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Stefano W. Pasquini (Bologna, 1969) si è diplomato all’Accademia di Belle Arti di Bologna nel 1991 e immediatamente 
ha lasciato l’Italia per Dublino. Ha poi vissuto a Londra per sette anni e a New York per due, lavorando anche come PA 
per il critico d’arte Robert C. Morgan e come Guest Editor del mensile New York Arts. Ora è di nuovo a Bologna, dove 
vive e lavora. E’ stato per due anni curatore del Sesto Senso, spazio alternativo di Bologna, e Art Editor del trimestrale 
Collezioni Edge. È stato Art Director di “Work – Art in Progress”, rivista della Galleria Civica d’Arte Contemporanea 
di Trento, dal 2001 al 2008. E’ Contributing Editor del mensile New York Arts Magazine, fotografo freelance, curatore 
indipendente, nonché lomografo membro della International Lomography Society. Scrive d’arte su Collezioni Sport & 
Street, Luxos Style, WSI International ed altre testate. Dal 1988 ha partecipato a mostre collettive in gallerie tra cui 
la Collective Gallery (Edinburgo), 30 Underwood Street (Londra), Trasmission (Glasgow), la National Portrait Gallery 

(Londra), Casco (Utrecht), ICA (Londra), Art in General (New York), Star67 (Brooklyn), Neon (Bologna), ONI (Boston), Alphadelta (Atene) 
e mostre personali alla Bond Gallery (Birmingham), Sesto Senso, Graffio, Villa Serena (Bologna), 42Contemporaneo, PaggeriArte (Modena), 
MelePere (Verona), Galerija Siz (Rijeka) e Kingsley Gallery (Londra). E’ autore di “Accidental//Coincidental”, Newhouse, New York, 2008, 
editore del magazine “Obsolete Shit” e direttore del podcast “Why the Fuck not Ppodcast”. Dal 2013 è curatore della galleria Studio Cloud 
4 e conduce con Fedra Boscaro “Coxo Spaziale”, un programma di arte e cultura su Radio Città Fujiko. Insegna Tecniche Grafiche Speciali  
all’Accademia Albertina di Belle Arti di Torino.
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“Annunziatori – Il pensiero forte di Carlo Cattelani”, comunicazione, 
pubblicità e cartolina invito per l’omonima mostra, Studio Cloud 4, 2014.
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flashart2.indd   1 9/5/2013   3:03:35 PM

“Sedizioni”, comunicazione, pubblicità e cartolina 
invito per l'omonima mostra, Studio Cloud 4, 2013.
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“Venti Leggeri”, e “Bassa Pressione (1962 - 1987)”, cartoline 
invito per le omonime mostre, Studio Cloud 4, Bologna, 2013.
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Giovanni Iovane   

A cura di
Giovanni Iovane  Filipa Ramos

Outline è una nuova collana di saggi di critica d’arte contemporanea.

Indaga temi, motivi, confini e contorni del sistema dell’arte.

Outline è curata da Giovanni Iovane e Filipa Ramos.

Recto: Giulio Paolini, All’istante, 2006. 

Verso: Carla Accardi, Orizzonte, 2012, e Anetta Mona Chisa 

& Lucia Tkáčová, Clash!, 2013

Courtesy Galleria Astuni, Negative Capability-Paintings,  Bologna, 2013.

Ph. Marco Ravenna. Cover Design Stefano W. Pasquini

Negative Capability, ‘capacità o facoltà negativa’, è una sintetica dichiarazione di 

poetica che John Keats scrive un’unica volta in una sua lettera del 21 dicembre 

1817. In essa il poeta rivendica il diritto dell’arte a conservare un fondamento di 

dubbio, incertezza ed enigmaticità. Questa capacità negativa appartiene a una 

parte considerevole delle esperienze artistiche del Novecento e contemporanee. 

Attraverso l’analisi di alcune opere di artisti contemporanei (come, ad esempio, 

Giulio Paolini, Pier Paolo Calzolari, Reinhard Mucha, Carla Accardi, Peter Halley), 

poste anacronisticamente a confronto con celebri opere d’arte del passato, il 

volume cerca di suggerire come sin dai suoi modelli archetipici la pittura non abbia 

nulla, o quasi, da farci vedere. I brevi saggi, che intenzionalmente si presentano 

come ‘critica d’arte’, spostano l’attenzione da un campo meramente ottico ed 

estetico a un discorso critico in cui ‘il quasi niente da vedere’ della pittura si associa 

alla recente pratica dell’ascolto.

Giovanni Iovane è critico d’arte e professore di Storia dell’Arte Contemporanea 

all’Accademia di Brera di Milano. Sempre per Silvana Editoriale ha scritto (in 

collaborazione con Alessandra Pace) Broken Fall. Ascesa e caduta dell’arte (2010). 

Ha recentemente curato la mostra Una finestra sul mondo: da Dürer a Mondrian e 

oltre (Lugano, 2012-2013).

www.silvanaeditoriale.it Saggi di critica d’arte
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Così come l’‘aperta finestra’ dell’Alberti era una metafora che 

non riguardava la vista e nemmeno la realtà (ma solo la com-

posizione dell’immagine pittorica), anche dinanzi al quadro 

di Holbein il soggetto non presenta solo problemi o enigmi di 

visione, ma di spostamento. La posa degli ambasciatori sulla 

scena del dipinto è concepita come un’inquadratura che obbli-

ga l’osservatore a cercare spazi differenti sulla superficie stes-

sa del dipinto (un punto di vista prospettico, uno anamorfico e 

uno spazio completamente piano). In altre parole, il quadro di 

Holbein è anche un dispositivo che obbliga il soggetto-osserva-

tore a muoversi, a cambiare posizione. Durante la sua caccia 

al tesoro o alla vanitas (il teschio) è, in un senso anche psico-

logico, proprio l’osservatore a essere ‘inquadrato’ nelle sue dif-

ferenti posizioni. Il quadro di Holbein ci riguarda sotto diversi 

punti di vista e con una certa perversione sembra suggerirci 

che la soluzione sia essenzialmente una questione di tempo, 

un attimo prima di uscire o di voltare le spalle11. Tuttavia 

pare iconograficamente sintomatico che i tre spazi differenti 

del dipinto possano significare i tre tempi che ontologicamente 

ci riguardano: quello del soggetto (dunque io sono), con la sua 

prospettiva normale al centro, quello dell’altrove e/o della sal-

vezza, con il crocifisso, e infine la “prospettiva particolare ed 

originale propria della morte”, con il teschio obliquo.

