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La exposición

A partir del sábado 19 de septiembre y 
hasta el domingo 3 de enero de 2010, 
FUNDACION PROA presenta la 
exhibición El tiempo del Arte . Obras 
maestras del Siglo XVI al XXI.

Curada por Giacinto Di Pietrantonio, 
destacado curador, profesor de arte y 
Director de la GAMeC, (Galleria d’Arte 
Moderna e Contemporanea di Bergamo), 
la muestra El Tiempo del Arte propone 
en más de 100 obras, un recorrido por 
cinco siglos de imágenes trascendentales 
de la historia del arte.

La propuesta curatorial organiza la 
exhibición en ocho núcleos que refieren a 
los temas universales del hombre: Poder, 
Cotidiano/ Vida, Muerte/Cuerpo, Mente/
Amor, Odio. En cada uno de estos grupos, 
las obras dan cuenta del modo en que los 
artistas crearon conceptos e imágenes 
que nos permiten vincular el pasado y el 
presente. 

El diseño expositivo acentúa estos 
diálogos entre las obras del siglo XVI y 
las actuales, proponiendo además de la 
pintura tradicional, distintos soportes 
como la fotografía y el video.

La presentación de estas obras 
antiguas en FUNDACION PROA, 
patrimonio de la Accademia Carrara 
de Bergamo, debe apreciarse como un 
momento único dado que dicha sede 
histórica se encuentra cerrada por 
refacciones. Esta ocasión permite la 
itinerancia de este notable patrimonio y 
el arribo de obras de altísima calidad a 
Buenos Aires.  

Partiendo del 1500, obras de 
Tintoretto, il Veronese, Tiépolo, junto a las 
de Kosuth, De Chirico, Jeff Wall, Morandi, 
León Ferrari, Velázquez y muchos otros 
destacados artistas, se podrán ver en 
esta exhibición en un diálogo novedoso y 
audaz. 

Los núcleos están divididos a lo largo 
de las cuatro salas y enriquecidos con una 
notable didáctica.

El catálogo “El tiempo del Arte” es 
una publicación de 192 páginas a todo 
color, con reproducciones de todas las 
obras de la exhibición. Cada ilustración 

está acompañada de un comentario 
realizado por investigadores de historia 
del arte que ayudan a comprender el 
universo visual plasmado por el artista. 
Acompaña el ensayo del curador un texto 
teórico de Georges Didi-Huberman, quien 
reflexiona sobre la capacidad de la imagen 
de sobrevivir en el tiempo.

El departamento educativo de Proa 
elaboró un considerable programa de 
visitas guiadas tanto para el público en 
general como para estudiantes de todos 
los niveles.

La muestra está auspiciada por 
Tenaris y la Organización Techint, y 
cuenta con el apoyo de la Embajada de 
Italia en Argentina y del Instituto Italiano 
de Cultura de Buenos Aires.

Giacinto Di 
Pietrantonio 
Curador de la exhibición

CurriculumVitae
Nació en 1954 en Pescara, Italia.  Es 

director de  la Galleria d´Arte Moderna 
e Contemporanea di Bergamo (GAMeC) 
y docente en L´Accademia di Brera de 
Milán de las materias Historia del Arte 
Contemporáneo, El Sistema del Arte 
e Historia y Teoría de los Métodos de 
Representación. 

Ha sido miembro del grupo 
fundador de la Associazione Musei d’Arte 
Contemporanea Italiani (AMACI), hasta 
mayo de 2009 se ha desempeñado como 
consejero y vicepresidente.

Es director de Perchenó?,  revista 
online de libre discusión sobre arte 
contemporáneo. 

Es consultor artístico de MiArt (Fiera 
Internazionale d’Arte Contemporanea).

Entre 1986 y 1992 se desempeñó 
como redactor Jefe, primero, y luego 
como vicedirector de la revista de arte 
contemporáneo Flash Art. Entre 1994 
y 1996 fue asesor de artes visuales de la 
región de Abruzzo, Italia. 

Ha participado como curador en 
numerosas exposiciones. Además de 
aquellas curadas para la GaMeC, se 

destacan la muestra Pasaje a Oriente de 
artistas rusos para la Bienal de Venecia 
1993, las ediciones 1995, 1997, 1998, 
y 1999 de Fuori Uso y Over the Edges 
con Jan Hoet en Gante, Bélgica.  Entre 
2002 y 2004 ha sido curador externo del 
Museo d’Arte Contemporanea di Bolzano 
(MUSEION).

Sus textos son publicados en la revista 
Flash Art; ha redactado y ha curado 
monografías de Enzo Cucchi, Jan Fabre, 
Ettore Spalletti.  

Entre 1995 y 2004 ha sido curador 
del Curso Superior de Artes Visuales de la 
Fondazione Antonio Ratti de Como, Italia. 
Es asesor del Premio Furla - Querini 
Stampalia per l´ Arte.

Participó como miembro del comité 
de la Cuatrienal de Arte de Roma 2005 
. Fue miembro del comité científico en 
el  Assessorato alla Cultura – Spazio 
Oberdan della Provincia di Milano, de 
la Fundación Kogart de Budapest, y del 
Museo d’Arte Moderna e Contemporanea 
Luigi Pecci di Prato.

En 2008 recibió el premio al 
reconocimiento de su carrera otorgado por 
el Rector de la Universidad de Bolonia, Sr. 
Calzolari. 

Ha visitado numerosas veces la 
Argentina en donde ha curado las 
muestras de Alighiero Boetti y la  Muestra 
de Arte Abstracto Argentino que presentó 
GaMeC en diciembre de 2002 junto a 
Marcelo Pacheco.

Llegará a Buenos Aires para participar 
de la exhibición El Tiempo del Arte. Obras 
Maestras del

 S. XVI al S. XXI, de la cual es 
curador. Una serie de conferencias, visitas 
guiadas y encuentros con la prensa se 
llevarán a cabo a propósito de su visita.   
-
 
Entrevista a  
Giacinto Di Pietrantonio
¿Cómo surgió la idea de organizar esta 
exhibición en Bérgamo?
La idea de la muestra nace en 1997 cuando 
organicé un curso en la Accademia de 
Bellas Artes de Brera, en Milán que 
se llamaba Exposición Universal. Allí, 
proponía una historia del arte en la que 
relacionábamos artistas de todas y de 
diversas épocas para mostrar cómo el arte 
está en conexión en todos los períodos 
históricos. Aquello fue solamente un 



curso teórico, pero en Bérgamo, tuve la 
posibilidad de ponerlo en práctica. La 
GaMeC, del cual soy director, forma parte 
de la Accademia Carrara, museo que 
tiene una importante pinacoteca desde el 
medioevo hasta finales del siglo XIX. He 
tomado algunas obras de este patrimonio 
y las he puesto en relación con obras de 
arte moderno y contemporáneo. 

¿Cuál es la intención de exhibir obras de 
diferentes épocas?
Muchos artistas creen o dicen que “todo el 
arte es contemporáneo” . La diferencia de 
calidad que nos da la historia y que hace 
que el arte del pasado sea mejor que el 
contemporáneo es un tema que debe estar 
en discusión y debate. Hoy vivimos en un 
tiempo en que la historia está considerada 
como una línea de evolución que no 
funciona más porque la historia es una 
retícula, una red donde todo puede ser 
confrontado y tener la misma calidad. Por 
lo tanto la calidad no la da la historia y el 
tiempo sino que la otorga la obra misma.

¿Cómo surge la idea de traer la muestra 
a Proa? ¿Existe alguna diferencia entre 
ambas exposiciones?
Proa colabora con la GaMeC desde hace 
muchos años y estamos en contacto 
para recibir muestras de Bérgamo, como 
también aquellas propuestas por Proa 
como Arte Abstracto Argentino. Proa 
también ha hospedado la muestra de 
Alighiero Boetti*, que presentamos  aquí 
y fue reconocida por la Asociacion de 
Críticos de Argentina como la mejor 
muestra Internacional del año. Esperemos 
que podamos repetir este reconocimiento 
con el Tiempo del Arte.
Creo que el concepto de la muestra es el 
mismo, hemos cambiando algunas obras 
pero siempre manteniendo la misma 
calidad.

