mia arte non faceva stare bene solamente me – che finalmente avevo trovato uno 
sfogo –, ma faceva stare bene anche gli altri, rendeva la città qualcosa di più, un am-
biente possibilmente suggestivo, accogliente e dinamico.

La prima fase della mia carriera, quella più pionieristica, è stata indescrivibile, magica. 
Ho iniziato a frequentare altri artisti con cui condividevo le stesse idee di trasformazio-
ne della città, di arte libera, e per tanti anni siamo andati avanti così. Poi è arrivato l’in-
teresse da parte del pubblico e con esso una delle prime mostre di street art italiane al 
Leoncavallo di Milano, uno spazio pubblico autogestito. In quest’occasione abbiamo 
avuto la possibilità di capire cosa fosse la street art prima di noi, ovvero quella dei 
graffiti degli anni ‘80. Lì sono entrato in contatto con un grande artista che proprio 
in quegli anni era a New York, Paolo Buggiani, ora un caro amico. All’epoca andai 
da lui e lo invitai a partecipare alla mostra del Leoncavallo dove portammo anche 
un mio panettone, un muro collettivo realizzato da 130 artisti e una stanza realizzata 
da altrettante personalità. Durante l’organizzazione riuscimmo a estendere il nostro 
network mettendo in connessione diverse città, conoscendo sempre più artisti, fra cui 
Blu e tanti altri. L’idea fu proprio quella di mischiare le carte in tavola, di unire opere 
di artisti diversi e di contestare quelli che erano i punti fermi della produzione artistica 
del momento, anche il diritto d’autore. Tutto è stato messo in discussione con la street 
art e proprio questa è stata la parte rivoluzionaria del movimento: la rinegoziazione di 
determinate regole che erano incise nella storia dell’arte, tra cui la produzione di opere 
su tela, la rappresentazione di determinati soggetti, l’utilizzo di tecniche specifiche, i 
canali di vendita e di distribuzione e, più in generale, tutti i meccanismi del mercato 
dell’arte. Ogni cosa è stata rielaborata in quel momento incredibile.

Successivamente, nel 2004-2005, alcuni musei si sono avvicinati alla street art. Primo 
fra tutti la Tate Modern di Londra che fece dipingere le sue facciate a Blu. In Italia fu il 
critico d’arte Vittorio Sgarbi ad accorgersi delle potenzialità della street art e, giunto a 
Milano in qualità di Assessore alla Cultura, riuscì a rianimare un’amministrazione un 

po’ statica e polverosa. Si recò immediatamente al Leoncavallo e vedendo ciò che 
avevamo lasciato sulle pareti, definì quei muri la “Cappella Sistina dei graffiti”. E si deve 
proprio a Sgarbi l’intuizione di organizzare una mostra di street art al PAC – Padiglione 
d’Arte Contemporanea; questa opportunità fu, per me e altri trenta artisti, cruciale. 
Nonostante le nostre origini provenienti dal writing, dal lettering – l’elaborazione della 
scritta e del proprio nome – e in generale dalla street art, ci trovammo a rivolgerci per 
la prima volta ad un pubblico più ampio, eterogeneo e consapevolmente disposto ad 
ascoltarci. La mostra del PAC cambiò tutto, ci permise di entrare per la prima volta nel 
mercato delle gallerie d’arte e nelle collezioni dei privati. I visitatori, fortemente interes-
sati a questa esposizione, trovarono finalmente una forma d’arte in cui riconoscersi, 
dove era possibile identificarsi in qualcosa di realmente innovativo. 
La street art giungeva, infatti, dopo decenni di arte concettuale, un’arte difficile che 
necessita di essere studiata in profondità per essere capita ed eventualmente apprez-
zata appieno. Così come spesso accade, quando si esagera da una parte di colpo ci 
si ritrova a dare valore e ad appassionarsi al suo esatto opposto.
Questa trasformazione “di mercato”, questo interesse collettivo, il fatto di entrare in 
galleria non mi fa smettere di essere un artista di strada. Se oggi mi chiedessero di 
definirmi, risponderei che sono semplicemente un artista; lo street artist ufficiale 
è solo colui che lavora unicamente nello spazio pubblico e io non lo sono più. L’evo-
luzione della mia carriera in questi anni è, quindi, risultata in un ampliamento dei miei 
interessi artistici: ho unito la street art ad un’arte più tradizionale, quella pittorica. Sono 
nate, dunque, le mie prime grandi tele (3 x 2 m) in cui ho cercato di sintetizzare un ele-
mento spaziale (tipico dell’arte di strada) con uno dei miei personaggi che sembrava 
voler superare la superficie dell’opera fuoriuscendone. A quel punto sono arrivato ad 
organizzare le prime mostre – che si sono affiancate a un’attività pura e spontanea – e di 
lì a poco sono arrivate anche le prime aziende interessate al fenomeno della street art. 

Negli ultimi anni questa arte sta diventando sempre più ampia e, se all’inizio si parlava 
di graffiti e writing, oggi il termine street art copre tutto. Le cose stanno cambiando 
ed è impossibile non vedere le grandi opportunità che questa specifica forma d’arte 
può offrire alla comunità ma, insieme a queste grandi occasioni da poter sfruttare, si 
manifestano anche diversi rischi. Le amministrazioni comunali, in questo momento 
storico, soffrono per mancanza di fondi e hanno poco da parte da investire nell’arte 
pubblica. Le aziende, d’altro canto, possono assumere il ruolo di mecenati sostenen-
do interventi di riqualificazione che a volte coinvolgono interi quartieri. Ecco però che 
cominciano a delinearsi alcuni pericoli, fra cui quello di una possibile “svendita” di 
quelli che sono i valori della street art e di tutto ciò che c’è di interessante in questo 
fenomeno, con l’eventualità futura che il movimento si esaurisca velocemente. 
Fortunatamente però vi sono ancora street artists che cercano di mantenere in vita 
quelli che sono i principi fondanti del fenomeno, ovvero l’irriverenza e la “scomodità”; 
un esempio è TvBoy, tra i più noti precursori della street art italiana, che ha trovato la 
sua chiave nell’attualità vista con occhi sfrontati e, forse, un po’ canzonatori. Un modo 
di comunicare che funziona molto bene in questi ultimi tempi.
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Essere inafferrabile, misterioso, anonimo ma allo stesso tempo riscuotere suc-
cesso nel mondo dell’arte tra mercato e grande pubblico, sembra essere impresa 
impossibile.
Non per Banksy, celebre street artist di fama globale, che da oltre vent’anni non 
smette di stupire con opere, incursioni nei musei e azioni disruptive per il Sistema 
dell’arte e il suo mercato.

Per questo suo essere sfuggente, raccontare la vita, le opere, le incursioni nei 
musei e i successi di un artista senza identità non è semplice. 
Chi è Banksy? Perché mantiene il suo anonimato? Quale opera di Banksy si è “auto-
distrutta”? O ancora che cos’è il “Banksy Effect”?

Per rispondere a queste e a molte altre domande ho scritto e ideato Banksy 100 
Domande 150 Risposte, il primo Libro ChatBOT, edito da Mondadori Electa, l’unico 
al mondo che si aggiorna in tempo reale perché permette di andare oltre le pagine 
del libro, unendo la fisicità della carta stampata alle potenzialità dei contenuti inte-
rattivi a portata di smartphone. 
Interrogando ArteConcasBOT, il primo ChatBOT del mondo dell’arte, un siste-
ma automatizzato programmato per rispondere a domande prestabilite con ap-
plicazioni di messaggistica istantanea, sito web e gli innovativi assistenti vocali è 
possibile scoprire tutto sullo street artist più celebre al mondo grazie a oltre 500 
contenuti come video, immagini, citazioni e quiz.
Ecco una selezione di domande tratte dal Libro ChatBOT per scoprire Banksy e 
la sua vita con #ARTIST, i suoi graffiti con #ARTWORKS e, infine, le curiosità, le 
storie, gli aneddoti e il mercato con #ARTWORLD.

* FIRST Art Backers – Art Entrepreneur – Founder: Art Rights a Blockchain Art Passport & The Ab Gallery/ 
 ArteCONCAS

BANKSY. ALLA SCOPERTA DELLO 
STREET ARTIST CON IL LIBRO 
CHATBOT
di Andrea Concas*



The Walled Off Hotel, Banksy, 2017



ART&LAW  Legal journal on art66 67ART&LAW  1/2020

#ARTIST
Banksy nasce a Bristol, città portuale nel Sud-Ovest dell’Inghilterra che è l’ot-

tava più popolosa della Gran Bretagna. Fonti diverse indicano il 1974 come anno 
di nascita, ma l’anno stesso e la data, come altre informazioni personali, restano 
ancora un mistero, da lui magistralmente alimentato.
L’anonimato per Banksy è il primo segno distintivo del suo essere artista e forse, 
senza tema di smentita, è una maschera definibile come velo della libertà.
Banksy si distingue dagli altri street artist fin dai suoi esordi. Decide che le sue 
opere possono trovare spazio non solo per la strada, ma anche nei luoghi per 
eccellenza che celebrano i grandi artisti e i loro capolavori: i musei.

Chi è “Banksymus Maximus”?

Maggio 2005. Nella Sala 49 del British Museum di Londra, ricca di reperti dell’an-
tica Britannia romana, è iniziata una caccia al tesoro, in palio un’opera d’arte. A 
comunicarla è Banksy, sul suo sito web, che solo qualche ora prima, indisturbato, 
ha installato senza autorizzazione l’opera Peckham Rock, accompagnata da una 
targhetta con tanto di descrizione. Si tratta di una delle celebri “incursioni” nei 
musei, da lui chiamate “pranks”, veri e propri “scherzi”. La targhetta recita: “Questo 
esemplare straordinariamente ben conservato di arte primitiva risale all’era Post Ca-
tatonica e si ritiene che raffiguri l’uomo primitivo mentre si avventura verso i territori 
di caccia fuori città. È noto che l’autore ha realizzato un corposo numero di opere in 
tutta la regione sud-orientale dell’Inghilterra con lo pseudonimo Banksymus Maxi-
mus, ma di lui si sa ben poco. Sfortunatamente, la quasi totalità delle opere di questo 
tipo è andata perduta. La maggior parte di esse viene distrutta da zelanti funzionari 
municipali i quali non riconoscono il suo merito artistico e il valore storico di imbrat-
tare i muri”. Lo “scherzo” di Banksy, o di “Banksymus Maximus”, dura appena tre 
giorni, il tempo che il “vincitore” della sua caccia al tesoro diventi proprio il British 
Museum. Nel 2018, questa volta legalmente e in prestito dallo street artist, l’opera 
è tornata in mostra al museo; in fondo, i primi a trovarla sono stati proprio loro.
Parola chiave: BKMAXIMUS.