Nel romanzo di W.G. Sebald, Austerlitz (2001), il narratore 

descrive all’inizio la Salle des Pas Perdus della Centraal Sta-

tion di Anversa. La descrizione è ambienta alla fine degli anni 

sessanta: questa sala ha cambiato ora aspetto e passo ed è 

stata trasformata in refettorio per il personale. È curioso come 

in francese la sala d’attesa di una stazione o di un tribunale 

sia definita con una certa dolce malinconia la ‘sala dei passi 

perduti’. Forse il contrasto tra sala d’attesa e ‘sala dei passi 

perduti’ è di natura architettonica, giacché le nostre ‘sale d’at-

tesa’, compresi i luoghi razionali modernisti o il finto sfarzo 

delle vip lounges, appartengono di diritto alla ben nota cate-

goria dei ‘non luoghi’. Una sala che per definizione, invece, 

conta i passi perduti aggiunge qualcosa di obliquo all’imma-

gine dell’ attesa di un treno in arrivo o in partenza. Non si 

tratta di ingannare il tempo con un’assenza, un vuoto al cen-

tro dell’immagine dell’attesa, quanto piuttosto di sospenderlo 

con la consapevolezza che i passi, alla fine, quando sarà l’ora 

di prendere il treno, saranno irrimediabilmente perduti (ed 

è inequivocabile che il senso di perdita si accentui quando si 

tratta della sala d’attesa di un tribunale).

Edward Hopper ha dipinto numerose finestre, in pratica da 

tutte le posizioni. Nighthawks (1942), il suo quadro più cele-

bre, se non altro perché appare in forma di poster in molti bar, 

non solo americani ma occidentali, ci mostra tre tipi di finestre 

contemporaneamente: le Shop Windows dei negozi sulla stra-

da e le finestre al primo piano dell’edificio, viste frontalmente, 

e la grande vetrina-finestra, leggermente obliqua, del bar con 

i suoi tre avventori e il barman. Sullo sfondo dei tre avventori 
73

notturni agiscono come un fondale scuro le altre vetrine dei 

negozi dell’edificio ‘frontale’. L’artista si ‘aspetta’, attraverso 

la sua ingegnosa costruzione, che noi che guardiamo il quadro 

si arrivi a percorrerlo lungo quel marciapiede che s’incurva 

lungo il perimetro del bar (o meglio a ispirare Hopper era sta-

to un ristorante di New York posto all’incrocio di due strade 

poi perduto; non esiste più). Nighthawks è sostanzialmente 

un gioco di specchi, di riflessi multipli di finestre e di virtuo-

sistiche inquadrature senza alcun intento narrativo, in cui il 

senso visivo di perdita o di assenza accompagna e inganna 

tutti i nostri tentativi di sporgere la testa oltre la curva che 

unisce le due strade.
Vanishing Waiting Room è un’instal-

lazione di Angela Bulloch del 2008. 

L’opera è una costruzione di acciaio, 

vetro e specchi e ricorda la pensilina 

di una fermata dell’autobus o una 

sala d’attesa di una stazione ferro-

viaria. L’uso di materiali industriali, 

compresi i colori, richiama l’archi-

tettura modernista. In questa ‘sala 

d’attesa’ è posta una panchina gialla. 

Dal muro, posto di fronte all’installa-

zione, dipartono due linee luminose 

a V che hanno il vertice proprio so-

pra la testa dell’eventuale visitatore. 

Il punto di fuga (vanishing point) di 

questa sala d’attesa è tracciato al 

centro di un’ideale linea d’orizzonte 

all’apice della testa di un ideale os-

servatore (sia in presenza sia in sua 

assenza) che finisce inevitabilmente 

per trasformarsi in un ‘osservato spe-

ciale’. La condizione dell’osservato 

speciale è ribadita dalle ‘finestre’ tra-

sparenti della sala d’attesa e compli-

cato dall’immagine allo specchio che 

riflette l’osservatore stesso.
L’arte classica, a partire dall’Umane-

simo, attraverso un dispositivo pro-

spettico di linee e punti di fuga, attri-

buisce all’artista, ma anche all’osser-

vatore, una postazione precisa; una 

posizione unica e inamovibile da cui guardare l’immagine. Gli 

strumenti inventati dall’Alberti, da Leonardo e da Dürer ri-

guardavano la geometrica e la corretta proiezione della figu-

ra sulla superficie del quadro. Uno strumento per le corrette 

misurazioni dell’artista non abbastanza fiducioso nei propri 

mezzi e, nello stesso momento, una concreta (e poi simbolica) 

sovrapposizione tra l’artista (che dipinge e ha dipinto) e l’os-

servatore del dipinto (picture).

Hans Holbein, Gli ambasciatori, 1533
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Enrico Astuni ringrazia 
particolarmente l’amico 
Massimo Minini per la 

straordinaria collaborazione.