* La muestra ARTE ABSTRACTO ARGENTINO, 
se presentó en la GaMeC entre diciembre de 2002 
y finales de marzo de 2003. Parte de la misma, se 

presentó en Fundación Proa entre mayo y julio de 
2003. La muestra fue posible gracias a la asociación 
de GaMeC y Fundación Proa con el objetivo de 
profundizar proyectos de intercambio y de difusión 
del arte contemporáneo. 

Mercedes Casanegra
Consultora invitada

Algunas preguntas a Mercedes 
Casanegra sobre El Tiempo del Arte
Para cada exhibición el departamento 
de Educación trabaja conjuntamente 
con especialistas convocados por la 
FUNDACION PROA. El objetivo es 
capacitar al equipo y colaborar con la 
producción de los principales ejes que 
organizan la propuesta educativa. 

Mercedes Casanegra, investigadora de 
arte contemporáneo argentino y curadora 
independiente, fue una de las convocadas 
para la exhibición El Tiempo del Arte. 
A continuación, Casanegra responde a 
ciertas preguntas que el departamento de 
Prensa le formuló. 

¿Cuál es el aporte de esta exhibición en 
nuestro contexto?
Esta muestra puede desmitificar una 
cuestión arraigada en la lectura del 
arte del siglo XX a través de la cual se 
consideraba que sólo “lo nuevo” era 
relevante. Eso fue una herencia del 
pensamiento de las vanguardias de 
comienzo de siglo, que se comenzó a 
borrar con la Posmodernidad pero que a 
veces permanece. Lo más interesante es 
poder disfrutar del arte del presente como 
desde el pasado en función del amplio 
panorama histórico.

¿Cómo se articulan las obras antiguas y 
contemporáneas?
El presente dentro del desarrollo del 
arte de Occidente pertenece, aunque 
tan diverso en sus características, a la 
tradición que viene de la antigüedad 
griega y luego, en especial, desde el 
Renacimiento. La Modernidad en el siglo 
XIX trajo cambios y luego el siglo XX 
trajo muchos otros, pero todo pertenece 
al mismo devenir histórico. Entonces, 
resulta muy interesante poder ver las 
obras contemporáneas en la perspectiva 
de las antiguas y viceversa.

 ¿Cómo resulta el diálogo no cronológico en 

el abordaje de las obras?
El diálogo resulta muy rico y productivo 
porque las obras de arte desde el 
Renacimiento y Barroco en adelante han 
realizado un proceso de apertura tanto 
formal como conceptual, y esa apertura 
permite una lectura esencialmente 
abierta a la cual se puede abordar desde 
diversos puntos de vista, horizontes, 
temas (como los de la muestra), desde 
la interdiciplinidad, etc. Para algunos 
filósofos y críticos contemporáneos, la 
obra se ha vuelto un eje de interpretación 
filosófica. Desde allí surgen infinidad 
de puntos de conexión con el pasado 
también.
-

Acerca de esta  
exhibición

Texto escrito por Adriana Rosenberg 
para el catálogo de la exhibición El 

Tiempo del Arte

Es un orgullo presentar la exhibición 
El Tiempo del Arte. Obras del siglo XVI 
al XXI, en colaboración con la GAMeC, 
(Galleria de Arte Moderna e Contemporanea 
di Bergamo), y con el patrimonio antiguo 
cedido por la Accademia Carrara. Esta 
muestra es la confirmación del plan 
expositivo que Proa diseño para su 
nueva etapa, consolidando las miradas 
contemporáneas no sólo acerca del presente 
sino también acerca de la historia del arte. La 
exhibición es una profunda reflexión sobre 
el valor de las imágenes a través del tiempo, 
como señala Didi-Huberman, en su ensayo 
publicado en nuestro catálogo: “La imagen 
a menudo tiene más de memoria y más de 
porvenir que el ser que la mira”. Es por eso 
que este conjunto de obras, reunidas por el 
curador Giacinto Di Pietrantonio, consolida 
el gesto audaz y valiente de proponer un 
diálogo que atraviesa cinco siglos de historia 
del arte, quebrando la cronología temporal 
y permitiendo reflexionar sobre los grandes 
conceptos que afligen al hombre: el poder, 
lo cotidiano, el cuerpo, la mente, la vida, la 
muerte, el amor y el odio. 

El Tiempo del Arte es una propuesta 
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abierta a la contemplación y reflexión sobre 
temas que el curador vincula a la tradición 
de las históricas Exposiciones Universales 
desde el mundo de las imágenes. Es en la 
contemplación de las obras que podemos 
pensar por ejemplo, el concepto de poder 
y su evolución en el tiempo. Podemos 
apreciar el diálogo entre el Retrato del Papa 
Inocencio X, de Velázquez - una de las obras 
más representativas de la idea de poder en 
la historia del arte – junto a Hongo Nuclear 
(2007), de León Ferrari. En el núcleo del 
cuerpo, se puede observar la evolución del 
canon de belleza femenino, en la obra El 
Baño de Diana,  (1618-1620) de Guercino, 
donde los voluptuosos  cuerpos se enfrentan  
con la obra de Margherita Manzelli donde 
una joven adolescente anoréxica está al 
borde de la muerte. Estos son algunos de 
los ejemplos de diálogo entre imágenes 
que permiten dar cuenta del valor de las 
mismas, como documento de la historia, 
como creación artística, como evolución de 
conceptos fundamentales y como belleza, 
siempre presente en el arte. 

Este proyecto se consolidó cuando la 
Accademia Carrara cerró temporariamente 
sus puertas para refaccionar su sede y puso 
a disposición su colección. De esta manera 
la GAMeC tuvo la oportunidad de concebir 
la primera parte de esta muestra Exposición 
Universal, que Proa tomo el compromiso 
de exhibir en sus salas, tratándose de una 
ocasión extraordinaria el poder exhibir uno 
de los patrimonios más notables de Italia. 

El Tiempo del Arte, es una nueva 
edición especialmente organizada para Proa. 
En la misma el curador decidió incluir un 
destacado grupo de obras de nuestra región, 
para dar cuenta de cómo desde distintas 
culturas, regiones y tiempos los artistas 
consolidan un territorio común libre de 
fronteras y nacionalidades. El resultado es 
una exposición donde se presenta un extenso 
panorama de 107 obras que parten del siglo 
XVI arribando al presente. 

La entusiasta colaboración de Maria 
Cristina Rodeschini, fue fundamental por 
su inigualable generosidad en defender la 
itinerancia del patrimonio de la Institución, 
a ella nuestro más profundo agradecimiento. 
Agradecemos también a todos los 
coleccionistas privados, instituciones, y 
artistas que gentilmente han cedido sus 
obras, sin los cuales no hubiera sido posible 
esta exhibición. 

El catálogo se construye mirando al futuro 
y como un territorio independiente para dar 

cuenta de los intereses y objetivos del proyecto, 
hasta consolidar un sólido ámbito de reflexión, 
aspirando a convertirse en un material de 
estudio sobre la historia y el presente. Es 
por esto que junto al texto de Giacinto Di 
Pietrantonio se edita, gracias a la gentileza de 
Adriana Hidalgo Editores, el texto de Georges 
Didi-Huberman. La reproducción de todas las 
obras de la exhibición, cada una acompañada 
por un texto didáctico, incrementa el potencial 
de la obra y la contextualiza en el tiempo.  

El curador, dando cuenta de los medios 
actuales de comunicación, planteó en un 
apartado especial un diálogo con un grupo 
elegido (artistas, criticos, historiadores, 
estudiantes) y junto a ellos actualizaron 
los conceptos de la exhibición. En estas 
frases (mail, chat, sms) se visualiza un 
registro de los conceptos desde una visión 
absolutamente contemporánea.

Producir una exposición de esta 
magnitud es una empresa ambiciosa que 
reúne sólidas instituciones, con equipos de 
trabajos destacados y una firme voluntad de 
convicción y producción. Los departamentos 

de curaduría, programación, prensa, 
diseño, montaje y de educación de ambas 
instituciones trabajaron a lo largo de más de 
seis meses consolidando un proyecto único e 
histórico para nuestro país. A todos ellos un 
gran reconocimiento. 

No podemos dejar de mencionar a la 
Embajada de Italia en Argentina y al Instituto 
Italiano de Cultura de Buenos Aires,  que 
respaldan nuestra gestión de intercambio entre 
ambos países. A los amigos que generosamente 
participaron,  a Agatha Torricela y Beppe 
Caruso quienes colaboraron en el diseño 
expositivo y a Mercedes Casanegra quien 
aporto los conocimientos sobre artistas de la 
región para ser evaluados por el curador.