#ARTWORKS
Le incursioni nei musei di Londra, Parigi o New York portano alla ribalta Ban-

ksy, che raggiunge un successo mai avuto prima per uno street artist, anche in 
termini di vendite delle sue “limited editions” da lui stesso gestite nella produzione 
e nella vendita.

Esistono opere false di Banksy?

Non appena le opere di un artista superano la soglia della notorietà, immediata-
mente fioriscono i falsi! Si tratta di un fare odioso quanto dannoso, per gli artisti e 
per chi acquista le loro opere, una vera “piaga” da combattere con una “guerra” 
senza frontiere. Banksy ha avviato da tempo la sua guerra personale, seppure in 
passato, sullo stesso “delitto”, aveva dichiarato: “Il fatto è che per tre anni ho fatto 

io stesso dei falsi, perciò non posso davvero dire niente”. Nel 2008 cambia totalmen-
te opinione quando decide di autenticare le sue opere, fondando la Pest Control 
gestita esclusivamente dalla Pictures on Walls, la sua galleria d’arte. Ma il colpo 
finale lo sferra nel 2010, quando, sul suo sito, appare una comunicazione da parte 
del suo avvocato sulle pene previste per il reato di frode. Da allora è lotta aperta 
su tutti i fronti, alla ricerca di truffatori, falsari e speculatori. Banksy non perde 
occasione per perseguire legalmente chiunque possa privare la sua arte del valore 
assoluto dell’autenticità. Il giro d’affari sulle sue opere vanta cifre astronomiche, 
e su questo mercato vertiginoso, che lui non condivide, l’acquirente deve essere 
tutelato.
Parola chiave: BKFALSO.

#ARTWORLD
Così come vuole che siano tutelate le sue opere e la sua firma da usi impropri, 

dal 2014, la società Pest Control e il pool di agguerriti avvocati di Banksy ricorrono 
a una serie di registrazioni di marchi e di immagini delle opere tra le più iconiche 
dello street artist, con l’obiettivo di impedirne l’utilizzo improprio.

Ma, esiste il merchandising di Banksy?

Nel 2010, in occasione di un’intervista al “Sunday Times Magazine”, Banksy di-
chiara: “[...] Le gallerie commerciali che fanno mostre con i miei dipinti non hanno 
nulla a che fare con me. Non vedo un soldo da tutte le cartoline, le magliette e le 
tazze. Il mio avvocato [...] vorrebbe che io facessi qualcosa. Ma se hai costruito una 
reputazione sul fatto di avere un’attitudine molto rilassata nei confronti della pro-
prietà privata, sarebbe proprio un brutto gesto fare i capricci sui diritti di copyright”.
Ma l’avvocato alla fine è stato convincente, perché, quasi dieci anni dopo, Banksy, 
tramite la Pest Control, fa causa alla società 24Ore Cultura s.r.l. per violazione del 
copyright e vendita non autorizzata di merchandising legato alla mostra “A Visual 
Protest. The art of Banksy”, realizzata presso il Museo delle Culture di Milano MU-
DEC. Banksy, diventato un vero e proprio marchio registrato a Londra, contesta 
e ritiene illecito il commercio di gadget che portano il suo nome e di prodotti 
realizzati appositamente per l’esposizione da lui non autorizzata. Il museo, vista 
la decisione del tribunale di Milano a favore dello street artist, è stato costretto a 
ritirare tutti gli oggetti. 
Per conoscere ulteriori dettagli scopri il contenuto video con Annapaola Negri-Cle-
menti digitando la parola chiave BKGADGET. 

Ma se fino a poco tempo fa era possibile trovare una selezione di gadget a tema 
solo nel suo The Walled Off Hotel di Betlemme, a ottobre del 2019 Banksy spiaz-
za tutti: inaugura nel quartiere londinese di Croydon il suo negozio fisico “Gross 
Domestic Product”, per poi lanciare la versione online solo due settimane dopo. Il 
sito viene letteralmente preso d’assalto, sono migliaia gli ordini da tutto il mondo, 
pochissimi i fortunati selezionati per ricevere pezzi unici o edizioni limitate. Fatto 
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ancora più interessante è che Banksy abbia deciso di normare il secondo mercato 
delle sue stesse opere, contrastando le vendite in asta o in galleria, aprendo BBAY, 
shop di rivendita ufficiale delle sue opere di “seconda mano”.

Negli ultimi due anni, nonostante il suo anonimato, Banksy è stato più presente 
che mai, tanto da “partecipare” all’ultima edizione della Biennale di Venezia, a 
modo suo, naturalmente.

Oggi non sappiamo quale sia la sua reale identità, se Robert Del Naja (frontman 
dei Massive Attack), Damien Hirst, Mr. Brainwash o ancora un collettivo che si cela 
dietro il suo nome.
La verità è che per i suoi fan e collezionisti non importa chi realmente sia, perché è 
il suo anonimato che gli permette di continuare ad agire indisturbato; ciò che con-
ta è quello che lui rappresenta con la sua arte e i suoi messaggi fortemente sociali.

Non ci resta che attendere quest'anno per un nuovo colpo di scena firmato 
BANKSY.

Andrea Concas 
BANKSY Libro ChatBOT
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TUTELA E PROTEZIONE

Il movimento della street art, espressione iniziale di una inquietudine giovanile, 
è ormai riconosciuto come manifestazione artistica che prende forma negli spazi 
pubblici, come muri, stazioni, strade e palazzi di periferia. Il fatto che l’artista si 
appropri di uno spazio pubblico e imponga la propria arte, presentandola come 
atto comunicativo non intermediato, lo sottrae totalmente dalle logiche del siste-
ma dell’arte. Nessun intermediario, come galleria o casa d’aste, nessun legame 
con il mondo del collezionismo. Nessuna intenzione di smarcarsi dal concetto di 
opera effimera, destinata nel tempo a scomparire, coperta da altri graffiti o di-
strutta a causa di fenomeni di degrado, da atti dolosi o da successivi interventi di 
riqualificazione urbana.
L’artista realizza la propria opera in uno spazio pubblico, senza prendere in consi-
derazione lo stato conservativo del supporto (spesso si parla di muri fatiscenti in 
aree urbane dismesse o secondarie).
L’opera non è fatta per restare in eterno ma per comunicare la contemporaneità, 
sposando completamente il concetto di “hic et nunc”. Ecco che la filosofia alla 
base di questi interventi artistici non prende in considerazione “l’interesse alla 
conservazione”.

L’assicurazione è un contratto aleatorio e ciò significa che l’avverarsi della pre-
stazione dipende da un elemento d’incertezza – l’alea –, cioè dalla probabilità che 
l’evento dannoso possa verificarsi. Pertanto, se vi è certezza del danno, viene a 
mancare l’aleatorietà e, quindi, il presupposto della copertura assicurativa. Nel 
caso della street art l’elemento aleatorio è praticamente assente, in quanto le ope-
re nate senza diritto alla conservazione, sono normalmente soggette ad essere 
danneggiate o addirittura distrutte.* Art Expert e Senior Claims Adjuster, in AXA XL Art&Lifestyle

L'ASSICURABILITÀ DELLA STREET ART. 
LIMITI E STIMOLI
di Cristina Resti*



PAO, Omaggio a Bruno Munari Declinazione grafica del nome Campari (dettaglio)
Sesto San Giovanni, Courtesy Galleria Campari
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Il discorso cambia però da quando la street art è senza street, e del fenomeno se 
ne sono appropriati curatori e galleristi, la sua istituzionalizzazione ha generato per 
ovvi motivi un cambio di attenzione nei confronti di determinate opere. La scelta 
di operare anche su supporti tradizionali, come le tele, e la conseguente facilità a 
stare sul mercato hanno in parte trasformato l’arte di strada da effimera a perma-
nente, privandola forse della sua forza contestatrice ma incontrando una nuova 
dimensione economica.

In questo contesto in cui le opere di street art si affermano sul mercato primario 
(gallerie) e secondario (case d’asta) raggiungendo cifre da capogiro, molto vicine 
per modalità e tipologia di “prodotti” a quelle dell’arte tradizionale, la polizza assi-
curativa può operare con una normale copertura fine art. 

Il problema permane, invece, quando la street art continua ad affidare la propria 
voce alla pagina bianca di un muro di periferia, affondando le sue radici culturali in 
quello che si è definito il disinteresse alla conservazione. Alcuni artisti scelgono 
muri che non hanno nulla di solido o di consolidato, nessuna protezione, nessuna 
volontà di sopravvivenza: sono luoghi che permettono di esercitare un’arte clan-
destina, lontana dalla certificazione di legalità rilasciata dal mercato.
L’utilizzo di materiali deperibili, la scelta di supporti spesso fatiscenti, l’esposizio-
ne agli eventi atmosferici, la mancanza di mezzi di protezione, non rendono assi-
curabili queste opere. L’esposizione al rischio di danni è molto alta, anzi… certa! 
Si pensi allo stencil di Banksy realizzato a Venezia, nei pressi di Campo Santa 
Margherita. Destinato ad annegare alla prima acqua alta!
E quindi, l’artista stesso che non ha interesse alla conservazione non avrà ovvia-
mente neanche interesse alla protezione della propria opera attraverso una polizza 
assicurativa.

Il punto di vista cambia quando l’artista e le sue opere diventano oggetto di at-
tenzione da parte della comunità di riferimento e del mercato, quando nasce l’in-
teresse a preservare e venerare. Quando l’imposizione di status di opera d’arte 
dalla quale dipende la sua esistenza simbolica incontra la necessità di preservare 
la sua preesistenza fisica; il diritto alla conservazione si impone come conditio sine 
qua non.

I primi timidi segni d’interesse alla conservazione sono stati rivolti alla salvaguar-
dia della portata simbolica dell’opera di street art e al riconoscimento dell’artista 
attraverso il posizionamento di una targhetta, proprio come in un museo.

È questo il caso della Madonna con la pistola realizzata sempre da Banksy nel 
cuore di Napoli. L’opera resta posizionata sul muro originario ma la comunità, 
attribuendogli un differenziale artistico e comunicativo, decide di proteggerla con 
una rudimentale teca e identificarla con una didascalia dedicata e sponsorizzata 

da una pizzeria locale. Una sorta di edicola votiva contemporanea!

Il passo ancora successivo avviene nel momento in cui un murale viene ricono-
sciuto come bene culturale.
Questo è il caso di Tuttomondo di Keith Haring a Pisa. Il grande murale realizzato 
dall’artista nel 1989 sulla parete esterna della Chiesa di S. Antonio Abate, rappre-
senta l’ultima opera pubblica di Haring e l’unica pensata per essere permanente. 
Ecco che qui l’intenzione alla conservazione dell’artista viene raccolta dal com-
mittente pubblico, che decide di proteggere il bene attraverso una vetrata distan-
ziatrice per tutta la lunghezza del muro e con l’ausilio di telecamere. Sicurezza, 
quindi, ma anche e soprattutto attenzione alla conservazione del bene attraverso 
un progetto internazionale che vede la collaborazione tra la Keith Haring Founda-
tion, l’Università di Pisa e alcuni restauratori italiani.