Un ringraziamento speciale 
va naturalmente agli artisti 

Carla Accardi, Pier Paolo 
Calzolari, Peter Halley, 

Reinhard Mucha, Giulio Paolini, 
Anetta Mona Chisa & Lucia 

Tkáčová e ai curatori della mostra 
Negative Capability - Paintings 

Giovanni Iovane e Lorenzo Bruni.
 

Grazie per la cortese 
collaborazione a Maddalena 

Disch, Archivio Giulio Paolini; 
Hélène De Franchis, Studio 

La Città, Verona; Ginevra 
Grigolo, Galleria G7, Bologna; 
Eva Höfler, Christine Koenig 

Galerie, Vienna; 
Pietro Lobascio, Studio Carla 
Accardi, Roma; Mario Pieroni 

e Dora Stiefelmaier, RAM 
radioartemobile, Roma; 
Paola Potena, Galleria 

Lia Rumma, Milano-Napoli; 
Valentina Sonzogni, Ricerca 
e Archivio Castello di Rivoli, 

Museo d’Arte Contemporanea “Negative Capabilities – Paintings / Saggi di critica d'arte”, 
impaginazione grafica del libro di Giovanni Iovane, pp. 200, 

Silvana Editoriale, ottobre 2013.
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astuni.flashart02.indd   1 5/20/2013   3:07:58 PM

“Negative Capabilities – Paintings”, impostazione grafica e logo di tutta 
la comunicazione della mostra a cura di Giovanni Iovane e Lorenzo Bruni: 

leaftlets, inviti, pubblicità. Galleria Enrico Astuni, Bologna, 2013.
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“Things I won't say”, artwork e packaging completo 
del CD di Michael Koenig, München, 2012.
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“Between form and movements”, catalogo della 
mostra collettiva a cura di Emanuele Guidi, pp. 80, 

Galleria Enrico Astuni, Bologna, 2012.
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tolemaide

ss 2013

www.tolemaide.com

“Tolemaide – ss 2013”, catalogo di moda 
per la casa di gioielli Tolemaide, Zola 
Predosa, febbraio 2013.
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GALLERIA ENRICO ASTUNI
Bologna 40126 Via Iacopo Barozzi, 3 Ph: +39 051 4211132  galleria.astuni@libero.it www.galleriaastuni.it

Paolo Parisi: “Il problema della condivisione dello spazio disponibile in architettura e rispetto al colore della 
pittura ...e il pulviscolo atmosferico”, Galleria Cavour, Via Luigi Carlo Farini  40124 Bologna

a cura di curated by Lorenzo Bruni

VORREI CAMMINARE SULLA LUNA

LOGO ARTE FIERA ART FIRST

CMYK colors

RGB colors

PANTONE colors

GRAY mode

C: 0%  -  M: 100%  -  Y: 100%  -  K: 10%

R: 200  -  G: 00  -  B: 46

Pantone 186 C/U

BLACK 50%

C: 0%  -  M: 0%  -  Y: 0%  -  K: 100%

R: 0  -  G: 0  -  B: 0

Pantone Black C/U

BLACK 100%

LOGO ART WHITE NIGHT

CMYK colors

RGB colors

PANTONE colors

GRAY mode

C: 0%  -  M: 100%  -  Y: 100%  -  K: 10%

R: 200  -  G: 00  -  B: 46

Pantone 186 C/U

BLACK 50%

C: 0%  -  M: 0%  -  Y: 0%  -  K: 100%

R: 0  -  G: 0  -  B: 0

Pantone Black C/U

BLACK 100%

LOGO BOLOGNA ART FIRST

CMYK colors

RGB colors

PANTONE colors

GRAY mode

C: 0%  -  M: 100%  -  Y: 100%  -  K: 10%

R: 200  -  G: 00 -  B: 46

Pantone 186 C/U

BLACK 50%

C: 0%  -  M: 0%  -  Y: 0%  -  K: 100%

R: 0  -  G: 0  -  B: 0

Pantone Black C/U

BLACK 100%

Il progetto mette in evidenza le diverse tipologie di confronto, adottate dagli artisti invitati, con il concetto di 
paesaggio e lo spazio del quotidiano: la sua possibilità di scoperta, la sua documentazione e la sua immaginazione. 
Questo particolare punto di vista sulle opere presenti permette di aprire una riflessione più ampia sull’esigenza 
da parte dell’uomo di confrontarsi da sempre con la rappresentazione “del paesaggio di natura” come modello 
o meta in cui “ritrovare sé stessi”. 

La prima parte del progetto è visibile dal 27 al 30 Gennaio al Padiglione 22, stand A58 di ArteFiera e la 
seconda parte dal 28 Gennaio al 4 Marzo alla GALLERIA ENRICO ASTUNI, via Iacopo Barozzi n. 3 a Bologna. 

Inaugurazione sabato 28 gennaio dalle ore 20,00 GALLERIA ENRICO ASTUNI
a seguire serata in galleria con Dj–set di Hawanna DJ. 

Riflessione attorno al concetto di spazio

RAINER GANAHL
 VLATKA HORVAT    DARIUS MIKSYS

PAOLO PARISI   DAVID SHAW   
KAMEN STOYANOV

Uno spazio speciale sarà dedicato a due opere 
storiche di PIER PAOLO CALZOLARI

“Vorrei camminare sulla luna”, serie di cartoline invito per lo stand della 
Galleria Astuni a cura di Lorenzo Bruni, ArteFiera, gennaio 2013.
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“La Repubblica delle Biciclette”, copertina e 
immagini del CD di Guido Foddis, Ferrara 2012.
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“OBSOLETE SHIT #11”, 
pubblicazione in occasione della mostra 
“Un Accesso Contemporeno”, Galleria 
L'Arte, Molinella, giugno 2012.
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“RICORDATI DI RICORDARE”, 
impostazione grafica di quattro cartoline 
in occasione di Artissima 2011, Galleria 
Enrico Astuni, Bologna, novembre 2011.
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Cartoline per eventi a cura 
dell'Associazione Culturale PSQ1, 2011 / 2012
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autumn winter 2011 2012