Un especial agradecimiento a Tenaris, 
auspiciantes de la Gamec en Bergamo 
y de Proa en Buenos Aires, pues sin su 
consentimiento inicial y la colaboración de 
sus equipos en ambos países  no hubiesemos 
podido concebir el proyecto. Una vez más, 
nuestro reconocimento por la confianza y 
el estímulo dado para que podamos ambas 
instituciones concretar El Tiempo del Arte.



El Catálogo

El Tiempo del Arte. Obras Maestras del 
Siglo XVI al XXI presenta un recorrido 
a través de cinco siglos de historia. La 
cuidada edición contiene dos textos teóricos 
y un cuerpo de más de 110 ilustraciones 
que documentan el paso del tiempo con 
asombrosas reproducciones. 

El texto de Giacinto Di Pietrantonio 
reflexiona sobre la mirada de la historia del 
arte desde el presente, poniendo énfasis en 
las formas textuales actuales que proponen 
una nueva lectura no sólo de las imágenes 
sino también de los ensayos sobre el tema.
 
Se incluye además el capítulo de Georges 
Didi–Huberman, La Historia del Arte como 
disciplina anacrónica, del libro Ante el 
tiempo. Este ensayo cedido gentilmente por 
la editorial Adriana Hidalgo indaga sobre los 
profundos vínculos entre el arte y el tiempo. 

Esta edición se propone así como una lectura 
profunda y novedosa sobre cómo el arte de 
diversas épocas ha representado los grandes 
temas que afectan al hombre desde siempre, 
estableciendo similitudes y diferencias, pero 
principalmente marcando el recorrido de 
nuestra cultura.

El catálogo de la exhibición El tiempo 
del arte. Obras Maestras del S.XVI al 

S.XXI  se podrá consultar y comprar en la 
librería de Fundación Proa. 

Para más información: 
libreria@proa.org - (54-11) 4104-1005
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Educación

Las salas de exhibición cuentan con la 
presencia permanente de educadores del 
Departamento de Educación de Fundación 
Proa, formados especialmente para la 
muestra. Además, se ofrecen distintas 
propuestas para interactuar con las obras: 
visitas programadas, visitas para público 
escolar, visitas de estudio.

Programa para Escuelas
El Programa para Escuelas brinda a 
estudiantes y profesores una oportunidad 
para acercarse al arte de distintos períodos. 
Se proponen visitas especialmente diseñadas 
para los distintos niveles educativos (inicial, 
primario, secundario). También se ofrecen 
materiales para trabajar antes y después de 
la visita que permiten articular el trabajo en 
el aula.

De martes a viernes, 
de 10:00 a 15:00 hs.  
Duración:1 hora. 
Grupos: hasta 30 alumnos.

Consultas, turnos y solicitud de materiales:  
educacion@proa.org/ 41041041 

Día de estudiantes
Todos los martes, presentando credencial, 
entrada libre y gratuita para estudiantes 
(primarios, secundarios, terciarios y 
universitarios)

Visitas Programadas
Proponen un espacio para reflexionar sobre 
las diversas manifestaciones del arte. 

De martes a viernes, 15:30 y 17:30 hs. 
Sábados y domingos, 12:00, 15:30, y 17:30 hs. 

Duración: 1 hora.

Las visitas guiadas en inglés deben solicitarse 
con anticipación a:  
educacion@proa.org / 41041041

Visitas de Estudio
Son encuentros pensados para analizar 
cuestiones relevantes de algunas de las obras 
exhibidas. 

Martes y viernes, 16:30 hs. 
Duración:1 hora. 

Consultas e inscripción: 
educacion@proa.org / 41041041 
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“He aquí el tiempo del arte”

He aquí que, cuando escuchamos 
hablar de El Tiempo del Arte, nuestros 
pensamientos no pueden sino remontarse 
a la Exposición Universal, a aquellas 
grandes exposiciones que comenzaron a 
tener lugar a principios del siglo XIX y en 
las que varios países del mundo competían 
exponiendo las últimas maravillas de la 
ciencia, de la tecnología, en fin, del arte 
de la vida moderna. He aquí la exposición 
de la vida moderna hecha de lo nuevo y 
de partes de lo nuevo, aunque también 
de aquello que ya estaba antes porque, 
en estas manifestaciones, la ciencia y 
la técnica a menudo se presentaban 
con formas actuales y estilos ligados al 
pasado. Un pasado medieval, renacentista 
y barroco, y asimismo anterior, es decir, 
egipcio, griego, romano: un pasado 

de estilos diferentes que se empleaba 
para adornar, decorar el presente de 
los productos industriales; haciéndolos 
digeribles para una sociedad nueva, pero 
que, como todas las nuevas realidades, 
continúan sumergiendo sus raíces en el 
pasado para tranquilizarnos. He aquí 
que aparece en el Siglo XIX una nueva 
universalidad, hecha de Estado-Nación 
y de sus productos, en busca de una 
continua seguridad.

He aquí que, sin embargo, quisiera 
asegurarles que nuestra exposición no 
trata de eso, no es una feria de ejemplos 
de los últimos productos provenientes de 
los países del mundo, sino una exposición 
que trata temas universales a través de 
obras de arte que van desde el siglo XVI 
hasta llegar a nuestros días.

He aquí, voilà, un universo 
compuesto por partes: partes de mente, 
partes de cuerpo, partes de poder, partes 
de lo cotidiano, partes de amor, partes 
de odio, partes de vida, partes de muerte. 
Partes de partes, partes del Uno, partes del 
Otro, partes del arte, partes de existencia, 
partes de mundo.

He aquí un universo hecho de partes, 
y he aquí también una primera pregunta: 
¿Cómo puede algo parcial representar la 
unidad de lo universal?

He aquí entonces que hablamos 
de lo representado y de lo presentado, 
de aquello que indaga, con las formas 
y las imágenes, al poder, lo cotidiano, 
la mente, el cuerpo, el odio, el amor, 
la vida, la muerte que son universales 
en una coexistencia de tiempo, espacio 
y contenido. Sobre todo porque 
auspiciamos, buscamos, estabilidad, 
certezas, universalidad, especialmente 
en un momento como éste, en el que lo 
incierto, la precariedad, la crisis se han 
apoderado del mundo.

He aquí que en los últimos decenios 
de fines del siglo XX y comienzos 
del nuevo milenio hemos echado 
mano a sistemas y a códigos que 
otorgaban confianza al relativismo de 
Einstein (teoría de la relatividad), a lo 
indeterminado de Heisenberg (Principio 
de indeterminación), donde lo real se 
transforma en la ocasión de lo posible, 
a la filosofía de lo efímero de Nietzsche 
y de Louis Aragon y a la movilidad 
veloz de Paul Virilio en tanto puntos 
de referencia constructivos de nuestra 

existencia, en la que cabe todo: filosofía 
débil, economía creativa, ciencia relativa, 
revisión histórica, arte y vida. He aquí 
el arco iris en lugar de lo monocromo, 
lo líquido de Zygmunt Bauman en lugar 
de lo sólido de Karl Marx, la curva 
espiraliforme de Fibonacci en lugar de la 
recta de Euclides, lo local posmoderno 
y no más lo internacional moderno. He 
aquí que, de este modo, el “entre” y el 
“mientras” en el entre tanto adquirieron 
un valor productivo en la construcción 
del mundo, pero..., pero..., pero..., he aquí 
que todo eso se ha revelado insuficiente 
para organizar el caos crítico en el que 
hemos sido arrojados. He aquí de nuevo 
el aleteo de la mariposa en Brasil que, 
según el físico Edward Lorenz, moviendo 
un pequeñísimo flujo de aire puede 
provocar, a través de una serie de eventos 
acumulativos, un tornado en Texas. He 
aquí la matemática teoría del Caos de 
Lorenz Poincaré y la de las Catástrofes 
del filósofo matemático René Thom. 
He aquí que, sin embargo, pasada la 
novedad, nadie sabe ya qué hacer, qué 
respuestas dar, aunque todos deseamos 
huir lo más rápido posible. He aquí 
que, por eso, es necesario reencontrar 
valores compartidos, una ética universal, 
escenarios comunes que conduzcan 
a la nueva multitud a conformar una 
comunidad. Por eso hemos querido 
representar escenarios universales y 
exhibir obras que dan cuenta de ellos 
de diferentes maneras. He aquí que, 
para hacerlo, hemos interrogado a una 
multitud acerca de sus pensamientos 
sobre cuestiones elevadas: vida, muerte, 
mente, cuerpo, poder, cotidiano, amor, 
odio. Además, lo hemos hecho utilizando 
las nuevas tecnologías, porque queríamos 
testear sus posibilidades sin olvidar el 
hecho de que, como decía McLuhan, 
“el medio es el mensaje” –leer, o releer 
Gli strumenti del comunicare (ed. Il 
Saggiatore, 2008)1. He aquí entonces que 
planteamos algunas preguntas sobre estos 
temas a través del correo electrónico, del 
chat, de facebook, de SMS. He aquí que, 
utilizando mis contactos, pregunté qué 
es la vida y la muerte; la pantalla de mi 
celular sirvió para enviar mensajes de 
texto en los que preguntaba qué es el amor 
y qué es el odio; no podía dejar de plantear 
en facebook, teniendo en cuenta el uso 
que han hecho y que hoy hacen de él los 