Il riconoscimento del murale pisano quale “bene culturale” attribuisce ad esso una 
valenza artistica, oltre che una importante utilità sociale, caratteristiche in virtù 

Keith Haring, Tuttomondo, 1989, Pisa
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Banksy, Madonna con la pistola “Opera di Banksy custodita dalla Pizzeria DAL 
PRESIDENTE e da AGOSTINO 'O PAZZ per rendere Napoli unica”, Napoli

delle quali è reso oggetto di specifiche cure. Tali cure, l’attenzione alla sua sicurez-
za e una manutenzione dedicata rientrano pienamente nel concetto di “interesse 
alla conservazione”, rendendo così l’opera assicurabile. Ma in che modo?

Prendendo in considerazione il murale di Campari realizzato dallo street artist PAO, 
l’azienda committente ha tutto l’interesse a conservarlo e preservarlo. In questo 
caso i quesiti iniziali dal punto di vista assicurativo sono: qual è il valore econo-
mico di questo bene? L’opera è amovibile, site specific o fortemente brandizzata?
Il suo valore è il valore del costo di realizzazione, il quale potrebbe cambiare con il 
variare del mercato di riferimento dell’artista, ma in ogni caso quell’opera resterà 
successivamente invendibile.
Ecco che dal punto di vista assicurativo non possiamo ragionare sul murale come 
facciamo solitamente su un dipinto su tela. L’assicuratore dovrà tener sempre 
conto del supporto: il muro, l’edificio. 
Sarà pertanto difficile individuare un valore di mercato reale dell’oggetto murale: la 
sua inscindibilità dal supporto “muro” e dal contesto “edificio” non ci consentono 
di trattare l’opera come un bene autonomo. Un principio che viene applicato sia 

all’opera di street art sia agli affreschi di Giulio Romano a Palazzo Te o ancora alla 
Cappella Sistina. 

Si deve allora ragionare in termini di “Costi di Restauro” o di ripristino. La polizza 
potrà in tal senso garantire un indennizzo in caso di sinistro, limitatamente ai costi 
che l’assicurato dovrà sostenere a seguito di un danno materiale e diretto, per 
restaurare o ripristinare il murale/l’affresco.
La polizza Costi di Restauro potrà, quindi, agire solo nel caso di danno parziale. 
Non potrà, infatti, coprire il sinistro furto in quanto, per configurarsi come tale, do-
vrà prevedere scasso, introduzione furtiva, superamento di mezzi di difesa e sicu-
rezza. Impossibile che il furto venga perpetrato con queste modalità, considerato 
il contesto in cui la street art viene esercitata (in luoghi pubblici spesso all’aperto 
e senza alcuna protezione).
Altrettanto difficile è pensare di assicurare l’atto vandalico perché, ricollegandosi 
a un discorso di matrice storico-artistica, cos’è un atto vandalico su un’opera di 
street art? Se uno street artist disegna sopra un’altra opera preesistente di stre-
et art, può essere considerato un atto vandalico? Esistono diversi punti di vista 
a questo proposito – si pensi al gioco fra King Robbo e Banksy nelle strade di 
Londra: il secondo era un atto vandalico operato ai danni del primo? Il concetto 
di vandalismo in questo specifico mondo è molto difficile da inquadrare assicura-
tivamente. 

La polizza Costi di Restauro fisserà, quindi, un limite massimo di indennizzo per 
l’insieme del murale identificato e andrà poi a precisare il costo di ripristino al mq, 
esplicitando anche le spese diagnostiche e accessorie (come costo ponteggio, 
macchinari particolari etc.). I lavori di restauro potranno essere svolti da ditte spe-
cializzate o dall’artista stesso, dietro presentazione di un preventivo dettagliato.

Logicamente questo tipo di copertura è utilizzato principalmente per affreschi o 
pertinenze di pregio ubicati all’interno di palazzi o ville storiche, raramente per 
apparati decorativi o artistici posti all’aperto. Le limitazioni di garanzie per murali 
esposti ad eventi atmosferici, degrado e atti vandalici sono moltissime e valutabili 
solo di volta in volta. Dal punto di vista assicurativo, però, il problema street art 
non è inquadrabile con una normale garanzia all risk.

Ecco, quindi, che l’assicurazione dedicata alle opere d’arte deve continuamente 
porsi delle domande sulla contemporaneità, uscire dagli schemi, studiare nuove 
garanzie al passo con i tempi anticipando il mercato e trovando soluzioni assicu-
rative che possano accompagnare l’inarrestabile evoluzione della storia dell’arte. 
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TUTELA E PROTEZIONE

L’arte urbana, per sua stessa natura e collocazione, presenta problematiche 
conservative peculiari essendo esposta a notevoli sollecitazioni e soggetta al de-
grado. 
Il progetto CAPuS (Conservation of Art in Public Spaces), ricerca finanziata dalla 
Comunità Europea, ha come obiettivo la definizione di un protocollo conservativo 
innovativo per l’arte urbana che sia valido su territorio internazionale. La ricerca 
si svolge a partire da un dialogo strutturato con gli artisti, per passare alla anali-
si del degrado delle opere, proseguendo all’identificazione di prodotti idonei per 
nuove produzioni e restauri o altre metodologie conservative, come la creazione 
di archivi digitali.
Tra i sedici partner europei che partecipano al progetto, l’associazione CESMAR7 
(centro per lo studio dei materiali per il restauro) della quale faccio parte, si occupa 
specificamente dell’arte murale, tra le molteplici espressioni realizzate su supporti 
diversi.

L’idea della conservazione dell’arte urbana è relativamente recente, prende corpo 
in rapporto al fenomeno della committenza, sia pubblica sia privata.
Le opere commissionate esprimono intrinsecamente una volontà di durata a par-
tire dai loro elementi costitutivi: i muri risanati e specificamente preparati ad ac-
cogliere la pittura, la qualità dei prodotti e le caratteristiche del luogo prescelto.
Nel caso delle opere spontanee i muri non sono pensati per l’opera d’arte, non 
sono preparati, hanno una loro storia preesistente, che può essere di altre pitture 
o incollaggi o, per lo più, di degrado; sono scelti per la loro forma e visibilità. In 
questa situazione il danno più grave è il cedimento del muro, ma è da sottoline-
are che il diroccamento può entrare in modo espressivo nella figurazione, sia per * Restauratrice e storica dell’arte

POSSIBILITÀ E LIMITI DEL RESTAURO 
DI OPERE DI STREET ART
di Alessandra Tibiletti*
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scelta dell’autore sia per lo svolgersi dell’opera nel tempo: il procedere del dete-
rioramento può conferire, in qualche circostanza, un valore aggiunto all’immagine.
Ma in entrambi i casi non ci si esime dai contraccolpi dell’esposizione in contesti 
estremi in termini di clima e d’interazione col pubblico.
Resta vero che nel caso delle opere commissionate l’invecchiamento è rallentato, 
paragonato alle opere spontanee dal tempo-vita più breve, perché si riduce la 
problematica del diroccamento del muro. Per tale motivo è più facile osservare fe-
nomeni di trasformazione legati all’esposizione diretta alla luce solare, come l’alte-
razione del colore che può andare dallo sbiadimento fino al vero e proprio viraggio. 

È il caso dell’opera Ubuntu dedicata a Nelson Mandela, commissionata dal Co-
mune di Milano nel 2014 a PAO, che ha coinvolto Nais, Orticanoodles e ivan nella 
sua realizzazione alla Fabbrica del Vapore, una delle opere milanesi che stiamo 
studiando. Alla consegna del dipinto il volto di Mandela era bruno, ma in questi 
cinque anni il colore è virato in grigio. Questa alterazione del volto si accorda in 
modo armonico all’intero murale, lo spettatore, infatti, può non accorgersi della 
variazione se non conosce l’immagine iniziale, tuttavia si è prodotta un’alterazione 
cromatica che ha portato a un’alterazione di significato. Il volto dal colore bru-
no, rappresentato in modo realistico, richiamava direttamente il personaggio e le 
emozioni a lui associate; il volto virato in grigio è diventato più astratto e stilizzato, 
prosciugando l’impatto emozionale e il richiamo a Mandela si è spostato più sui 
valori da lui espressi che non alla sua persona.

Questa evidenza mostra che l’arte urbana non si limita ad essere un’immagine 
espressa in un certo momento dall’autore e certificata dalla fotografia, ma è in 
realtà un processo, dove il tempo e il contesto sono coautori della sua attività 
trasformativa, da rispettare, con tutte le implicazioni che ne derivano in termini di 
conservazione. 
È da sottolineare la complessità interpretativa di questa realtà, considerando che 
il restauro, prima di tutto, è un atto critico.

È con questa consapevolezza che si tratta di valutare l’opportunità della conser-
vazione e del restauro dell’arte urbana, che fino a poco tempo fa non era con-
siderata suscettibile di conservazione, ma che oggi può essere considerata bene 
culturale, assunta come inscindibile dal proprio supporto e dal proprio ambiente.

Ispirandosi al concetto di “minimo intervento”, desunto dall’approccio al restauro 
dell’arte contemporanea, l’intervento diretto sull’opera sarà da valutare solo se 
strettamente necessario e con mezzi e prodotti idonei.
Certamente sono da incentivare gli aspetti di conservazione preventiva, come il 
dialogo con l’artista e il committente prima dell’attuazione dell’opera, individuan-
do prodotti adeguati in un determinato contesto, progettando materiali idonei con 
le case produttrici, come è in atto nel progetto CAPuS.

Qualora un intervento diretto si renda ineludibile sarà opportuno eseguirlo con 
prodotti a bassa resistenza e ritrattabili, in modo che si adattino alle particolari ca-
ratteristiche di questa espressione artistica accompagnandone il processo. Non si 
tratta di fissare l’opera, ma di seguire il suo andamento rispettandone la dinamica 
insieme all’intenzionalità e il messaggio intellettuale dell’artista.

PAO, Nais, ivan, Orticanoodles, Ubuntu. Murale dedicato a Mandela, 2014, Milano 
Foto scattata nel 2019

PAO, Nais, ivan, Orticanoodles, Ubuntu. Murale dedicato a Mandela, 2014, Milano 
Foto scattata nel 2014
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INTERVISTE 

LA PAROLA ALL'ESPERTO
a cura della Redazione

ART&LAW 1/2020, grazie al prezioso contributo di professionisti ed esperti del 
settore, ha provato a delineare fino a questo punto, riga dopo riga, una panora-
mica il più possibile completa del mondo della street art. Tanti gli ambiti che pos-
sono interessare, anche a diversi livelli e piani, questa specifica forma d’arte: dal 
giuridico all’economico, dal real estate al sociale, fino alla tutela assicurativa, alla 
conservazione e al restauro.