ZO04

Campagna promozionale, catalogo, fotografia e comunicazione 
per la casa di moda ZOI, 2011/2012
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“Patrizia Giambi – Effetto sorpresa”, catalogo della mostra omonima, Melepere, Verona, settembre 2011.
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Campagna 
promozionale, sito web, 

catalogo, fotografia 
e comunicazione per 

Tolemaide gioielli, 
2011/2012
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"UE1101 (Rebus Difficilissimo)", cartolina per l'installazione 
omonima, Casabianca, Zola Predosa (BO), 2011.   
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opere works:

interventi interventions:

progetto a cura di project curated by Lorenzo Bruni

The project stems from the combination of two different exhibition approaches which, 

at first sight, may appear at odds with each other. The first approach is 

characterised by pieces of art that, while being a representation of reality, remain strictly 

separate from it; the second one is instead animated by some kind of procedural dialogue, 

which makes the artworks  hardly distinguishable from the very space in which they are 

displayed. Leading to the extreme the division between artworks as representations and 

artworks as active entities helps reflecting on the role of art sites in our society, on the 

reason for which exhibitions are realized and, especially, on their target audience. This 

work on how to perceive and to share the real highlights that the division suggested in 

the project is a fictitious interpretation constraining us to re-think about modalities with 

which culture has been investigated during the twentieth century and about what we may 

mean today by “ready-made” and idea of home. 

Il progetto nasce dall’intento di far convivere due tipologie di mostra apparentemente 

in contrasto tra loro: quella composta da opere in quanto rappresentazioni della realtà 

rigorosamente separate da essa, e quella animata da processualità che dialogano con 

lo spazio stesso in cui si manifestano. Il portare alle estreme conseguenze la divisione 

tra opere come immagini o come interventi permette di aprire una riflessione basica su 

quale sia il ruolo dei luoghi d’arte nella nostra società e sul perché si realizzano le mostre 

collettive, ma induce anche lo spettatore a interrogarsi sul concetto di appartenenza 

culturale e su come il soggetto possa condividere le memorie legate a luoghi e a situazioni 

specifiche. Proprio questo lavorare su come viene percepito e condiviso il reale evidenzia 

che la divisione proposta dal progetto è un’interpretazione fittizia, che ci costringe a 

ripensare alla modalità con cui è stata investigata la cultura nel corso del Novecento e a 

cosa possiamo intendere oggi per “ready-made” e per concetto di casa.

M
artin Creed, W

ork N
o. 990, Curtains opening and closing, 2009, tenda che si apre e si chiude / curtains opening 

and closing, dim
ensioni variabili/variable dim

ensions. Courtesy Hauser &
 W

irth, London
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interventi interventions:

progetto a cura di project curated by Lorenzo Bruni

Il progetto nasce dall’intento di far convivere due tipologie di mostra apparentemente 

in contrasto tra loro: quella composta da opere in quanto rappresentazioni della realtà 

rigorosamente separate da essa, e quella animata da processualità che dialogano con 

lo spazio stesso in cui si manifestano. Il portare alle estreme conseguenze la divisione 

tra opere come immagini o come interventi permette di aprire una riflessione basica su 

quale sia il ruolo dei luoghi d’arte nella nostra società e sul perché si realizzano le mostre 

collettive, ma induce anche lo spettatore a interrogarsi sul concetto di appartenenza 

culturale e su come il soggetto possa condividere le memorie legate a luoghi e a situazioni 

specifiche. Proprio questo lavorare su come viene percepito e condiviso il reale evidenzia 

che la divisione proposta dal progetto è un’interpretazione fittizia, che ci costringe a 

ripensare alla modalità con cui è stata investigata la cultura nel corso del Novecento e a 

cosa possiamo intendere oggi per “ready-made” e per concetto di casa.

The project stems from the combination of two different exhibition approaches which, 

at first sight, may appear at odds with each other. The first approach is 

characterised by pieces of art that, while being a representation of reality, remain strictly 

separate from it; the second one is instead animated by some kind of procedural dialogue, 

which makes the artworks  hardly distinguishable from the very space in which they are 

displayed. Leading to the extreme the division between artworks as representations and 

artworks as active entities helps reflecting on the role of art sites in our society, on the 

reason for which exhibitions are realized and, especially, on their target audience. This 

work on how to perceive and to share the real highlights that the division suggested in 

the project is a fictitious interpretation constraining us to re-think about modalities with 

which culture has been investigated during the twentieth century and about what we may 

mean today by “ready-made” and idea of home. 
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Kamen Stoyanov (Rousse, Bulgaria, 1977; vive e lavora a Vienna) realizza installazioni, performance, 

azioni e loro documentazioni che parlano sempre del tentativo di trovare elementi comuni  su cui 

costruire una nuova coscienza dell’identità personale e collettiva. Per questo motivo spesso i suoi 

video sono frammenti di vita rubati alla quotidianità come ad esempio accade per l’opera Move your 

hands del 2007 o Phanthon del 2006. In entrambi i casi si tratta di figure ai margini della società (una 

zingara che suona ai piedi di una scultura di fronte al Museo Pompidou di Parigi e un musicista italiano 

che si improvvisa mimo e fisarmonicista in uno dei sottopassaggi della città) che divengono metafora 

di resistenza alla normalizzazione delle regole sociali. Stoyanov non punta tanto a cannibalizzare 

aspetti del reale o a renderli interessanti per mezzo dello sguardo artistico, ma punta a creare 

un’interazione diretta tra lo spazio dell’arte e quello della vita. Proprio per questo motivo molte opere 

sono contraddistinte dal suo diretto coinvolgimento come accade con la sequenza fotografica Hello 