políticos a partir de Obama, las cuestiones 
relacionadas con el poder y lo cotidiano, 
mientras que a través del chat dialogué 
sobre cuerpo y mente. Obviamente, la 
decisión de plantear algunas cuestiones a 
través de un medio o de otro tenía, y tiene, 
una lógica, porque el correo electrónico 
tiene una forma epistolar que se adapta 
mucho mejor a temas como la vida y la 
muerte, mientras que el amor y el odio 
sólo podían ser confiados al celular, así 
como mente y cuerpo no podían serlo sino 
al chat, y poder y cotidiano a facebook, 
como ya he dicho. He aquí, quiero decir 
que esta reflexión sobre “el medio es el 
mensaje” es ya inherente en los medios 
mismos empleados, medios que tienen 
su vocación y que al final deberán 
relacionarse con el arte en exposición. 
Naturalmente, los mensajes recibidos no 
explican de manera directa las obras de la 
muestra, pero contribuyen al intento de 
crear un hipertexto verbal-visual. He aquí 
que, en este caso, no tuvimos el propósito 
de explicar las obras; lo hemos hecho 
muchas veces, y lo volveremos a hacer 
muchas más, aunque hemos intentando 
dejar abierto el sentido de las posibles 
relaciones a todos los que nos escribieron.

He aquí, como dice Francis Haskell en 
“La nasita delle mostre” (ed. Skira, 2008, 
pág. 199)2: “hay un paradoja que suscita 
menos atención, pero que resulta más 
inquietante: cuanto más alto es el nivel 
del catálogo, cuanto más completas son 
las fichas, cuanto más interesantes son los 
ensayos introductorios encargados para la 
ocasión a estudiosos importantes y célebres 
escritores, cuando más espléndidas son sus 
imágenes y los colores que lo embellecen, 
tanto mayor es el daño que potencialmente 
se le infringe a la investigación”. Y más 
adelante agrega (en la pág. 203), en 
relación con el ensayo de Roberto Longhi 
Officina Ferrarese, publicado en 1934 
luego de la exposición del Renacimiento 
en Ferrara del año anterior: “El ensayo 
de Longhi no tiene más que un centenar 
de páginas; así, demuestra que las 
exposiciones podían ocupar finalmente un 
lugar junto a los museos por la calidad de 
su investigación creativa”.

He aquí que quisimos hacer una 
exposición que también tuviese en 
cuenta estas observaciones, y nos hemos 
declarado a favor de la investigación 
creativa, partiendo del patrimonio de 

obras de la pinacoteca de la Academia 
Carrara de Bérgamo y poniéndolas 
en relación con obras modernas y 
contemporáneas.

He aquí: ¿qué quiere decir todo eso?
Significa que observamos, por 

ejemplo, la obra de Diego Rodríguez de 
Silva y Velázquez (copia de) (Roma?, 
Siglo XVII) Ritratto di Papa Innocenzo 
X, y la relacionamos con todo lo que nos 
escribe por e-mail el Estudio Valentini. 
“1. El Poder evoca, en grados sucesivos 
de intensidad, la soberanía, la fuerza y 
el dominio (entendido, por lo demás, 
como la capacidad para inducir cierto 
comportamiento ajeno) sobre los otros, 
ya sean individuos, grupos o pueblos. El 
ejercicio del poder implica abdicación en 
aquel que lo acepta (como en el caso de 
la libre renuncia a la propia soberanía a 
favor de un ente supraordenado), o bien 
atropello (es la hipótesis del tirano que 
usurpa la soberanía de los individuos, 
privándolos incluso de la libertad de 
autodeterminarse). El poder económico, 
en especial utilizando los instrumentos 
mediáticos, se expresa como una actividad 
sofisticada que está orientada a privar, 
en forma disimulada, de la facultad de 
autodeterminación; para eso, recurre 
a sofisticados instrumentos elaborados 
por la industria de la manipulación de 
las conciencias (piénsese, por ejemplo, 
en las metodologías de agenda setting), 
a fin de inducir mecanismos reflejos de 
comportamiento, con el sustancial peligro 
de destruir efectivamente la libertad”. 
He aquí una respuesta compleja, pero he 
aquí también la respuesta más sintética de 
una artista, Claudia Bianchi, para quien 
“el poder es aquello que hace ilusionar a 
quien no es nadie de que es alguien y le 
permite sobrevivir a una cotidianidad  a 
menudo vacía”. He aquí que vemos de 
qué manera, entre pasado y presente, se 
actualiza el pensamiento sobre diferentes 
formas de tiranía y manipulación.

He aquí desde el poder hasta la 
cotidianidad; he aquí la obra Los cien 
reyes que ríen (1999), de Diego Perrone, y 
Signs that say what you want them to say 
and not signs that say what someone else 
wants you to say (Signos que dicen lo que 
tu quieres que digan y no signos que dicen 
lo que otros quieren que digas)(1993-1998), 
de Gillian Wearing, o el Vittore Ghislandi 
llamado Fra’Galgario (Bergamo, 1655 - 

1743), Ritratto del Conte Giovanni Secco 
Suardo col servitore, (1720 – 1722) y Una 
fiesta popular (c. 1670), de Job Berckheyde.

He aquí que, utilizando este 
mecanismo, podemos seguir adelante 
y leer las obras. Es obvio que de esta 
manera estamos utilizando las técnicas 
abiertas de la estética de la recepción, 
estimadas por filósofos como Walter 
Benjamin –leer L´opera d´arte nell´epoca 
Della sua riproducibilitá tecnica (ed. 
Einaudi)3 – o Hans-Georg Gadamer –leer: 
La responsabilità del pensare. Saggi 
ermeneutici (ed. Vita e Pensiero)4 –o 
incluso, Umberto Eco –leer Opera aperta 
(Ed. Bompiani)5 - o más todavía Hans 
Robert Jauss –leer Apologia dell’esperienza 
estetica (Ed. Einaudi)6. He aquí, como 
ejemplo un SMS sobre el amor y el odio en 
el que Aliviani escribe: “Amar y odiar. Amo 
a los que son mejores que yo. Odio a los que 
son peores”, mientras que el cirujano Pippo 
Navarra, desde Nueva Zelanda, transforma 
la cuestión en una historia clínica: “Amor: 
es un juego, una necesidad instintiva que 
puede transformarse en enfermedad pero, 
sobre todo, una medicina muy potente. 
Odio: algo que hoy no conozco”. He aquí 
que estamos usando técnicas hipertextuales 
para producir sentido, decimos nosotros, 
o para banalizar, dirán otros. He aquí, sin 



embargo, que, frente al término “banalizar”, 
preferimos la palabra “vulgarizar”, 
porque creemos todavía en la utilidad y 
en la productividad de interrelacionar los 
diferentes niveles –bajos, medios, altos 
y otros– de la cultura y de la vida. He 
aquí, pues, ejemplos de vida y de muerte 
geométrica de Emanuele Quinz: “La Vida: 
una línea vertical. La muerte: una línea 
horizontal”, o bien la rítmica y paradójica 
definición del director de la revista Rolling 
Stone, Carlo Antionelli: “¿Qué es para ti 
la Vida? Es la muerte. ¿Qué es para ti la 
Muerte? Es la vida”.