Ma cosa ne pensano le pubbliche amministrazioni? La street art può davvero es-
sere lo strumento giusto per veicolare con successo i propri obiettivi o prodotti? 
La street art può riqualificare e dare nuova vita a periferie e quartieri in condizioni 
difficili e marginali? 
Lo abbiamo chiesto a Francesco Martelli, Direttore della Cittadella degli Archivi di 
Milano, che da anni porta avanti con successo il progetto “La Cittadella dell’Arte” 
che ha invaso le mura esterne del complesso comunale facendolo diventare un 
vero e proprio museo a cielo aperto.
 
Il secondo protagonista di questa sezione, che ha permesso di arricchire e chiu-
dere il quadro, è Matteo Maffucci, grande appassionato di arte contemporanea e, 
in particolare, di street art che da anni colleziona, supporta, promuove e comunica 
sui propri canali social. L’intervista permetterà di scoprire come e quando è nata 
questa passione, quali sono gli artisti presenti in collezione, terminando con alcuni 
suggerimenti e consigli rivolti a chi si sta approcciando per la prima volta a questo 
mondo.
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FRANCESCO MARTELLI
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Francesco Martelli – nato a Cremona – frequenta il liceo classico e dopo una 
laurea magistrale in Economia dei Mercati Finanziari presso l’Università Cattolica del 
Sacro Cuore, diventa funzionario comunale. Dal 2013 è il responsabile degli Archivi 
Generali e della Cittadella degli Archivi, luogo magico ed emozionante – situato alla 
periferia nord di Milano poco distante dall’Ospedale Niguarda (via Gregorovius, 15) 
– dove si possono scoprire, grazie ad un robot di ultima generazione, dotato di intel-
ligenza artificiale (Eustorgio), più di 200.000 faldoni che occupano circa 70 chilometri 
lineari di fondi e contengono oltre 2 milioni di pratiche e fascicoli che narrano storie 
milanesi da metà ‘800 fino ai giorni nostri. Martelli è un collezionista d’arte contem-
poranea e un appassionato di street art.

Ci racconteresti cos’è la Cittadella degli Archivi? Quando è nata, con quale 
obiettivo e quali tesori protegge? 

La Cittadella degli Archivi è il nuovo polo archivistico del Comune di Milano che 
custodisce 70 chilometri lineari di documentazione. È stata realizzata durante il man-
dato Moratti al fine di trasferire in un unico luogo moderno, efficiente e dedicato, gli 
oltre 150 archivi sparsi per le varie sedi comunali. Attivata durante la giunta Pisapia, 
ha raggiunto la piena efficienza durante questa Amministrazione grazie all’assessore 
Roberta Cocco, ed è uno dei più grandi archivi meccanizzati d’Europa. In parallelo 
alla continua attività di riordino e bonifica dei fondi documentali, nei nostri due poli 
digitali abbiamo avviato dei processi di digitalizzazione dei documenti che hanno 
come obiettivo la preservazione della carta e la futura più ampia consultabilità possi-
bile dalla rete. Ospitiamo ogni tipo di documentazione che sia transitata per il Comu-
ne di Milano dal 1927, e una porzione del cosiddetto “Fondo Storico” comunale che 
data dal 1802. Abbiamo, inoltre, collaborazioni stabili con l’Università degli Studi di 
Milano e l’Accademia di Brera per la ricerca scientifica e la valorizzazione dei nostri 
fondi attraverso mostre, pubblicazioni e documentari. In due anni abbiamo già rea-
lizzato ben otto mostre, due a carattere internazionale.

Francesco, sei un custode della storia milanese e dei progetti di alcune delle 
più importanti architetture della città. Qual è il tuo luogo del cuore e perché?

È sempre molto difficile scegliere un solo luogo… però direi la Triennale. Un pa-
lazzo tutto dedicato all’arte e con questo scopo costruito e donato alla città da un 
grande industriale come Antonio Bernocchi, realizzato da un grande architetto come 
Giovanni Muzio, perfettamente inserito nella splendida cornice del Parco Sempione 
e che è ancora oggi un luogo espositivo modernissimo e pieno di vitalità. Un luogo 
un po’ sospeso nel tempo, che fa continuamente da cerniera tra la Milano antica e 
quella del ‘900, ma proiettato col design al futuro. 

Qual è il tuo rapporto con la street art? 
Conflittuale. Anzi, devo dire che prima di iniziare il nostro progetto in Cittadella 

non mi piaceva e la conoscevo poco. Ho sempre amato e amo ancora i pittori di stu-
dio e i quadri. Ma lavorandoci ho imparato a conoscerla e ad apprezzarla e devo dire 

Direttore della Cittadella degli Archivi di Milano 

“Gestire un archivio è un po’ come maneggiare il vetro soffiato…Se sei troppo 
delicato e hai paura rischi che ti caschi dalle mani, se lo tratti con la giusta 

energia si dispiega in forme sorprendenti e rivela storie inaspettate e favolose.”
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che ormai è arrivata a dei livelli di qualità e bellezza che non ha nulla da invidiare alle 
altre grandi espressioni artistiche. Purtroppo paga il prezzo della sua natura “en plein 
air”… il mondo è pieno di brutti quadri e di pessimi pittori, ma i più non se ne accor-
gono. Un brutto muro dipinto da un pessimo street artist, al contrario, lo vedono tutti 
e questo ha danneggiato e danneggia i veri artisti della categoria. C’è poi il problema 
penale (ancora aperto nonostante la depenalizzazione del 2016) legato al dipingere 
su superfici pubbliche o private indisponibili… dove spesso si finisce per associare 
gli street artists a una certa forma di delinquenza. E io ne so bene qualcosa: far pas-
sare i nostri progetti su superfici pubbliche e istituzionali è stato difficilissimo!

A tal proposito nel 2017, insieme alla critica d’arte Rossella Farinotti, prende 
forma il progetto “La Cittadella dell’Arte” che invade le mura esterne del com-
plesso comunale facendolo diventare un vero e proprio museo a cielo aperto. Ci 
racconteresti in cosa consiste? Quali street artists avete selezionato e perché? 

Il tutto nacque nel 2015 dall’esigenza di riqualificare esteticamente un luogo che 
era da anni totalmente abbandonato a sé stesso e in condizioni oggettivamente 
pessime: cementi ammalorati e scrostati, muri macchiati da umidità e scritte di ogni 
genere. L’idea iniziale fu proprio quella di ricorrere alla street art e alle classiche bom-
bolette spray, ma ci trovammo fin da subito in difficoltà. In quel periodo, infatti, si 
susseguirono una serie di cause penali a carico di decine di street artists, dove il Co-
mune si costituì parte civile e che fortunatamente si conclusero, per volontà dell’Am-
ministrazione Sala, positivamente. Capite bene però che questo clima di tensione ci 
costrinse a virare di 180° rispetto alla nostra idea iniziale e fu così che decidemmo di 
chiamare pittori di studio professionisti, tutti under 40, con alle spalle almeno qual-
che mostra personale e senza legami con il mondo della street art. Passammo così 
dallo spray alla vernice fino al tradizionale pennello. E devo ammettere che questa 
scelta fu la fortuna del nostro progetto, perché tutte le principali riviste di settore se 
ne interessarono proprio grazie a questa peculiarità. 

Trascorsi gli anni e superate le tensioni legali, riprendemmo il progetto originario 
e chiamammo alcuni noti street artists tra cui FRZ e Nafir, due bravissimi artisti irania-
ni, ivan e Piger. Da lì in poi La Cittadella dell’Arte andò oltre ogni più rosea previsione, 
allargandosi a collaborazioni come quella con il collettivo ATRII®, con Vedovamazzei 
(da cui nacque una installazione al neon site specific) e con gli scultori T-Yong Chung 
e Davide Allieri. Ad oggi, contiamo la preziosa collaborazione di quasi 50 artisti.

Il grande successo della street art e dei suoi esponenti, ha spinto numerose 
istituzioni – pubbliche e private –, e aziende – appartenenti ai più vari settori 
– ad affidare la comunicazione dei propri valori e del proprio brand a questa 
specifica forma d’arte. È in questi casi, tuttavia, che si pone il quesito della 
conservazione artistica dell’opera commissionata e, di conseguenza, della sua 
salvaguardia economica; opera che per natura nasce effimera e temporanea. 
Quali prospettive temporali hanno i murales della Cittadella degli Archivi? Sono 
assicurati? Saranno oggetto di futuri eventuali restauri? 

Comune di Milano, Roberto Amoroso, “Il Piccolo Teatro di Milano”, Milano

A mio avviso l’arte pubblica nasce e verosimilmente “muore” in dialogo con il 
contesto in cui si trova. Quindi è soggetta alle ingiurie del clima, all’usura del tempo o 
dell’inquinamento, perfino a deturpamenti o atti vandalici. È inevitabile, è insita nella 
sua stessa natura. Per ora abbiamo deciso di assicurare solamente la tenuta con 
vernici speciali, garantite vent'anni e con un trattamento di pulitura e isolamento dei 
muri nella fase preparatoria. Probabilmente se Banksy dovesse decidere di utilizzare 
un muro della Cittadella per dar sfogo alla sua creatività, da un lato il Comune do-
vrebbe denunciarlo, e dall’altro si precipiterebbe a porre dei pannelli di plexiglass per 
proteggerlo. Entrambi i casi si rivelano a mio avviso grotteschi; già io non sopporto le 
cornici ai quadri, figuriamoci una teca su un murale. Lo dico da archivista: non tutto 
va conservato, non tutto è desinato a salvarsi. Ci sono cose destinate esclusivamen-
te ai contemporanei e non per i posteri. 

È chiaro quanto l’arte pubblica sia spesso al centro di campagne di riqualifica-
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zione delle periferie e dei quartieri più difficili delle città; pensi che la street art 
possa aumentare anche il valore degli immobili? 

Sicuramente sì. Un esempio è proprio il nostro neon dei Vedovamazzei che oggi 
è quotato già molto più di quanto il nostro sponsor aveva speso per donarcelo. E 
ha trasformato un manufatto obsoleto e brutalista, che un tempo deturpava l’intero 
isolato, in un’opera d’arte che segna lo skyline di una periferia illuminandola. Inoltre, 
grazie ai nostri murales abbiamo ricevuto molte richieste di shooting e di spot pub-
blicitari da vari brand. Poi parliamo sempre di stime e quotazioni non propriamente 
realistiche: se un murale o una installazione viene tolto dal loro contesto originario 
mantiene quella quotazione comunque?

Il 14 dicembre 2019, oltre all’inaugurazione della mostra Baj72, è stato pre-
sentato l’ultimo ciclo di murales realizzato in Cittadella da nuovi giovani street 
artists. Quali sono le novità? 