Lenin del 2003 o con il video The small Eiffel Tower meets the big one 2007/2010, o l’installazione 

Cultural Mussaka del 2010. Con queste opere apre una riflessione, oltre che sul ruolo dell’arte, 

sul ruolo e sulla figura dell’artista, interrogandosi inoltre sul concetto e valore oggi di happening, di 

performance e documentazione video. In altri suoi lavori Stoyanov ha esplorato in maniera distaccata 

il mercato dell’arte, o meglio, il rapporto tra idea e commercializzazione e il perchè il pubblico si 

avvicini ad acquistare e a possedere “idee”, come nel caso dell’opera realizzata per Manifesta svoltasi 

nel Trentino nel 2008. Proprio questa tipologia di lavori gli permette di analizzare il rapporto tra 

arte concettuale, insegne urbane, e cartellonistica. Tra le sue partecipazioni a mostre internazionali 

ricordiamo: Biennale di Sydney, 2010; Manifesta 7, Trentino, Italia, 2008. 

Kamen Stoyanov (Rousse, Bulgaria, 1977; lives and works in Vienna) creates installations, performances, actions 

and their documentation with the aim of identifying common elements with which to construct a new awareness 

of the meaning of collective and individual identity. This is why his videos often show fragments of daily life, as we 

see, for example, in his 2007 work Move your hands or in Phanthon from 2006. Both pieces deal with emarginated 

figures: a gypsy woman playing music at the foot of a sculpture in front of the Pompidou Center in Paris in one 

and an Italian musician performing as a mime and accordion-player in one of the city’s underground passageways 

in the other. These become metaphors for the resistance to conformity to social norms. Stoyanov is not trying to 

cannibalize aspects of reality or make them interesting from an artist’s perspective, but rather to observe and 

question the overlap and interaction between life and art. This is why many of his works are characterized by 

his direct involvement in them, like in his 2003 piece Hello Lenin or his The small Eiffel Tower meets the big one 

2007/2010, or Cultural Mussaka of 2010. These works make us think, not only about the role of art and of artists, 

but about the entire concept and value of happenings, performances and video documentation in this day and age. 

In other works, Stoyanov has taken a detached look at the world of the art market, or better said, the relationship 

between an idea and its commercialization and why the public is moved to possess and acquire ideas, like the case 

of the piece created for Manifesta held in Trentino. This kind of work allows us to analyze the relationship between 

conceptual art and urban signs and billboards. Among the international events in which he has participated are: the 

2010 Biennale of Sydney and Manifesta 7, Trentino, Italy, 2008. 
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way in which we perceive it, since it enters the exhibition space in the form of an audio 

recording.

What all the works in this project have in common, and that thus becomes an unprecedented 

key to understanding, is that they all arise from the same question about the current 

potential of everyday objects, or rather of their “presentations” or/and “representations”, 

to evoke their special relationship with their owner or with their momentary viewer. The 

epiphanic dimension that inspires all the works on show gives new, refounding value to the 

issues raised by French structuralism in the 1960s concerning the problems of vision – in 

other words, do we observe reality in order to know or to understand it? Are we motivated 

by recognition of what we already know, or solely by the need to discover new things? 

This attempt to make modernism’s codes coexist with a not absolutist but inquiring and 

dialoguing dimension is already an answer for the debate that is lately taking shape from an 

historiographical and philosophical point of view. The meeting set for 2012 in Bonn, where 

the current validity of post modernism’s theories will be discussed compared to those of 

new realism and to the recent exhibition at Victorian Albert Museum in London (about the 

death of post modernism), highlights that we have to think about the idea of narration’s 

truth from the basis: truthfulness compared to what? According to which degree of reality? 

Works on show raise exactly these issues, by constraining the viewer to be implicated 

with his personal experience and memory. This approach is that Hans-Georg Gadamer, 

referring to the role of art, defined as “learning to listen to what that wants to talk”. But 

these artists don’t move from a solid socio-political certainty, they rather state that the 

only concreteness consists of their own partial point of view. This is why the parameters 

evoked are not the abstract ones of ideologies, but they rather raise the questions: what 

can we consider as familiar or alien? When can we say we are at “home”, and what are our 

parameters for saying so? How can we make this clear to others? The individual hasn’t got 

a role’s identity compared to the society he belongs to, but by defining the same rules of 

that society he wants to be part of. 

What stories do these objects have to tell? What stories might these works suggest? The 

“Museums, Galleries, Homes and other stories” project originally arose as a reflection on, 

or criticism of, “exhibition displays”, leading on to an important reflection on the concept of 

belonging and of “home”, and on the point of view from which we need to rethink and interact 

with the world. As a certainty from which an individual can understand his or her physical 

and mental relationship with the world, this metaphor of the home, which is suggested but 

not shown in the works, was fairly recurrent in the twentieth century. It’s no accident that 

precisely the house has been chosen as a metaphor by several thinkers in order to explain 

the first methods of definition of the real and of the relationship between outside and inside, 

thus investigating in some cases the supremacy of the thought compared to the real, as it 

happens in Gaston Bachelard’s pieces of work or in Georges Perec’s immanence of things. 