He aquí también Martirio di San 
Giovanni Episcopo (1743 c.) de Giovanni 
Battista Tiepolo y la Madonna col 
Bambino (1650 c.) de Carlo Francesco 
Nuvolone llamado Panfilo, pero he aquí 
también The Eggs of my Amnesia (Los 
huevos de mi amnesia) (1996), de Joel-
Peter Witkin, y The Jewish cemetery (el 
cementerio judio)(1980), de Jeff Wall.

He aquí que puedes leer también 
Storia della morte in occidente (ed. BUR, 
1998)7, de Philippe Ariès, o incluso La 
nera signora (ed. Newton & Compton, 
2006)8, de Alfonso Mario di Nola.

He aquí que intentamos entrecruzar 
los saberes de una sociedad que no 
es más, ni tan sólo, una sociedad del 
espectáculo sino, también, de la escritura 
hipertextual, y en la cual, y con la cual, 
una nueva multitud está reescribiendo 
los significados, partiendo también de 
la nueva modalidad de reformular el 
lenguaje, que muchas veces se parece más 

a una poesía parolibre de sabor futurista 
que a la escritura escolar en la que desde 
niños hemos sido educados. He aquí que 
puedes ir a www.google.com y encontrar:

Vida: 113.000.000 en 0,14 segundos
Muerte: 52.000.000 en 0,21 segundos
Mente: 57.300.000 en 0,18 segundos
Cuerpo: 57.100.000 en 0,20 segundos
Amor: 56.100.000 en 0,22 segundos
Odio: 21.100.000 en 0,12 segundos
Cotidiano: 12.400.000 en 0,20 segundos
Poder: 12.300.000 en 0,16 segundos

He aquí que puedes cliquear sobre cada 
una de estas unidades de cantidad y 
encontrar la cualidad.

He aquí lo virtual, pero también 
puedes leer en papel Essere digitali (ed. 
Sperling & Kupfer, 1995)9, de Nicholas 
Negroponte, y asimismo puedes hojea 
L’era dell’accesso (ed. Mondadori, 2000)10, 
de Jeremy Rifkin. He aquí que, como dice 
David Byrne en una entrevista para Wired, 
la revista considerada la Biblia de Internet: 
“los blogs y la difusión de los e-mail nos 
han transformado a todos en escritores, 
para bien y para mal”. He aquí que, de esta 
manera, mantenemos entonces abierta 
esta parolibre libertad de palabra. 

He aquí que vale la pena introducir 
ahora el término “escuela”, central 
para el arte antiguo, y en parte para el 
moderno, y que vuelve a surgir con el 
arte contemporáneo. Vale decir que, 
para el pasado antiguo, las escuelas 
presentes en esta muestra son decisivas 
en lo que se refiere a la forma, el estilo, 
las características y los contenidos, desde 
el ejemplo más amplio de la escuela del 
dibujo toscana y la escuela del color véneta, 
a las más localizadas, aunque siempre 
universales, escuela lombarda, escuela 
de Bologna, escuela napolitana, si nos 
quedamos en Italia, y la escuela flamenca, 
si vamos al exterior. Características 
peculiares, ligadas a los materiales, a la 
sensibilidad, a los contextos. Cualidades 
que surgieron en ellas, transformándose 
en transnacionales, aunque hayan 
conservado ciertas características locales. 
En efecto, si tomamos como ejemplo la 
obra Die Bauchen (El vientre) (2008), 
de Simone Berti, vemos que este trabajo, 
como en general toda su obra, no contiene 
referencias a la escuela véneta, y mucho 
menos a la lombarda, pese a que el artista 

se formó en Milán –en la Academia de 
Bellas Artes de Brera–, ni mucho menos 
al arte italiano en sentido estricto, sino 
a la pintura flamenca, del Bosco a Van 
Eyck. He aquí que no sucede lo mismo 
con Pietro Roccasalva, cuyas pinturas 
contienen referencias al arte de Antonello 
da Mesina, sobre todo a La anunciación, 
pero también al para nosotros más cercano 
Gino de Dominicis. He aquí que, si en 
Italia no hablamos de las escuelas ni del 
orgullo de pertenecer a ellas, no sucede lo 
mismo afuera, donde, por ejemplo, se dice 
y se escribe que Victor Man pertenece a la 
rumana escuela de Kruje, definición sin 
embargo refutada por el artista, en tanto, 
según él, carece de sentido. En efecto, 
¿qué querría decir “escuela de Kruje”, qué 
características debería tener ésta? Es obvio 
que aquello que constituía un valor de 
radical pertenencia en el pasado, cuando 
se hablaba de escuela véneta, hoy termina 
por tener sólo un valor de información 
instrumental. Del mismo modo, ¿dónde 
podemos y debemos ubicar con certeza 
la obra The appartement war, # 6 (El 
departamento de la guerra, #6)(2000) de 
Ilya Kabakov? Por cierto, podemos hacerlo 
en el ámbito del arte postsoviético, máxima 
identificación del a cultura de liberación 
de la cultura pero al mismo tiempo vemos 
que esta obra, y todo el arte de Kabakov, 
contiene referencias a la fundación de la 
pintura bizantina y suprematista. He aquí 
otra pregunta y otro artista: ¿cuál sería la 
“canadensidad” de Jeff Wall, perteneciente 
a la llamada Escuela de Vancouver? 
¿Su amor por el paisaje proveniente de 
Inglaterra, teniendo en cuenta que Canadá 
fue parte del Reino Unido hasta 1982? ¿O 
porque el Canadá es un país de grandes, 
extendidos paisajes? He aquí que lo que 
quiero decir es que los artistas dialogan 
hoy con el pasado, pero no desde un punto 
de vista de pertenencia geo-cultural, 
sino más bien desde un punto de vista 
transcultural. Por cierto la modernidad 
nos ha dado algunas escuelas memorables, 
baste con pensar en la Bauhaus, o al Black 
Mountain College o en las vanguardias 
mismas –el Futurismo, el Dadaísmo, el 
Constructivismo, el Surrealismo, etc. –, que 
han sido escuelas sui géneris, y hoy todavía 
hay otras, como por ejemplo el Goldsmith 
College de Londres, que sólo tienen como 
característica saliente la transnculturalidad, 
es decir, que son escuelas abiertas y 



no cerradas en torno a un estilo y, en 
consecuencia, prácticamente carecen de un 
estilo reconocible. He aquí que, en cuanto al 
tópico de la vida, podríamos seguir dando 
otros ejemplos de supranacionalidad, pero 
lo dejamos abierto a la visión asociativa del 
espectador, incluso aunque esta relación 
de partes entre lo antiguo, lo moderno y lo 
contemporáneo, desde la modernidad en 
adelante, ha generado un enriquecimiento 
interdisciplinario que podemos encontrar 
en todas las obras, incluso en aquellas 
en donde uno menos lo espera. He aquí 
entonces que se habla acerca de la mente y 
del cuerpo según las sugerencias del chat 
con artistas, que no están en la muestra, 
vedovamazzei: 

“…13.19 vedovamazzei: para vedovamazzei 
la mente sabe que se lastimará, el cuerpo 
se lo confirma
13.21 yo: pero ¿cuánto y por qué se lastima?
13.23 vedovamazzei: cuánto depende de la 
potencia del cuerpo y del volumen y de la 
casa que se te cayó encima, en ese caso la 
mente le confisca el dolor
13.24 yo: ¿en qué sentido le “confisca”? 
vedovamazzei: en que sustrae al cuerpo lo 
que le corresponde.

He aquí que puedes leer también Il peso 
del Corpo (Ed. Feltrinelli, 1997)11, de 
Susan Bordo. He aquí que también puedes 
leer Il cervello, la mente e l’anima (Ed. 
Mondadori, 1999)12, de Edoardo Boncinelli, 
pero sin olvidar L’arte dopo la filosofia (Ed. 
Costa e Noland, 2000)13, de Joseph Kosuth.

He aquí que con esto vemos y leemos 
obras como el David con la testa di 
Golia (1650 c.) de Giovanni Antonio 
Galli llamado Spadarino (atribuido) y la 
Flagellazione di Cristo (primer cuarto 
Siglo XVII) de Jacopo Negretti llamado 
Palma El Joven (Escuela) y Je veux 
disparaitre (2007), de Ben Vautier.