La novità sta nei nomi dei nuovi 11 artisti che hanno partecipato (Gabriele Gro-
nes, Elisa Bertaglia, Milena Sgambato, Roberto Amoroso, Massimo Dalla Pola, Fe-

Comune di Milano, Maria Maddalena Sgambato, “Gli Istituti Femminili Milanesi”, Milano

derico Cantale, Jimmy Milani, Annaklara Galli, Claudio Corfone, oltre ai due stranieri 
Marta Mezynska e Albert Pinya): per il resto abbiamo proseguito nel solco dei due 
anni precedenti con lo stesso schema e dato che si trattava del terzo e ultimo lotto 
dell’intera via Gregorovius (lunga 500 m) ci ha consentito di realizzare quasi 40 mu-
rales. Ognuno di questi è dedicato ad una pratica di archivio – prelevata dal Fondo 
Storico o dal Fondo Mostre comunali – che viene consultata dall’artista e sulla cui 
base viene preparato un bozzetto vagliato poi dalla curatrice e dai nostri uffici. A quel 
punto si inizia a dipingere, utilizzando una cromia fissa per tutti: 6 colori, che sono 
il bianco, il nero, il rosso, il verde, il grigio e l’oro. Sono i colori dello stemma civico, 
oltre che i colori del luogo: il grigio dei cementi, il verde degli alberi, il rosso delle can-
cellate e dei mattoni etc… L’idea era proprio quella di inserirsi nel contesto urbano 
esistente, assicurando alla lunghissima linea di murales una certa omogeneità, pur 
nella diversità pittorica e stilistica dei singoli artisti. 

Progetti per il futuro? 
Tantissimi! Scherzi a parte, quest’anno si è certamente chiuso un ciclo con l’ulti-

mo lotto di via Gregorovius. Cittadella dell’arte entra in una nuova fase, più istituzio-
nale e meno “naif”. Quando si cresce, soprattutto nella pubblica amministrazione, 
si moltiplicano le regole e aumentano le tutele e le garanzie da osservare. Ma spe-
ro anche in un aumento di pubblico e delle opportunità per ottenere nuovi fondi e 
sponsorizzazioni. Nei nostri desiderata c’è il recupero dell’ultimo dei tre edifici del 
complesso per avere così la possibilità di aprire i grandi spazi di Cittadella ad eventi 
anche privati che possano finanziare lo sviluppo artistico e culturale del luogo. Ab-
biamo in cantiere anche la costruzione di un nuovo grande impianto meccanizzato 
d’archivio, per far fronte alle sempre crescenti esigenze, non solo comunali. Ci sono 
ancora molti muri da riqualificare sulle altre due vie del nostro perimetro e altri spazi 
all’esterno che possono ospitare installazioni e sculture. Chissà, forse, come dissero 
i Vedovamazzei, potremmo aspirare ad essere una piccola Tate Modern milanese.

Comune di Milano, Marta Mezynska, “I vecchi grattacieli milanesi”, Milano
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Matteo Maffucci nasce a Roma il 28 maggio del 1978. A fine anni ‘90, insieme 
a Thomas De Gasperi forma il celebre gruppo musicale “Zero Assoluto”. Oltre 
alla musica, negli anni, si è dedicato alla conduzione di programmi televisivi, alla 
scrittura e, dal 2018, al management per web star con One Shot Agency di cui 
è fondatore. Oltre ad essere un famoso cantante e un artista a 360°, Maffucci è 
un grande appassionato di arte contemporanea e, in particolare, di street art che 
colleziona, supporta, promuove e comunica sui propri canali social.

Matteo, sei un Artista a tutto tondo: la musica è il tuo linguaggio, la scrittura 
è diventata una professione, la televisione è sempre stata presente nella tua 
vita. Ma che cosa rappresenta per te la street art? Quando e come è nata 
questa passione?

Come tutte le storie d’amore la mia passione è nata per caso. Vent’anni fa mi 
sono imbattuto in una galleria d’arte che proponeva in mostra alcune opere di 
Gary Baseman (pop surrealista). Da quel momento si è acceso qualcosa dentro 
di me. Amore. Per me la street art è passione, curiosità, un modo alternativo di 
comunicare ma soprattutto la possibilità di concedermi un momento per flirtare 
con il bello. 

A proposito di innamoramento, qual è stata la prima opera che ti ha fatto 
battere il cuore e che ha dato inizio alla tua avventura da collezionista?

La prima opera che ho comprato è stata un pezzo unico di Sten Lex. Oggi 
credo che siano tra gli artisti italiani con più hype nel mondo dell’arte.

Asta, fiera, galleria, online o privatamente, tante sono le modalità di acquisto 
di un’opera d’arte. Quale di queste prediligi e perché?

Prediligo l’acquisto tra privati. Nel tempo ho costruito una rete di collezionisti e 
appassionati con cui condividere la “malattia”. Talvolta, però, compro opere anche 
in galleria e su piattaforme online. 

Se ti chiedessi chi sono i tuoi tre street artists preferiti – che ti piacerebbe ac-
quistare o che già fanno parte della tua collezione – chi sceglieresti e perché?

Ovviamente la scelta cambia in base al periodo e anche a come mi sento. 
L’arte è umorale, come tutte le grandi passioni. Oggi direi: Pejac, Sandra Chevrier 
e Miaz Brothers.

A proposito della tua collezione, ci racconteresti quali sono alcuni degli ar-
tisti presenti? Da quante opere è composta? Quale il fil rouge che le lega? 
Dove sono esposte?

Non seguo una linea specifica, compro opere che mi emozionano. Le tengo 
nella mia casa di Roma e in quella di Milano e, onestamente, non so più dove met-
terle. Posseggo opere di Obey, Ron English, Martin Whatson, Pejac, Sandra Che-
vrier, Sten Lex, Lucamaleonte, Banksy, Findac, Glenn Bar, Gary Taxali, Zio Ziegler, 

Artista e collezionista di street art
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Zevs, Ernest Zacherecvic, Etam Cru, Alex Gross, Buff Monster, Mr. Brainwash…

Il grande successo della street art e dei suoi esponenti ha spinto numerose 
istituzioni, pubbliche e private, e aziende – appartenenti ai più vari settori – 
ad affidare la comunicazione dei propri valori e del proprio brand a questa 
specifica forma d’arte. Cosa pensi di queste collaborazioni? La street art 
può davvero essere lo strumento giusto per veicolare con successo i propri 
obiettivi/prodotti?

Sono d’accordo con quanto detto, tanto che ho aperto un’agenzia (4.4) che 
si occupa proprio di questo: mettere in contatto gli artisti con brand e istituzioni. 
Credo che l’arte sia in assoluto lo strumento più forte per costruire storytelling.

Nel 2016 sei stato autore e conduttore del programma sulla street art MURO 
per Sky Arte dove, nel corso delle puntate, hai raccontato da vicino le diverse 
fasi del processo creativo che portano alla realizzazione dei murales da parte 
di alcuni fra i più noti artisti nazionali e internazionali: dai bozzetti alla crea-
zione delle figure, fino alla firma apposta a fine lavoro. Com’è andata questa 
esperienza? Ci racconteresti un aneddoto che ti è accaduto?

È stata una delle esperienze più belle della mia vita. Da appassionato, oltre 
che da produttore, avere la possibilità di dialogare con i miei artisti preferiti è stato 
fantastico. 
Ammetto che sono riuscito, durante tutti i pranzi e le cene trascorse con loro, a 
farmi disegnare sulle tovagliette opere straordinarie, oggi incorniciate e appese a 
casa. 

L’arte pubblica è spesso al centro di campagne di riqualificazione delle pe-
riferie e dei quartieri più difficili delle città; pensi che la street art possa au-
mentare anche il valore degli immobili?

Assolutamente sì. Ma oltre alla valorizzazione degli immobili, l’aspetto più inte-
ressante è la trasformazione “in meglio” del territorio. Portare l’arte, il bello, inevi-
tabilmente cambia lo scenario e quando lo si fa in luoghi difficili, l’aspetto assume 
una forza davvero sorprendente. In Italia, ho visto luoghi cambiare e diventare 
centri di nuova creatività e aggregazione.

Ha senso per te staccare un’opera di street art da un muro per esporla in una 
galleria o in un museo? 

Assolutamente no. Un’opera è tale nel contesto in cui viene realizzata.

Nel 2018 il celebre artista statunitense Ron English acquista un’opera di Ban-
ksy (“Slave Labour”) per 730.000 dollari come forma di protesta verso il mer-
cato della street art e la sua commercializzazione, giurando di imbiancarla 
completamente. Cosa ne pensi di questa dichiarazione?  

Una splendida opera di comunicazione.

Chiudiamo in bellezza, tre consigli che ti senti di dare ad un (neo) collezioni-
sta che si sta approcciando per la prima volta al mondo della street art? 

Il mio consiglio è uno: comprare solo opere che ti fanno battere il cuore. Il col-
lezionismo arriva dopo e non è obbligatorio. È proprio così che si fanno i veri affari.
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L'INQUADRAMENTO FISCALE 
DELL'ARTISTA E DELLA SUA ATTIVITÀ
di Roberto Castoldi* 

FISCALITÀ DELL’ ARTE

La figura dell’artista titolare di partita iva residente in Italia e della sua attività 
sotto il profilo delle imposte dirette.

Nell’ordinamento fiscale nazionale non vi è alcuna norma definitoria della figu-
ra e dell’attività dell’artista.

Ciò può essere ritenuto plausibile sia per la varietà intrinseca al mondo dell’arte 
(arti grafiche, arti visive, arti musicali, arti coreografiche e cinematografiche, etc.), 
sia per la varietà delle attività artistiche, che possono concretizzarsi nella cessione 
di beni, ma anche nella prestazione di servizi, in attività didattiche o nella cessione 
di diritti d’autore o di sfruttamento di opere dell’ingegno.

Posto che la norma fiscale disciplina casistiche generali e non specifiche, salvo 
che non vengano ritenute rilevanti, risulta insito nel sistema tributario l’obiettivo 
di individuare, sotto il profilo dell’imposizione diretta, le categorie reddituali da 
assoggettare a tassazione e, sotto il profilo dell’imposizione indiretta, i soggetti 
che, svolgendo un’attività non occasionale di lavoro autonomo o d’impresa, sono 
qualificati come soggetti passivi ai fini dell’applicazione dell’imposta sul valore 
aggiunto.

Per quanto concerne l’imposizione diretta, l’attività degli artisti viene classificata 
nel nostro ordinamento tributario fra quelle di lavoro autonomo, al pari di ogni altra 
professione intellettuale. 
La prevalenza della componente artistica nelle professioni artistiche e di quella 
concettuale nelle professioni intellettuali, accomuna le due figure, per le quali risul-
ta preponderante la capacità personale nell’esecuzione del proprio lavoro rispetto * Dottore Commercialista, Revisore dei conti, Studio Nobolo Associati STP
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alla organizzazione dello stesso mediante l’impiego di beni strumentali, di perso-
nale e di fonti di finanziamento.