This act to report the whole to a realization between exterior and interior, being included 

and excluded from a society, is a kind of classification typical of the twentieth century , as 

Walter Benjamin pointed out in his Passagenwerk about Parisian city life. Possibly because 

it was only in that century, with the advent of the industrialised world, that a clean break 

was made between public and private space, and this systematically prepared the way for “Museum, Galleries, Homes and other Stories”, catalogo 
della mostra collettiva a cura di Lorenzo Bruni, pp. 200, 

Galleria Enrico Astuni, Bologna, 2011.
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“Museum, Galleries, Homes and other stories”, impostazione grafica e logo 
di tutta la comunicazione della Mostra a cura di Lorenzo Bruni. 
Poster, leaflets, inviti, pubblicità. Giugno 2011
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YORUBA
::diffusione arte contemporanea::

COMUNE 
DI FERRARA
Circoscrizione 1

YORUBA
::diffusione arte contemporanea::

COMUNE 
DI FERRARA
Circoscrizione 1

“Aiutatemi che sono messo male”, cartolina e pubblicità della mostra 
personale di Stefano W. Pasquini a cura di Maria Letizia Paiato e 

Federica Zabarri, Ferrara, Porta degli Angeli, Maggio 2011.
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“Canzoni che costano un po' meno del solito”, 
packaging CD, Yoruba, Ferrara, maggio 2011



ST
EF

AN
O 

W
. P

AS
QU

IN
I

26

“OBSOLETE SHIT #3”, 
pubblicazione in occasione della mostra 
“Aiutatemi che sono messo male”, Porta 

degli Angeli, Ferrara, maggio 2011
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“Broken Fall (Organic)” catalogo (48 pp.) e comunicazione, inviti e pubblicità per la mostra a cura di Giovanni Iovane e Alessandra Pace, Galleria Enrico Astuni, Bologna, febbraio 2011.
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“This is MY reference”, pieghevole pubblicato dalla Galleria Enrico 
Astuni a cura di Lorenzo Bruni in occasione di Arte Fiera 2011.
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“Obsolete Shit #17 – Stefano W. Pasquini”, pieghevole pubblicato 
dalla Galleria Enrico Astuni in occasione di ArteFiera 2011.

[...] take a look at the many assemblages with which he 

realizes little monuments, lopsided structures where the 

naturalness of a piece of wood meets the artificiality of 

a lighter, or shreds of a medicine box. These are slender 

manifestations of instability, time breaks in the transiency 

of existence. There is also a melancholy streak in the vision 

of Stefano W. Pasquini. An intrinsic, dry melancholy, that 

does not lead to discouragement, but reveals the past as a 

place of unfulfilled hopes. 

Are the Nineties really over? Those years full of concrete 

utopias, artistically and politically, from the No Global 

movement to the Young British Artists? Have we passed 

those years pregnant with ideas of infinite expansion, of 

the possibility of a democracy from below, of a real sort 

of communism thanks to the information freedom of the 

network? Nowadays we find out that Internet is not that 

open, that in many places censorship is king and the right 

of reproduction hinders research, that our society seems to 

be going towards a gelatinous totalitarianism rather than 

towards individual freedom, then yes, the Nineties are 

definitely over. And art has to emphasize this change. [...]

        F a b i o 

US1001 (Frightening Figure), 2010

17

GALLERIA ENRICO ASTUNI

ARTEFIERA
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“Obsolete Shit #24”, impostazione grafica rivista / catalogo sull'opera 
di Stefano W. Pasquini in occasione della mostra “The End of the 90s 

and the Impressionists”, MelePere, Verona, ottobre 2010.
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“The End of the 90s and the Impressionists”, impostazione 
grafica invito e pubblicità in occasione della mostra 

omonima alla galleria MelePere, Verona, ottobre 2010.
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“Broken Fall”, impostazione grafica del libro di Giovanni Iovane e Alessandra Pace, 
Collana {outline}, 160 pagine, Silvana Editoriale, Cinisello Balsamo (MI), ottobre 2010.
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“A chi ti stai rivolgendo”, impostazione grafica e logo di tutta la comunicazione della mostra a 
cura di Lorenzo Bruni. Poster, leaftlets, inviti, pubblicità, e catalogo della mostra. 

MAT edizioni, Galleria Enrico Astuni, Bologna. 160 pp. Ottobre 2010.
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cartolinaNF.indd   1 17/05/2010   15.44.34

Cartolina invito preview della mostra "The End of the 
90s and the Impressionists", Melepere, Verona, 2010

“UI1001” di Stefano W. Pasquini, opera 
pubblicata al fianco di Carlotta Niccolini, 
“Augè: Mitizzare il passato non ci fa 
immaginare il futuro”, Corriere della 
Sera, Mercoledì 15 Settembre 2010, p. 
43, RCS, Milano.

“UI1001” di Stefano W. 
Pasquini, opera in mostra 
pubblicata per illustrare il 
Festival della Filosofia di 
Modena, La Repubblica, 11 
Settembre 2010, p. 51, Gruppo 
Espresso, Roma.
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“Chosil Kil – The Impressed”, 
catalogo per la mostra omonima alla Galleria 
Enrico Astuni, Pietrasanta, 
pp. 60, Emmegi Edizioni, 2010
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“Valentina d'Amaro”, catalogo per la mostra omonima 
alla Galleria Enrico Astuni, Pietrasanta, pp. 60, Emmegi 
Edizioni, 2010.
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“POST MONUMENT”, impostazione grafica e logo di 

tutta la comunicazione della XIV Biennale di Carrara 

a cura di Fabio Cavallucci. Poster, leaftlets, inviti, 
pubblicità. Giugno 2010.
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“POST MONUMENT”, catalogo della 
XIV Biennale Internazionale di Scultura 
di Carrara, pp. 194, Silvana Editoriale, 
Cinisello Balsamo (MI), giugno 2010.
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“Viva l'Italia”,  impostazione grafica e logo 
di tutta la comunicazione della mostra a 

cura di Fabio Cavallucci. Poster, leaftlets, 
inviti, pubblicità. Ottobre 2009.
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“CORRIERE D'ITALIA / ITALIAN TIMES”, finto quotidiano impostato per la mostra collettiva 
“Viva L'Italia” a cura di Fabio Cavallucci, Galleria Enrico Astuni, Bologna, Ottobre 2009.
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“Playlist”, immagine con lo pseudonimo di Sarah Yuminiko, Playboy, Anno 1, 
No. 3, Marzo 2009, pp. 152-153, Playmedia, Milano.
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“Stefano Pasquini – Title N. 23 – La Veneratio nella Luna Ariostea”, poster per 
la mostra personale allo Studio Vetusta, Modena, gennaio 2009.
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“RADAR 01”, catalogo della mostra collettiva a cura di 
Francesca Pedroni e Marco Tomasini, Parallel Events to 