He aquí, para continuar en el ámbito 
del arte, que se ha dicho que, después 
de Duchamp, todo el arte, o casi todo, es 
conceptual, y termina siéndolo incluso 
cuando se trata de una “simple” pintura, 
ya que se construye como un ready 
made, o un think made, o una shape 
made... He aquí que esto se vuelve cada 
vez más evidente, sobre todo a partir 
de la posmodernidad, o incluso de la 
neomodernidad, en la que partes de 
imágenes, de cosas y formas, aunque 
reconstruidas a partir de lo ya dado 
o refiriendo a lo ya hecho, terminan 
asumiendo el aspecto de ready made, 
con una especificación: que no se está 
copiando, sino que se está haciendo.

Pero he aquí la cuestión: ¿haciendo 
qué cosa?

He aquí que se están presentando y 
representando las cuestiones cruciales del 
mundo, en cuya universalidad focaliza esta 
exposición. En efecto, nuestra escritura “de 
preparación”, parafraseando a Carmelo 
Bene que hablaba de “escritura de escena”, 
es un intento creativo-productivo de usar 
el arte de diferentes épocas para poner el 
acento en las cuestiones de siempre, como 
el odio > el amor > el poder > lo cotidiano 

> la mente > el cuerpo> la vida> la muerte, 
y relacionarlas en El Tiempo del arte, 
existencia y mundo.

He aquí el texto escrito en Milán entre 
febrero y marzo de 2009 por Giacinto Di 
Pietrantonio, que siempre se las ingenia 
para encontrar salidas inesperadas. 

1. “Los instrumentos de la comunicación” en  
Comprender los medios de comunicación: 
las extensiones del ser Humano. Traducción 
de Patrick Ducher. Barcelona: Paidós, 2005. 366 p. 
(Paidós comunicación; 77). ISBN 84-493-0240-4 

2. “El Laborioso nacimiento del libro de arte”; 
traducción: Federico Eguíluz Ortiz de Latierro 
Instituto Municipal de Estudios Iconográficos 
EPHIALTE, DL 1991

3. “La obra de arte en la época de su 
reproductibilidad técnica” Obras. Libro I, Vol. II; 
Abada Editores, Madrid 2008.

4. Sin traducción al español

5. “Obra Abierta” traducción: Roser Berdagué, 2da 
Edición, Barcelona, Ariel Editorial S.A., 1990

6. Pequeña Apologia de la experiencia estética, 
Barcelona,  Ed. Paidós Ibérica, 2002.-

7. “Morir en occidente”, Adriana Hidaglo Editora, 
Buenos Aires, 2000

8. “Antropología de la muerte y el luto”, Belacqva 
Editora, Barcelona, 2006 

9. “Ser digital” o “El mundo digital”, Ediciones B, 
Barcelona, 1999.

10. “La era del acceso”, Paidós Ibérica, Barcelona, 
2004.

11. Sin traducción al español

12. Sin traducción al español

13. Sin traducción al español



Angel Navarro
Consultor invitado

Algunos comentarios acerca de las obras 
antiguas 

Angel Miguel Navarro, historiador 
del Arte y de la Arquitectura, 
investigador y docente de la 
Universidad de Buenos Aires, 
participó junto a Mercedes 
Casanegra en la capacitación del 
equipo educativo de FUNDACION 
PROA.  A continuación, se presentan 
fragmentos de un texto de su autoría 
que hace referencia a algunas de las 
obras antiguas provenientes de la 
Academia Carrara de Bérgamo.

“Reunidas temáticamente, según el 
criterio que sostiene la exposición, las 
obras también pueden ser agrupadas 
de acuerdo al género pictórico al que 
pertenecen. La mayoría, once, pertenecen 
a la pintura religiosa, siete a la categoría 
género, seis son retratos, tres naturaleza 
muerta y una puede ser considerada como 
un paisaje.”

“De Boccaccio Boccaccino (c.1465-
c.1524), artista que actuó principalmente 
en Cremona, es la tela Caín matando 
a Abel, la obra más antigua del grupo, 
muestra la influencia de la antigüedad y 
la observación del hombre y la naturaleza 
que el Renacimiento persigue (…)”

“Mención especial merecen las dos 
obras de Jacopo Negretti, llamado Palma 
Giovane (1544-1628), miembro de una 

familia veneciana de artistas, que trabajó 
en varios lugares, entre ellos Roma, 
donde absorbe las novedades del primer 
barroco.” 

“Además de las obras de artistas 
italianos también hay algunas que vienen 
de otros sitios –España y Holanda- 
como sucede con dos pinturas de Job 
Berckheyde (1630-1693) y otras dos 
obras vinculadas con Velázquez. Del 
primero son dos vistas similares por 
su composición y ambas ofrecen un 
espacio que penetra el plano pintado 
para adentrarse en una realidad que el 
observador descubre paulatinamente para 
descubrir los pormenores de una feria 
al aire libre con diversos actores, entre 
ellos, un “charlatán. La otra muestra un 
interior de iglesia con gran despliegue 
de su arquitectura. Vale la pena recordar 
que este artista hizo una especialidad 
de la pintura de arquitectura junto a su 
hermano Gerrit (1638-98). En el caso 
de las obras españolas son dos retratos: 
de Diego Velazquez (1599-1660), uno 
copia del famoso Retrato de Inocencio X, 
imagen cuyo impacto aún sigue actuando 
como puede corroborarse en la obra 
de Francis Bacon mientras que el otro, 
atribuido al artista, presenta un retrato 
infantil que impresiona por su inocencia.”

“Resulta interesante confirmar la 
vigencia que estas pinturas de otros 
tienen y los efectos que sigue provocando. 
Especialmente si las consideramos en 
relación a las obras contemporáneas 
con las   aquí se presentan. Agrupadas 
a partir de temáticas similares, vale la 
pena solicitar al observador la evaluación 
de la claridad del mensaje que cada una 
propone, claridad que será relevante a la 
hora de comprenden las intenciones de 
sus autores.”

“La importancia de la visita de estas 
obras europeas no puede ser disimulada; 
el conjunto posibilitará el contacto con 
obras que son escasas en nuestro medio 
asi como la apreciación de una producción 
artística que fue muy significativa para la 
cultura occidental.”

Bibliografía sugerida

Hatje, Úrsula, Historia de los estilos 
artísticos. Madrid, Ed. Itsmo, 2007.

Danto, Arthur, Después del fin del arte. 
Barcelona, Paidós, 1999.

Brihuega, Jaime, “Las vanguardias 
artísticas: teorías y estrategias”, en 
Valeriano Bozal (ed), Historia de las 
ideas estéticas y de las teorías artísticas 
contemporáneas-Vol II. Madrid, Visor, 
1996.

Sánchez Ortiz de Urbina, Ricardo, 
“La recepción de la obra de arte” en 
Valeriano Bozal (ed), Historia de las 
ideas estéticas y de las teorías artísticas 
contemporáneas-Vol II, Madrid, Visor, 
1996.

Huyssen, Andreas, Modernidad y 
Postmodernidad. Madrid, Alianza, 1992.

Didi-Huberman, Georges, Ante el 
tiempo-Historia del arte y anacronismo 
de las imágenes. Bs.As., Adriana Hidalgo, 
2000.

Gombrich, Ernst, La Historia del 
Arte.  Sudamericana, 1999.
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Adel Abdessemed
Constantine (Algeria), 1971. Vive y trabaja 
en Nueva York.

Mario Airò
Pavia, 1961. Vive y trabaja en Milán. 

Francis Alÿs
Amberes (Bélgica), 1959. Vive y trabaja en 
México D.F.

Stefano Arienti
Asola (Mantua), 1961. Vive y trabaja en 
Milán.

Sergio Avello
1964, Buenos Aires. Vive y trabaja en 
Buenos Aires.

Giovan Francesco Barbieri detto 
Guercino
Cento, 1591 – Bologna, 1666.

Giuseppe Bazzani 
Mantua, 1690 – 1769

Giuseppe Belli
Ponteranica (Bergamo), c. 1520 – post. 1580.

Job Berckheyde 
Harlem, 1630 – 1693.