Se la figura dell’artista è assimilata a quella di un libero professionista, essa non 
può che presentare caratteri profondamente differenti da quelli caratterizzanti la 
figura dell’imprenditore, dal quale si differenzia per la mancanza dei presupposti 
tipici dell’attività di impresa, e cioè l’esercizio professionale di un’attività economi-
ca organizzata e diretta allo scambio di beni e servizi. 

Per quanto concerne l’inquadramento fiscale del reddito dell’artista, sotto il profilo 
delle imposte dirette il riferimento normativo è contenuto nell’art. 53 comma 1 
del D.P.R. n. 917/86 (Testo Unico delle Imposte sui Redditi) che inquadra redditi 
derivanti dall’esercizio di arti e professioni tra i redditi di lavoro autonomo. Tutta-
via, come meglio definito nel medesimo articolo, rientrano tra i redditi da lavoro 
autonomo solamente quelli esercitati in maniera abituale, ovverosia svolti con il 
carattere della “professionalità”.

Tali redditi sono determinati sulla base del principio di cassa come differenza tra le 
componenti positive incassate e quelle negative pagate, comprendendo tra queste 
ultime, anche se trattasi di componenti negative senza manifestazione numeraria 
nel periodo d’imposta, gli ammortamenti degli eventuali beni strumentali utilizzati 
e l’accantonamento a fondo trattamento di fine rapporto degli eventuali dipen-
denti. L’unica eccezione alla modalità di determinazione analitica del reddito è 
rappresentata dal regime forfettario, per il quale il reddito imponibile è determinato 
applicando ad una percentuale forfettaria dei ricavi una tassazione sostitutiva di 
Irpef (imposta sul reddito delle persone fisiche) e Irap (imposta regionale attività 
produttive), altrettanto forfettaria. Invece, i redditi determinati in via analitica sono 
assoggettati a tassazione sulla base delle previste aliquote Irpef progressive per 
scaglioni di reddito.

I regimi fiscali dell’artista, ovvero quell’insieme di adempimenti necessari per de-
terminarne il reddito, sono quelli previsti per i lavoratori autonomi e, quindi, il regi-
me contabile ordinario, il regime contabile semplificato (con volume d’affari inferiore 
a €400.000 per le prestazioni di servizi o €700.000 per le cessioni di beni) e il 
citato regime forfettario (opzionabile in presenza dei requisiti minimi per acceder-
vi, tra cui un volume d’affari inferiore a €65.000 su base annua). Ovviamente, la 
complessità degli adempimenti è maggiore per il regime ordinario, intermedia per 
quello semplificato, e scarsa per il regime forfettario, in cui non è previsto alcun 
obbligo contabile né – almeno sulla base dell’attuale normativa – l’obbligo della 
fatturazione elettronica. 

Per quanto concerne la tassazione del reddito, oltre che ai fini dell’Irpef anche 
ai fini dell’Irap premesso che il presupposto della citata imposta regionale è la 

presenza di un’autonoma organizzazione, e che per l’artista la presenza di un’au-
tonoma organizzazione non è automatica, stante anche la rilevanza dell’intuitus 
personae nell’esecuzione dell’opera e più in generale nell’attività dell’artista, il pre-
supposto impositivo dovrà essere verificato di caso in caso. Non va dimenticato 
che la contestazione di tale presupposto da parte dell’Amministrazione finanziaria 
è spesso origine di contenziosi tributari nei vari gradi di giudizio previsti (ma con 
una buona percentuale di risoluzione della vertenza a favore del contribuente).

Il trattamento della cessione dell’opera d’arte ai fini delle imposte indirette 
sul primo mercato (dall’artista italiano al cessionario).

Le cessioni di opere d’arte sul primo mercato, qualora l’artista sia titolare di 
partita iva come persona fisica (e, quindi, “eserciti per professione abituale, an-
corché non esclusiva, qualsiasi attività di lavoro autonomo”) sono rilevanti ai fini 
dell’imposta sul valore aggiunto al pari di qualsivoglia cessione di beni.

Senza entrare nel merito di considerazioni “sistemiche” che, in qualche caso, ana-
lizzando solo la variabile fiscale, porterebbero ad affermare, a livello nazionale, una 
maggiore convenienza all’acquisto sul secondo mercato (stante l’applicazione del 
cd. “regime del margine” da parte di gallerie d’arte o di case d’asta) o sul mercato 
estero, si deve sottolineare come il legislatore fiscale abbia inteso agevolare la 
cessione da parte dell’autore prevedendo l’applicazione di un’aliquota iva pari al 
10% rispetto a quella ordinaria del 22%, esclusivamente per gli “oggetti d'arte di 
cui alla lettera a) della tabella allegata al D.L. 23 febbraio 1995, n. 41, convertito, 
con modificazioni, dalla legge 22 marzo 1995, n. 85, ceduti dagli autori, dai loro 
eredi o legatari.” 1

Quindi, la vendita da parte dell’artista di un’opera d’arte (se classificata alla lett. a) 
della tabella allegata al citato D.L. 41/1995) ad un cliente italiano, sia esso persona 

1 Trattasi di:
- quadri “collages” e quadretti simili (“tableautins”), pitture e disegni, eseguiti interamente a mano dall'artista, 
 ad eccezione dei piani di architetti, di ingegneri e degli altri progetti e disegni industriali, commerciali, 
 topografici e simili, degli oggetti manifatturati decorati a mano, delle tele dipinte per scenari di teatro, sfondi 
 di studi d'arte o per usi simili (codice NC 9701);
- incisioni, stampe e litografie originali, precisamente gli esemplari ottenuti in numero limitato direttamente 
 in nero o a colori da una o più matrici interamente lavorate a mano dall'artista, qualunque sia la tecnica 
 o la materia usata, escluso qualsiasi procedimento meccanico e fotomeccanico (codice NC 9702 00 00); 
- opere originali dell'arte statuaria o dell'arte scultoria, di qualsiasi materia, purché siano eseguite interamente 
 dall'artista; fusioni di sculture a tiratura limitata ad otto esemplari, controllata dall'artista o dagli aventi 
 diritto (codice NC 9703 00 00); a titolo eccezionale in casi determinati dagli Stati membri, per fusioni di 
 sculture antecedenti il 1° gennaio 1989, è possibile superare il limite degli otto esemplari; 
- arazzi (codice NC 5805 00 00) e tappeti murali (codice NC 6304 00 00) eseguiti a mano da disegni originali 
 forniti da artisti, a condizione che non ne esistano più di otto esemplari; 
- esemplari unici di ceramica, interamente eseguiti dall'artista e firmati dal medesimo; 
- smalti su rame, interamente eseguiti a mano, nei limiti di otto esemplari numerati e recanti la firma  
 dell'artista o del suo studio, ad esclusione delle minuterie e degli oggetti di oreficeria e di gioielleria; 
- fotografie eseguite dell'artista, tirate da lui stesso o sotto il suo controllo, firmate e numerate nei limiti 
 di trenta esemplari, di qualsiasi formato e supporto.
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fisica o titolare di partita iva, sarà soggetta ad aliquota iva del 10% ai sensi del n. 
127-septiesdecies, Tabella A, Parte III, allegata al D.P.R. n.  633/1972, con obbligo 
di emissione di fattura elettronica da parte dell’artista se il suo regime contabile è 
ordinario o semplificato (eventualmente in regime di split payment qualora il com-
mittente sia un soggetto appartenente alla pubblica amministrazione).

La vendita di un’opera ad un cliente UE soggetto passivo iva nel proprio stato di 
residenza fiscale costituisce, invece, una cessione intracomunitaria e, quindi, ai 
fini iva sarà un’operazione non imponibile ex art. 41, comma 1, lettera a, del D.L. 
331/1993. Invece, la cessione ad un cliente UE persona fisica, non titolare di parti-
ta iva, costituirà una cessione rilevante ai fini interni, dovendo essere assoggettata 
ad iva con aliquota del 10% (se oggetti di cui al D.L. 41/1995).

La vendita di un’opera ad un cliente estero extra UE soggetto passivo iva nel 
proprio stato di residenza fiscale costituirà un’esportazione e, quindi, sarà un’ope-
razione non imponibile iva ex art. 8 D.P.R. n. 633/1972, per cui il cliente estero sarà 
assoggettato a tassazione nel proprio paese di residenza fiscale, con aliquota iva 
e dazi doganali previsti dalla normativa del proprio paese d’importazione. Qualora 
il cessionario estero sia una persona fisica, non titolare di partita iva, la cessione 
sarà rilevante ai fini dell’iva italiana, con applicazione dell’imposta con aliquota del 
10% (se oggetti di cui al D.L. 41/1995).

Se la cessione da parte dell’artista dovesse configurarsi come cessione del diritto 
d’autore, l’operazione sarebbe fuori campo iva, sempre se operata dall’autore me-
desimo, ai sensi dell’art. 3, comma 4, lett. a), del D.P.R. n. 633/72.

Se invece l’obbligazione contrattuale dell’artista fosse quella di produrre un’o-
pera che, a seguito dell’aggiudicazione da parte di una giuria, fosse acquisita in 
proprietà dal soggetto banditore, potendone lo stesso esercitare anche i diritti di 
sfruttamento futuri, l’artista si troverebbe a svolgere una prestazione di lavoro au-
tonomo consistente nell’esecuzione di una prestazione finalizzata alla produzione 
di un’opera d’arte; in tal caso, l’operazione rientrerebbe nel campo di applicazio-
ne dell’iva ex art. 5 D.P.R. n. 633/72, come prestazione di servizi e sconterebbe, 
quindi, l’aliquota ordinaria del 22%, dietro emissione da parte dell’artista di fattura 
elettronica, se in regime contabile ordinario o semplificato.

Il caso della street art
È indubbio e ormai documentato l’interesse di privati, di aziende e anche di ammi-

nistrazioni pubbliche locali per un’attività di personalizzazione di superfici o di riquali-
ficazione di spazi urbani anche attraverso la creazione di murales da commissionare 
agli street artists, tanto che si è iniziato a parlare di una vera e propria istituzionaliz-
zazione del fenomeno – oggetto, nel mondo del pubblico, anche di voci di spesa ali-
mentate con finanziamenti specificamente dedicati alla rigenerazione di spazi urbani.

A fronte di un mercato in via di formazione che intende rispondere ad esigenze 
di personalizzazione di superfici, siano esse di privati, di aziende o enti pubbli-
ci, sotto un profilo fiscale la questione primaria è l’inquadramento tributario della 
produzione dell’artista di strada e, quindi, l’inquadramento della sua attività nella 
categoria concettuale della cessione di beni artistici o nella categoria delle presta-
zioni di servizi.