Manifesta 7, Provincia Autonoma di Trento, novembre 2008.
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"UI0801 (Water)", pubblicata su “La Magia del Multiplo nell’era del 
Digitale”, catalogo della mostra collettiva a cura di Anna Rosa Callegari, 

Molinella (BO), giugno 2008, e  su Kudos LifeStyle, a cura di Alessia 
Vignali, Milano, Autunno 2009.
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“OBSOLETE SHIT #07”, 
pubblicazione indipendente con testo 
di Alessandra Borgogelli, 2008
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“Work – Art in Progress”, trimestrale della Galleria 
Civica di Trento diretto da Fabio Cavallucci. 

Impostazione grafica di 24 numeri di rivista da circa 
80 / 100 pagine, dal 2002 al 2008. Hopefulmonster, 

Torino / Curcu & Genovese, Trento.
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“Work – Art in Progress”, trimestrale della Galleria 
Civica di Trento diretto da Fabio Cavallucci. 

Impostazione grafica di 24 numeri di rivista da circa 
80 / 100 pagine, dal 2002 al 2008. Hopefulmonster, 

Torino / Curcu & Genovese, Trento.
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Gillian Wearing

Fabio Cavallucci

Parlare di famiglia oggi in Italia è come 
sbucciare una patata bollente con le mani 
sperando di non scottarsi. Tanti e diversi sono 
i punti di vista che pure un’operazione artistica, 
per quanto non chiusa nel limite dello spazio 
museale, rischia di venirne soffocata. Se a 
questo aggiungiamo che proprio durante la 
fase di progettazione di Family Monument i 
ministri Bindi e Pollastrini hanno presentato il 
disegno di legge sulle “famiglie di fatto”, se 
aggiungiamo che la Chiesa e il Papa si sono 
schierati violentemente contro, se pensiamo 
che nel frattempo il governo è caduto, e poi 
è risorto senza (forse) i famosi Dico (ossia 
il summenzionato disegno di legge), ci 
rendiamo perfettamente conto della difficoltà 
in cui l’argomento “famiglia” oggi si trova a 
galleggiare.
Forse se n’è accorta subito Gillian Wearing, 
che pure sul tema ha lunga dimestichezza. 
Mentre si procedeva nella realizzazione del 
progetto, ha dovuto apportare cambiamenti, 
ristrutturazioni, ha rimodellato l’impianto, tanto 
che a un certo punto, anziché The Perfect 
Family, come era il titolo iniziale,  o The Real 
Family, come è stato quello intermedio, o 
Family Monument, com’è quello finale, il 
progetto si sarebbe potuto chiamare The 
Impossibile Family. 
Gillian Wearing negli ultimi anni ha toccato 
sempre con più insistenza il tema della 
famiglia, dagli autoritratti in veste dei propri 
genitori, nonni e fratelli della serie fotografica 
Album, al recentissimo Family History, una 
rivisitazione del prototipo di “reality show” 
della televisione britannica, che negli anni 
Settanta rese una vera famiglia protagonista 
di una serie televisiva: The Family, appunto. 
Family History è un lavoro che scava nella 
memoria di una generazione, quella della 
Wearing, di cui la famiglia e la televisione sono 
stati i due strumenti educativi fondamentali. 
L’artista ha realizzato un talk show con 

un’intervista alla protagonista bambina di allora, 
ora divenuta adulta, e la ricostruzione in studio 
della casa di allora dove una piccola Gillian 
sta guardando la televisione: il passato e il 
presente si rincorrono, l’esperienza personale e 
la dimensione sociale si intrecciano.
Chissà perché Gillian Wearing negli ultimi 
tempi ha deciso di affrontare il tema della 
famiglia con maggiore determinazione che 
in passato. Forse il sopraggiungere di una 
maturità che pone le questioni della propria 
origine, di un codice genetico tramandato per 
vie famigliari. Forse i ricordi di una bambina 
infelice, con un padre scappato quattro volte, e 
l’ultima per sempre. Forse l’ambiguo rapporto 
che nella famiglia esiste sempre tra individuo 
e gruppo, tra il desiderio di libertà e l’istinto di 
autorepressione, binomi che paiono essere 
costanti del suo lavoro.
Fatto sta che dati i suoi interessi viene naturale 
sottolineare con lei al primo incontro che 
“sì, la famiglia in Trentino pare essere un 
argomento fondamentale, più importante che 
in altre regioni d’Italia, o almeno del nord”. 
Metteteci il lungo rapporto di Gillian Wearing 
con la televisione, la quale, da vorace fruitore 
del mezzo, è anche una pervicace sostenitrice 
della sua fondamentale importanza culturale. 
Metteteci la recente passione dell’artista per i 
programmi fatti da dietro la camera. Metteteci 
il clima artistico internazionale, in cui il virus 
televisivo sta pian piano infettando diversi 
artisti. Metteteci che pure la Galleria Civica 
di Arte Contemporanea da tempo sostiene, 
progetta, cerca di sperimentare un’idea di 
arte legata alla tv. Due più due fa quattro e la 
risposta è semplice: l’idea non può che essere 
un programma televisivo sulla famiglia.
Idea, chiamatela idea. L’artista sa bene che 
è ancora solo una suggestione, che semmai 
il concetto artistico è tutto da inventare. 
Minuta, un po’ timida e impacciata, stava per 
tornarsene a Londra senza una vera idea. 