Simone Berti   
Adria (Roma), 1966. Vive y trabaja en 
Milán y Berlín.

Joseph Beuys
Krefeld (Alemania), 1921 – Düsseldorf, 1986.

Boccaccio Boccaccino
Cremona, c. 1465 – c. 1524.

Oscar Bony
Posadas, 1941 – Buenos Aires, 2002. 

Felice Boselli
Piacenza, 1651 – 1732.

Mircea Cantor
Oradea (Rumania), 1977. Vive y trabaja en 
París.

Paolo Caliari llamado Veronese e 
Bottega
Verona, 1528 – Venecia, 1588. 

Lucas Carlevarijs 
Udine, 1663 – Venecia, 1730.

Agostino Carracci
Bologna,1557 – Parma, 1602.

Felice Casorati
Novara, 1886 – Turín, 1963.

Giorgio de Chirico 
Volos (Grecia), 1888 – Roma, 1978.

Christo y Jeanne-Claude
Gabrovo (Bulgaria), 1935. Vive y trabaja 
en New York.
Paris, 1935. Vive y trabaja en New York.

Angelo María Crivelli detto 
Crivellone
Lombardía, fines siglo XVII – c. 1730.

Roberto Cuoghi 
Modena, 1973. Vive y trabaja en Milán.

Gino De Dominicis 
Ancona, 1947 – Roma, 1998.

Nicola De Maria 
Foglianise (Benevento), 1954. Vive y 
trabaja en Turín.

Vittoria di Sassonia Coburgo Gotha
Coburgo, 1840 – Kronberg, 1901.

Marcel Duchamp 
Blainville (Francia), 1887 – Neuilly-sur-
Seine, 1968.

Jimmie Durham 
Washington, 1940. Vive y trabaja en 
Berlín.

León Ferrari
Buenos Aires, 1920. Vive y trabaja en 
Buenos Aires. 

Katharina Fritsch
Essen (Alemania), 1956. Vive y trabaja en 
Düsseldorf.

Meschac Gaba 
Cotonou (Benín), 1961. Vive y trabaja en 
Amsterdam.

Giovan Antonio llamado llamado 
Spadarino
Verona, c. 1580 – Roma, post. 1650. 

Vittore Ghislandi llamado Fra’ 
Galgario 
Bérgamo, 1655 – Bergamo, 1743.

Gilbert & George 
San Martino (Bolzano), 1943. Plymouth 
(Gran Bretaña), 1942. Viven y trabajan en  
Londres

Victor Grippo 
Junín 1936 – Buenos Aires, 2002.

Ilya Kabakov 
Dnjepropetrowsk (Ucrania), 1933. Vive y 
trabaja en New York.

Anselm Kiefer
Donaueschingen (Alemania), 1945. Vive y 
trabaja en Barjac (Francia).

Pierre Klossowski 
París, 1905 – París, 2001.

Jiři Kolář
Protivín, 1914 – Praga, 2002.

Joseph Kosuth 
Toledo (EE.UU.), 1945. Vive y trabaja 
entre Roma y New York.

Maria Lai 
Ulassai (Cerdeña), 1919. Vive y trabaja en 
Ulassai.

Jorge Macchi
Buenos Aires, 1963. Vive y trabaja en 
Buenos Aires.

Victor Man
Cluj-Napoca (Rumania), 1974. Vive y 
trabaja en Cluj-Napoca.

Margherita Manzelli
Ravenna, 1968. Vive y trabaja en Milán.

Ana Mendieta
La Havana, 1948 – Nueva York, 1985.

Marisa Merz 
Turín, 1931. Vive y trabaja en Milán y Turín.

Giorgio Morandi 
Bolonia, 1890 – Bolonia, 1964.

LISTADO DE ARTISTAS  
POR ORDEN ALFABÉTICO  
DE APELLIDO



Jacopo Negretti llamado Palma il 
giovane 
Venecia, 1544 – 1628.

Ernesto Neto
Río de Janeiro, 1964. Vive y trabaja en Río 
de Janeiro.

Carlo Francesco Nuovolone llamado 
Panfilo
Milán, 1609 – 1662.

Helio Oiticica
Río de Janeiro, 1937 – 1980.

Luigi Ontani 
Grizzana Morandi (Bolonia), 1943. Vive y 
trabaja en Roma.

Gabriel Orozco
Jalapa (Veracruz), 1962. Vive y trabaja 
entre México D.F., París y Nueva York.

Pietro Paolini
Lucca, 1603 – Lucca, 1681.

Pino Pascali 
Bari, 1935 – Roma, 1968.

Diego Perrone 
Asti, 1970. Vive y trabaja entre Asti, Milán 
y Berlín.

Ravinder Reddy 
Suryapet (India), 1956. Vive y trabaja en 
Visakhapstnam. 

Jacopo Robusti llamado El Tintoretto 
Venecia, 1518 – 1594

Pietro Roccasalva 
Modica (Ragusa), 1970. Vive y trabaja en 
Milán.

Diego Rodriguez de Silva y Velazquez
Siviglia, 1599 – Madrid, 1660.

Enea Salmeggia llamado Talpino
Salmezza-Bergamo, c.1565 – Bergamo, 1626.

Salvo 
Leonforte (Enna), 1947. Vive y trabaja en 
Turín.

Julian Schnabel
Nueva York, 1951. Vive y trabaja en Nueva 
York.

Thomas Schütte
Oldenburg (Alemania), 1954. Vive y trabaja 
en Düsseldorf.

Scuola veneta (atr)
c. 1550.

Francesco Simonini
Parma, 1686 – Venecia (?), 1753. 

Ettore Spalletti 
Cappelle sul Tavo (Pescara), 1940. Vive y 
trabaja en Cappelle sul Tavo. 

Clorindo Testa
Nápoles, 1923. Vive y trabaja en Buenos 
Aires.

Giovan Battista Tiepolo
Venecia, 1696 – Madrid, 1770.

Cy Twombly
Lexington (Virginia), 1928. Vive y trabaja 
entre Lexington e Italia.

Giacomo Trecourt 
Bérgamo, 1812 – Pavía, 1882.

Rosemarie Trockel 
Schwerte (Alemania), 1952. Vive y trabaja en 
Colonia.

Cy Twombly
Lexington (Virginia), 1928. Vive y trabaja 
entre Lexington e Italia.

Ben Vautier 
Nápoles, 1935. Vive y trabaja en Niza.

Jeff Wall 
Vancouver (Canada), 1946. Vive y trabaja en 
Vancouver. 

Gillian Wearing 
Birmingham (Gran Bretaña), 1963. Vive y 
trabaja en Londres.
 
Joel-Peter Witkin 
New York, 1939. Vive y trabaja en 
Albuquerque (Nueva México).

Sislej Xhafa 
Peja (Kosovo), 1970. Vive y trabaja en New York.

Gilberto Zorio
Andorno Micca (Biella), 1944. Vive y trabaja 
en Turín.



LISTADO DE ARTISTAS  
POR NUCLEO

Poder
Lucas Carlevarijs, Udine, 1663 – 
Venecia, 1730. 

Christo y Jeanne-Claude
Gabrovo (Bulgaria), 1935. Vive y trabaja 
en New York.
Paris, 1935. Vive y trabaja en New York.

Jeanne-Claude, Paris, 1935.  

Jimmie Durham, Washington, 1940. 
Vive y trabaja en Berlín. 

León Ferrari, Buenos Aires, 1920. Vive y 
trabaja en Buenos Aires.

Meschac Gaba, Cotonou (Benín), 1961. 
Vive y trabaja en Amsterdam. 

Vittore Ghislandi llamado Fra’ 
Galgario, Bérgamo, 1655 – 1743. 

Diego Perrone, Asti, 1970. Vive y trabaja 
entre Asti, Milán y Berlín. 

Jacopo Robusti llamado Tintoretto, 
Venecia, 1518 – 1594. 

Julian Schnabel, Nueva York, 1951. Vive 
y trabaja en Nueva York.

Ben Vautier, Nápoles, 1935. Vive y 
trabaja en Niza.

Diego Rodríguez de Silva y 
Velázquez, Sevilla, 1599 – Madrid, 1660. 

Cotidiano
Job Berckheyde, Harlem, 1630 – 1693. 

Joseph Beuys, Krefeld (Alemania), 1921 
– Düsseldorf, 1986. 