Tralasciando evidentemente la questione giuridica inerente il deturpamento di beni 
pubblici e privati, non certo oggetto del presente contributo, inquadrando il fe-
nomeno nei suoi aspetti istituzionali e legali, e sposando la tesi che il murale sia 
un dipinto su muratura, cioè un dipinto realizzato attraverso l’utilizzo di differenti 
tecniche, fra le quali l’affresco, su una “tela” particolare rappresentata da un muro, 
dalla facciata di un edificio, da un elemento architettonico di strada e che, una 
volta realizzato, non sia trasferibile se non con il bene immobile stesso, l’opera 
dello street artist fiscalmente risulta essere il risultato finale di una prestazione di 
servizi che gli viene commissionata, e non certo una cessione di beni. Non è una 
cessione di beni mobili proprio in quanto la sua realizzazione avviene su beni di 
altrui proprietà, né, a causa della stessa mancanza di proprietà o diritto reale, può 
essere assimilata ad una cessione di beni immobili.

La conseguenza, sulla base dell’impianto normativo tributario italiano, è che l’at-
tività dello street artist sarà assoggettata ad iva sulla base dell’aliquota ordina-
riamente prevista per le prestazioni di servizi (22%). Ai fini delle imposte dirette, 
il reddito dell’artista sarà configurabile come reddito da lavoro autonomo, fatto 
salvo che l’attività – qualificabile come prestazione di servizi – venga realizzata con 
un’organizzazione di mezzi tale da poter configurare reddito d’impresa, ovvero 
venga svolta sotto un “cappello giuridico” societario. 

La casistica pratica e contrattuale tra il committente e l’artista può prevedere che 
in capo allo street artist stesso permangano o meno i diritti di sfruttamento del 
murale. Ciò può determinare conseguenze fiscali differenti sotto il profilo delle 
imposte dirette, nel senso che mentre la realizzazione della prestazione artistica 
è operazione imponibile iva, l’eventuale cessione dei diritti di sfruttamento è qua-
lificata quale operazione fuori dal campo di applicazione dell’imposta sul valore 
aggiunto e configura non un reddito di lavoro autonomo ma un reddito diverso 
(art. 67 del TUIR). 
Posto che la realtà e le sue casistiche possono essere ben più varie della gene-
ralità insita nella norma tributaria, si confida che l’amministrazione finanziaria nel 
prossimo futuro trovi modo di esprimersi su questa tematica di arte contempo-
ranea degna di un’attenzione tributaria altrettanto attuale, e lo faccia in maniera 
più organica rispetto a quanto si sia già espressa, quasi esclusivamente in sede 
contenziosa, per contestare materia imponibile agli artisti di strada (cfr. CTR Emi-
lia-Romagna, sez.14, sent.nr. 1720/2017).
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OSSERVATORIO

STREET ART: PRIME VERTENZE 
DAVANTI AI TRIBUNALI
a cura di Gilberto Cavagna di Gualdana

In concomitanza con la mostra The Art of Banksy. A Visual Protest, organizzata 
l’anno scorso da 24Ore Cultura S.r.l. presso il Mudec di Milano, Pest Control Office 
Ltd., la società incaricata in via esclusiva dell’amministrazione, gestione e tutela 
dei diritti di Banksy (anche verificando e, se del caso, riconoscendo la autenticità 
delle opere), ha promosso un giudizio d’urgenza contro la società organizzatrice 
davanti il Tribunale di Milano lamentando l’uso non autorizzato del nome “Banksy” 
e di alcune sue opere (r.g. n. 52442/2018).

La società dello street artist più famoso al mondo ha esposto, infatti, di essere 
titolare di diversi marchi, anche per prodotti di merchandising, tra cui quello de-
nominativo “Banksy” e quelli figurativi raffiguranti la nota Bambina con il pallon-
cino rosso e il Lanciatore di fiori, due delle opere più conosciute di Banksy, e ha 
lamentato che il titolo della mostra e il materiale pubblicitario (manifesti, cataloghi, 
ecc.) riproducessero i marchi con un rilievo preminente rispetto agli altri elementi, 
costituendo, quindi, una violazione dei diritti di esclusiva su tali privative (oltre che 
ipotesi di concorrenza sleale).

24Ore Cultura S.r.l. si è costituita sostenendo che l’attività dell’artista mostrerebbe 
una sorta di volontà abdicativa dei diritti d’autore sulle sue opere, in ragione del 
fatto che esse sono collocate in via permanente in luoghi pubblici (conformemente 
ai principi della street art) e che nella mostra organizzata erano esposti multipli 
realizzati e posti in commercio dallo stesso Banksy come normali opere figurative. 
Con ordinanza del 15 gennaio 2019 il Tribunale di Milano, Sezione specializzata in 
materia di impresa, ha ritenuto lecito l’utilizzo da parte di 24Ore Cultura del nome 
“Banksy” in quanto la mostra è dedicata proprio a questo artista e “l’evidenzia-

* L'Osservatorio si avvale della banca dati Darts-Ip (www.darts-ip.com) che colleziona, cataloga e analizza 
dati e informazioni sulle cause e contenziosi aventi ad oggetto la proprietà intellettuale in tutto il mondo. 

Tribunale di Milano, Sezione specializzata in materia di impresa, ordinanza 
del 15 gennaio 2019 
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zione del nome dell’artista cui la mostra è dedicata è pratica del tutto normale nel 
settore e connaturata ad evidenziare lo stesso contenuto dell’esposizione e quindi 
ad orientare il pubblico rispetto all’oggetto della stessa”; per il Tribunale il fatto che 
l’esposizione sia dedicata ad un solo artista giustifica, dunque, anche l’evidenzia-
zione del suo nome, senza di per sé stesso denotare l’esistenza di legami partico-
lari con l’artista o suoi aventi causa, proprio in ragione del costante utilizzo di tali 
modalità comunicative in relazione a mostre personali dedicate ad uno specifico 
autore. Le stesse considerazioni valgono anche per la riproduzione su parte del 
materiale promozionale delle due immagini delle opere che compongono i marchi 
figurativi, considerate riprodotte in funzione descrittiva, come elemento della co-
municazione intesa ad evidenziare i contenuti dell’evento promosso.

Al contrario, il Tribunale ha ritenuto, invece, che l’apposizione di segni identici ai 
marchi sul materiale di merchandising della mostra costituisse una violazione dei 
diritti derivanti da tali registrazioni, “posto che l’apposizione di tale segno a prodotti 
del tutto generici e di comune consumo senza alcuna specifica attinenza all’ambito 
dell’esposizione rendono evidente che la sola apposizione del nome in questione ne 
caratterizza integralmente l’aspetto distintivo”, e ordinando, quindi, al museo di in-
terrompere immediatamente la vendita delle merci che riproducessero il marchio 
di Banksy.

L’ordinanza costituisce una delle prime pronunce aventi ad oggetto la street art e, 
in particolare, le peculiari problematiche di diritto d’autore relative a questa mani-
festazione artistica. 

Sul punto il Tribunale ha evidenziato come la street art risulterebbe “caratterizzata 
dalla realizzazione in luogo pubblico di un’opera che implicherebbe in sé per un ver-
so la pubblica e libera esposizione della stessa in rinuncia delle prerogative proprie 
della tutela autoriale e sotto altro profilo la natura effimera dell’opera stessa, in un 
contesto ideologico di diretta contestazione del diritto d’autore e/o dei circuiti com-
merciali propri di tale settore”. La tesi è tuttavia discutibile. Del resto diversi street 
artists hanno, negli ultimi tempi, adito i tribunali per tutelare i propri diritti contro 
utilizzazioni non autorizzate delle proprie opere, soprattutto in America. 

La tesi sembra, inoltre, smentita “in fatto” anche da Banksy stesso, pronto a difen-
dere le sue opere, anche se per il momento solo in quanto registrate come marchi, 
poiché il far valere i diritti d’autore avrebbe implicato la divulgazione del vero nome 
dell’artista e messo così irrimediabilmente fine all’alone di mistero che lo circonda.



APPUNTAMENTI
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SEZIONE COSA VEDERE DOVE QUANDO

Art Exhibition Chagall. Sogno e magia Palazzo Albergati
Bologna

dal 20/9 2019
al 1/3 2020

Art Exhibition Sissi. Vestimenti Palazzo Bentivoglio
Bologna

dal 21/1
al 19/4 2020

Art Exhibition Donne nell’arte. Da Tiziano a 
Boldini

Palazzo Martinengo
Brescia

dal 18/1
al 7/6 2020

Art Auction Arte Moderna e Contemporanea Capitolium Art
Brescia

il 28/4 2020

Art Exhibition De Nittis e la rivoluzione dello 
sguardo

Palazzo dei Diamanti
Ferrara

dal 1/12 2019
al 13/4 2020

Art Exhibition Il secondo principio di un artista 
chiamato Banksy

Palazzo Ducale
Genova

dal 23/11 2019
al 29/3 2020

Art Exhibition Filippo de Pisis Museo del Novecento
Milano

dal 4/10 2019
al 1/3 2020

Art Exhibition Elliott Erwitt. Family MUDEC Photo
Milano

dal 16/10 2019
al 15/3 2020

Art Exhibition La collezione Thannhauser del 
Guggenheim Museum

Palazzo Reale
Milano

dal 17/10 2019
al 1/3 2020

Art Exhibition Antonio Canova. I volti ideali GAM – Galleria d’Arte Moderna
Milano

dal 25/10 2019
al 15/3 2020

Art Exhibition Canova | Thorvaldsen. La nascita 
della scultura moderna

Gallerie d’Italia
Milano

dal 25/10 2019
al 15/3 2020

Art Gallery Grazia Varisco. Ospitare lo spazio M77 Gallery
Milano

dal 19/11 2019 
al 29/2 2020

Art Exhibition Antonio Lopez. Drawings and 
photographs

Fondazione Sozzani
Milano

dal 12/1 
al 13/4 2020

Art Gallery Mario Schifano. Qualcos’altro Galleria Giò Marconi
Milano

dal 22/1 
al 20/3 2020

Art Gallery Materie, spazi, visioni. Sophie Ko, 
Valerie Krause, Marco Andrea Magni

Building Gallery
Milano

dal 28/1 
al 28/3 2020

Art Gallery YONA FRIEDMAN
Sculpting the Void

Francesca Minini
Milano

dal 29/1 
al 21/3 2020

AGENDA
APPUNTAMENTI
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SEZIONE COSA VEDERE DOVE QUANDO

Art Gallery Olaf Breuning – We are all in the 
same boat. The weight of colour

Galleria Poggiali
Milano

dal 30/1
al 28/3 2020

Art Exhibition Liu Ye. Storytelling Fondazione Prada
Milano

dal 30/1
al 28/9 2020

Art Exhibition Georges de La Tour. L’Europa della 
luce

Palazzo Reale
Milano

dal 7/2 
al 7/6 2020

Art Exhibition Trisha Baga
the eye, the eye and the ear

Pirelli Hangar Bicocca
Milano

dal 20/2 
al 19/7 2020

Art Fair MIA Photo Fair The Mall
Milano

dal 19/3
al 22/3 2020

Art Auction Arte Moderna e Contemporanea Mediartrade
Milano

dal 2/4
al 3/4 2020

Art Fair miart Fiera Milano
Milano

dal 17/4
al 19/4 2020

Art Fair 59° edizione del Salone del mobile Rho Fiera Milano
Milano

dal 21/4
al 26/4 2020

Art Auction Arte Moderna e Contemporanea Il Ponte Casa d'Aste
Milano

dal 9/6
al 10/6 2020

Art Auction Arte Moderna e Contemporanea Pandolfini Casa d’Aste 
Milano

il 9/6 2020

Art Auction Arte Moderna e Contemporanea Wannenes Casa d’Aste
Milano 

il 11/6 2020

Art Exhibition I sei anni di Marcello Rumma 
1965-1970

MADRE
Napoli

dal 15/12 2019
al 13/4 2020

Art Exhibition Van Gogh, Monet, Degas. The 
Mellon Collection of French Art 
from the Virginia Museum of Arts

Palazzo Zabarella
Padova

dal 26/10 2019
al 1/3 2020

Art Exhibition Arcadia e Apocalisse PALP – Palazzo Pretorio
Pontedera

dal 8/12 2019
al 26/4 2020

Art Gallery Guido Pinzani. La forma nel 
tempo della forma

Galleria Open Art 
Prato

dal 18/1
al 7/3 2020

Art Exhibition Impressionisti segreti Palazzo Bonaparte
Roma

dal 6/10 2019
al 8/3 2020

Art Exhibition Canova. Eterna bellezza Palazzo Braschi Museo di Roma
Roma

dal 9/10 2019
al 15/3 2020

Art Exhibition Frida Kahlo. Il caos dentro Set spazio eventi
Roma

dal 12/10 2019
al 29/3 2020

Art Exhibition Gio Ponti. Amare l’architettura MAXXI
Roma

dal 27/11 2019
al 13/4 2020

Art Gallery Y.Z. Kami. Night Paintings Gagosian
Roma

dal 18/1
al 21/3 2020

Art Exhibition Raffaello Scuderie del Quirinale
Roma

dal 5/3
al 2/6 2020

SEZIONE COSA VEDERE DOVE QUANDO

Art Fair Roma Arte in Nuvola Convention Center La Nuvola
Roma

dal 14/5
al 17/5 2020

Art Exhibition Focus Strozzi – Klein Mart
Rovereto

dal 25/10 2019 
al 6/3 2020

Art Exhibition Andrea Mantegna. La nascita del 
codice del Rinascimento

Palazzo Madama
Torino

dal 12/12 2019
al 4/5 2020

Art Exhibition Memoria e passione. Da Capa a 
Ghirri. Capolavori dalla Collezione 
Bertero

CAMERA
Torino

dal 20/2
al 10/5 2020

Art Auction Monete, banconote e medaglie Bolaffi Casa d'Asta
Torino

dal 28/5
al 29/5 2020

Art Exhibition Il tempo di Giacometti da Chagall 
a Kandinsky. Capolavori dalla 
Fondazione Maeght

Palazzo della Gran Guardia
Verona

dal 16/11 2019
al 5/4 2020

Art Gallery Arcangelo Sassolino, fragilissimo Galleria dello Scudo
Verona

dal 14/12 2019
al 28/3 2020

Art Exhibition Ritratto di Donna. Il sogno degli 
anni Venti e lo sguardo di Ubaldo 
Oppi

Basilica Palladiana
Vicenza

dal 6/12 2019
al 13/4 2020

Art Exhibition Edward Hopper Fondation Beyeler
Basilea

dal 26/1
al 17/5 2020

Art Fair Art Basel Hong Kong Convention & Exhibition Centre
Hong Kong

dal 19/3
al 21/3 2020

Art Exhibition Dora Maar TATE Modern
Londra

dal 20/11 2019
al 15/3 2020

Art Exhibition Artemisia National Gallery
Londra

dal 4/4
al 26/7 2020

Art Exhibition Gerhard Richter: Painting After All Museum of Contemporary Art
Los Angeles

dal 15/8
al 1 2021

Art Fair ARCOMadrid IFEMA
Madrid

dal 26/2
al 1/3 2020

Art Fair TEFAF Maastricht. 
7.000 years of art history

MEEC
Maastricht

dal 7/3
al 15/3 2020

Art Fair Frieze New York Randall's Island Park
New York

dal 7/5
al 10/5 2020

Art Auction Urban Art Artcurial
Parigi

il 25/2 2020 

Art Exhibition Christo and Jeanne-Claude Centre Pompidou 
Parigi

dal 18/3
al 15/5 2020

Art Fair Art Paris Grand Palais
Parigi

dal 2/4
al 5/4 2020

Art Auction Dipinti a olio e acquerelli del XIX 
secolo

Dorotheum casa d'asta
Vienna

il 25/2 2020



CHI SIAMO
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Negri-Clementi Studio Legale Associato è uno “studio-boutique” con sedi a 
Milano, Brescia, Verona e Vicenza. Lo Studio nasce all’inizio del 2011 per impulso 
dell’Avvocato Gianfranco Negri-Clementi, consulente e legale di fiducia di impor-
tanti gruppi bancari, assicurativi e industriali italiani e multinazionali, il quale, dopo 
aver creato nel corso di cinque decenni altre realtà di primo piano nel panorama 
non solo italiano degli studi professionali, ha deciso di intraprendere una nuova 
sfida per fondare una boutique di consulenza legale. Ha scelto di aderire a questa 
sfida la figlia Annapaola Negri-Clementi, oltre ad altri professionisti provenienti da 
alcuni dei più importanti studi legali nazionali e internazionali e con consolidate 
esperienze nel settore del diritto civile e commerciale, sia nell’attività difensiva 
giudiziale sia nella consulenza stragiudiziale, con particolare riferimento alle ope-
razioni straordinarie e alle ristrutturazioni aziendali. 

Il simbolo scelto dallo Studio sintetizza emblematicamente la sua mission e la sua 
vision: è il Castrum, l’agglomerato civile e militare che, all’interno della Roma Qua-
drata, luogo “fondativo” per eccellenza della più geniale impresa di civiltà umana, 
incarnava lo IUS, il diritto, offrendo non solo protezione fisica dai pericoli e dai nemi-
ci esterni, ma anche garanzia della protezione giuridica in tutte le sue applicazioni. 
Il Castrum rappresenta la costante aspirazione dei professionisti di Negri-Clementi 
per il giusto ordine nell’attività giuridica e per la protezione degli interessi del cliente.

Lo Studio offre un servizio integrato di assistenza e consulenza nell’ambito del dirit-
to societario e M&A; contenzioso e arbitrati; diritto immobiliare; proprietà intellettua-
le e information technology; diritto penale ambientale e diritto del lavoro.

Lo studio è altresì esperto in diritto dell’arte. In questo campo i professionisti di Ne-
gri-Clementi si occupano di questioni relative ad: attività di due diligence; contratti 
di compravendita di opere d'arte; assistenza nella vendita e nell'acquisto in Italia 
e all'estero; donazioni, eredità, atti di liberalità e passaggi generazionali di singole 
opere d'arte o di intere collezioni; procedure di dichiarazione di interesse culturale, 
di acquisti coattivi, prelazione d'acquisto da parte dello Stato italiano e assistenza 
nell'iter procedurale davanti al MiBACT; esportazione e importazione, temporanea 
o definitiva di opere d'arte da e verso l'Italia; tutele giuridiche per l'autenticità di 
opere d'arte; attività di diritto di seguito; assistenza nell'archiviazione; costituzione 

di fondazioni e trust di opere d'arte; contratti di trasporto, assicurazione, deposito 
e noleggio; contratti di prestito per mostre ed esibizioni; sponsorizzazioni culturali e 
altre forme di mecenatismo; tutela del marchio e del merchandising museale; assi-
stenza nella voluntary disclosure.

Oltre al diritto dell’arte, Negri-Clementi fornisce un servizio di consulenza e assi-
stenza specializzato nel settore dell’arte orientando la propria clientela (UHNWI, isti-
tuti bancari, private banking, wealth management, family office, imprese, fondazioni, 
compagnie assicurative, case d’asta, gallerie, artisti, dealers, collezionisti, musei, 
curatori, etc.) nei mercati dell’arte antica, moderna e contemporanea. Il team Arte 
dello Studio offre soluzioni indipendenti, riservate e mirate per la creazione, gestio-
ne, valorizzazione, protezione e il mantenimento del patrimonio artistico, collabo-
rando con un network di partner che si distinguono per talento ed esperienza nel 
campo dell’arte e che assicurano un servizio altamente qualificato.

Questi possiedono expertise in diversi settori dell’arte e per qualsiasi tipologia di 
bene (pittura, scultura, fotografia, numismatica, filatelia, gioielli e preziosi, orologi, 
antiquariato, design, mobili, memorabilia, libri antichi, vini e distillati, auto e moto 
d'epoca e così via) permettendo allo Studio di avere una copertura a 360° dell’in-
tero settore.

Nelle altre aree di attività e all’estero, lo Studio si avvale – secondo formule di col-
laborazione che garantiscono la massima qualità, tempestività e flessibilità di in-
tervento – del contributo di professionisti e strutture terze di primario standing che 
condividono valori e approccio al lavoro. 
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DISCLAIMER

La presente pubblicazione è curata e distribuita da Negri-Clementi Studio Le-
gale Associato. Pur ponendo la massima cura nella predisposizione della presente 
pubblicazione e considerando affidabili i suoi contenuti, Negri-Clementi Studio Le-
gale Associato non si assume alcuna responsabilità in merito all’esattezza, comple-
tezza e attualità dei dati e delle informazioni nella stessa contenuti ovvero presenti 
sulle pubblicazioni utilizzate ai fini della sua predisposizione. 
Di conseguenza Negri-Clementi Studio Legale Associato declina ogni responsa-
bilità per errori od omissioni. La presente pubblicazione è fornita per meri fini di 
informazione e illustrazione. Negri-Clementi Studio Legale Associato non potrà 
essere ritenuto responsabile, in tutto o in parte, per i danni derivanti dall’uso, in 
qualsiasi forma e per qualsiasi finalità, dei dati e delle informazioni contenute nella 
presente pubblicazione. La presente pubblicazione, previa comunicazione, po-
trà essere riprodotta unicamente nella sua interezza ed esclusivamente citando il 
nome di Negri-Clementi Studio Legale Associato, restandone in ogni caso vietato 
ogni utilizzo commerciale. La presente pubblicazione è destinata alla consulta-
zione da parte della clientela di Negri-Clementi Studio Legale Associato cui viene 
indirizzata e in ogni caso non si propone di sostituire il giudizio personale dei 
soggetti a cui si rivolge. 
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