Mircea Cantor, Oradea (Rumania), 
1977. Vive y trabaja en París. 

Felice Casorati, Novara, 1886 – Turín, 
1963. 

Vittore Ghislandi llamado Fra’ 
Galgario, Bergamo, 1655 – 1743. 

Victor Grippo, Junín, 1936 – Buenos 
Aires, 2002. 

Ilya Kabakov, Dnjepropetrowsk 
(Ucrania), 1933. Vive y trabaja en New 
York.

Maria Lai, Ulassai (Cerdeña), 1919. Vive 
y trabaja en Ulassai. 

Giorgio Morandi, Bolonia, 1890 – 1964. 

Gabriel Orozco, Xalapa, 1962. Vive y 
trabaja entre Nueva York y París. 

Pino Pascali, Bari, 1935 – Roma, 1968. 

Salvo, Leonforte (Enna), 1947. Vive y 
trabaja en Turín. 

Giacomo Trecourt, Bérgamo, 1812 – 
Pavía, 1882. 

Rosemarie Trockel, Schwerte 
(Alemania), 1952. Vive y trabaja en 
Colonia.

Ben Vautier, Nápoles, 1935. Vive y 
trabaja en Niza.

Gillian Wearing, Birmingham (Gran 
Bretaña), 1963. Vive y trabaja en Londres. 

Cuerpo
Roberto Cuoghi, Modena, 1973. Vive y 
trabaja en Milán.

Giovanni Francesco Barbieri 
llamado Guercino, Cento, 1591 – 
Bologna, 1666.

Jiři Kolář, Protivín, 1914 – Praga, 2002.

Margherita Manzelli, Ravenna, 1968. 
Vive y trabaja en Milán.  

Carlo Francesco Nuovolone, Milán, 
1609 – 1662.  

Jacopo Negretti llamado Palma el 
joven, Venecia 1544 – 1628. 

Giovanni Antonio Galli llamado 
Spadarino, Verona, c. 1580 – Roma, 
post 1650. 

Ana Mendieta, La Havana, 1948 – 
Nueva York, 1985. 

Ernesto Neto, Río de Janeiro, 1964. Vive 
y trabaja en Río de Janeiro. 

Ben Vautier, Nápoles, 1935. Vive y 
trabaja en Niza. 

Mente
Mario Airò, Pavia, 1961. Vive y trabaja 
en Milán. 

Stefano Arienti, Asola (Mantua), 1961. 
Vive y trabaja en Milán. 

Giuseppe Belli, Ponteranica-Bérgamo, 
c-1520 – post. 1580. 

Agostino Carracci, Bologna, 1557 – 
Parma, 1602. 

Marcel Duchamp, Blainville (Francia), 
1887 – Neuilly-sur-Seine, 1968. 

Joseph Kosuth, Toledo (U.S.A.), 1945. 
Vive y trabaja entre Roma y New York.  

Pietro Paolini, Lucca, 1603 – 1681.

Pietro Roccasalva, Modica (Ragusa), 
1970. Vive y trabaja en Milán.

Salvo, Leonforte (Enna), 1947. Vive y 
trabaja en Turín.

Ben Vautier, Nápoles, 1935. Vive y 
trabaja en Niza.

Vida
Adel Abdessemed, Constantine 
(Algeria), 1971. Vive y trabaja en Nueva 
York. 



Francis Alÿs, Amberes (Bélgica), 1959. 
Vive y trabaja en México D.F.

Simone Berti, Adria (Roma), 1966. Vive 
y trabaja en Milán y Berlín.

Angelo María Crivelli llamado 
Crivellone, Lombardía, fin siglo XVII. 

Gilbert & George, San Martino 
(Bolzano), 1943 – Plymouth (Gran 
Bretaña), 1942. Viven y trabajan en  
Londres.

Nicola De Maria, Foglianise 
(Benevento), 1954. Vive y trabaja en 
Turín. 

Jacopo Negretti llamado Palma el 
jóven, Venecia, 1544 – 1628. 

Ernesto Neto, Río de Janeiro, 1964. 
Vive y trabaja en Río de Janeiro. 

Carlo Francesco Nuovolone llamado 
Panfilo, Milano 1609 – 1662. 

Gabriel Orozco, Jalapa (Veracruz), 
1962. Vive y trabaja entre México D.F. , 
París y Nueva York.

Ravinder Reddy, Suryapet (India), 
1956. Vive y trabaja en Visakhapstnam.

Ettore Spalletti, Cappelle sul Tavo 
(Pescara), 1940. Vive y trabaja en 
Cappelle sul Tavo. 

Enea Salmeggia llamado Talpino, 
Salmezza-Bergamo, c.1565 – 1626. 

Salvo, Leonforte (Enna), 1947. Vive y 
trabaja en Turín. 

Cy Twombly, Lexington (Virginia), 
1928. Vive y trabaja entre Lexington e 
Italia. 

Ben Vautier, Nápoles, 1935. Vive y 
trabaja en Niza.

Joel-Peter Witkin, New York, 1939. 
Vive y trabaja en Albuquerque (Nueva 
México). 

Sislej Xhafa, Peja (Kosovo), 1970. Vive 
y trabaja en New York. 

Muerte
Oscar Bony, Posadas, 1941 – Buenos 
Aires, 2002.

Felice Boselli, Piacenza, 1651 – 1732. 

Giorgio de Chirico, Volos (Grecia), 
1888 – Roma, 1978. 

Vittoria di Sassonia Coburgo Gotha, 
Coburgo, 1840 – Kronberg, 1901.

Neville D’Almeida, Belo Horizonte, 
1941. 

Guillermo Kuitca, Buenos Aires, 1961. 
Vive y trabaja en Buenos Aires. 

Victor Man, Cluj-Napoca (Rumania), 
1974. Vive y trabaja en Cluj-Napoca.  

Helio Oiticica, Río de Janeiro, 1937 – 
1980. 

Luigi Ontani, Grizzana Morandi 
(Bolonia), 1943. Vive y trabaja en Roma. 

Clorindo Testa, Nápoles, 1923. Vive y 
trabaja en Buenos Aires. 

Giovanni Battista Tiepolo, Venecia, 
1696 – Madrid, 1770. 

Cy Twombly, Lexington (Virginia), 1928. 
Vive y trabaja entre Lexington e Italia. 

Ben Vautier, Nápoles, 1935. Vive y 
trabaja en Niza.

Jeff Wall, Vancouver (Canada), 1946. 
Vive y trabaja en Vancouver. 

Amor
Sergio Avello, Buenos Aires, 1964. Vive 
y trabaja en Buenos Aires. 

Giuseppe Bazzani, Mantova, 1690 – 
1769. 

Katharina Fritsch, Essen (Alemania), 
1956. Vive y trabaja en Düsseldorf. 

Anselm Kiefer, Donaueschingen 
(Alemania), 1945. Vive y trabaja en Barjac 
(Francia). 

Pierre Klossowski, París, 1905 – 2001. 

Jiři Kolář, Protivín, 1914 – Praga, 2002.

Jorge Macchi, Buenos Aires, 1963. Vive 
y trabaja en Buenos Aires. 

Marisa Merz, Turín, 1931. Vive y trabaja 
en Milán y Turín. 

Ben Vautier, Nápoles, 1935. Vive y 
trabaja en Niza. 

Diego Rodriguez de Silva y 
Velázquez, Siviglia, 1599 – Madrid, 
1660. 

Paolo Caliari llamado Veronese e 
Bottega, Verona, 1528 – Venecia 1588.

Odio
Boccaccio Boccaccino, Cremona, c. 
1465 – c.1524. 

Gino De Dominicis, Ancona, 1947 – 
Roma, 1998. 

León Ferrari, Buenos Aires, 1920. Vive y 
trabaja en Buenos Aires. 

Escuela Friulana (attr), c. 1550. 

Jiři Kolář, Protivín, 1914 – Praga, 2002.

Francesco Simonini, Parma, 1686 – 
Venecia (?), 1753. 

Thomas Schütte, Oldenburg 
(Alemania), 1954. Vive y trabaja en 
Düsseldorf. 

Ben Vautier, Nápoles, 1935. Vive y 
trabaja en Niza. 

Gilberto Zorio, Andorno Micca (Biella), 
1944. Vive y trabaja en Turín. 
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