Parlare di famiglia oggi in Italia è come sbucciare una 
patata bollente con le mani sperando di non scottarsi. 
Tanti e diversi sono i punti di vista che pure un’operazione 
artistica, per quanto non chiusa nel limite dello spazio 
museale, rischia di venirne soffocata. Se a questo 
aggiungiamo che proprio durante la fase di progettazione 
di Family Monument i ministri Bindi e Pollastrini 
hanno presentato il disegno di legge sulle “famiglie di 
fatto”, se aggiungiamo che la Chiesa e il Papa si sono 
schierati violentemente contro, se pensiamo che nel 
frattempo il governo è caduto, e poi è risorto senza (forse) 
i famosi Dico (ossia il summenzionato disegno di legge), 
ci rendiamo perfettamente conto della difficoltà in cui 
l’argomento “famiglia” oggi si trova a galleggiare.
Forse se n’è accorta subito Gillian Wearing, che pure 
sul tema ha lunga dimestichezza. Mentre si procedeva 
nella realizzazione del progetto, ha dovuto apportare 
cambiamenti, ristrutturazioni, ha rimodellato l’impianto, 
tanto che a un certo punto, anziché The Perfect 
Family, come era il titolo iniziale,  o The Real Family, 
come è stato quello intermedio, o Family Monument, 
com’è quello finale, il progetto si sarebbe potuto 
chiamare The Impossibile Family. 
Gillian Wearing negli ultimi anni ha toccato sempre con 
più insistenza il tema della famiglia, dagli autoritratti 
in veste dei propri genitori, nonni e fratelli della serie 
fotografica Album, al recentissimo Family History, 
una rivisitazione del prototipo di “reality show” della 
televisione britannica, che negli anni Settanta rese una 
vera famiglia protagonista di una serie televisiva: The 
Family, appunto. Family History è un lavoro che 
scava nella memoria di una generazione, quella della 
Wearing, di cui la famiglia e la televisione sono stati 
i due strumenti educativi fondamentali. L’artista ha 
realizzato un talk show con un’intervista alla protagonista 
bambina di allora, ora divenuta adulta, e la ricostruzione 
in studio della casa di allora dove una piccola Gillian 
sta guardando la televisione: il passato e il presente si 
rincorrono, l’esperienza personale e la dimensione sociale 
si intrecciano.
Chissà perché Gillian Wearing negli ultimi tempi ha 
deciso di affrontare il tema della famiglia con maggiore 
determinazione che in passato. Forse il sopraggiungere di 

The impossible monument

15
p r o g e t t o  s p e c i a l e s p e c i a l  p r o j e c t

a cura di curated by Fabio Cavallucci e and Cristina Natalicchio
24 marzo March 24th – 10 giugno June 10th 2007
Galleria Civica di Arte Contemporanea Trento

“Work – Art in Progress”, trimestrale della Galleria Civica di Trento diretto da Fabio Cavallucci. 
Impostazione grafica di 24 numeri di rivista da circa 80 / 100 pagine, dal 2002 al 2008. Hopefulmonster, Torino / Curcu & Genovese, Trento.
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“ELENA FIA FOZZER”, catalogo scomponibile dell'artista trentina a cura 
della Galleria Civica di Trento, composto di quattro parti, dicembre 2007.
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Comunicazione grafica della 
Galleria Civica di Trento, diretta 
da Fabio Cavallucci. 
Leaflets, posters, inviti, 
pieghevoli e programmi, Comune 
di Trento, 2006-2008.
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Immagine di copertina, Collezioni Trends, 
No. 69, Winter 2005, Logos, Modena.
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“Watecolour Film – Women Fabrics A/W 05-06” concept and selection Francesca Pincelli and Francesca Rossi – artwork and photo 
Stefano Pasquini, Collezioni Trends, No. 69, Winter 2005, pp. 64-99, Logos, Modena.
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“Watecolour Film – Women Fabrics A/W 05-06” concept and selection Francesca Pincelli and Francesca Rossi – artwork and photo 
Stefano Pasquini, Collezioni Trends, No. 69, Winter 2005, pp. 64-99, Logos, Modena.
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“Intimate and violent luxury FABRICS Men A/W 2004-2005” artworks, concept, photos, Collezioni Trends, No. 67, Summer 2005, pp. 114-125, Logos, Modena.
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“Which Tie” artwork e foto, Collezioni Trends, No. 67, Summer 2005, pp. 36-41, Logos, Modena.
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“Conosci mia cugina? GARMENT 
ACCESSORIES S/S 2005” Accessories 
selection Francesca Rossi e Francesca 

Pincelli, photos Simone Rondelet, drawings 
Stefano Pasquini, Collezioni Trends, No. 67, 
Summer 2005, pp. 228-243, Logos, Modena.
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“Claudio Serrapica Vol. 1”, catalogo della 
mostra “ViaSanPetronioVecchio13”, 

Baraccano & Sesto Senso, Bologna, 2005.
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Il disegno del progetto è chiaro: 
realizzare almeno un’opera al giorno 
per tutta la durata dell’anno. Le 
difficoltà si incontrano durante la 
lettura, quando si cerca di ricostruire 
il senso di ogni singolo lavoro per 
trovare il filo rosso dell’unione. Si 
rivela presto un esercizio faticoso 
e inutile perché viene meno il 
formarsi di una struttura in grado 
di fare sistema, capace di stabilire 
delle relazioni tra i vari interventi 
creativi come fossero elementi 
diversi di uno stesso ordine. L’unica 
forma di ordinamento è data dal 
tempo che si limita a marcare i 
confini generali dell’operazione, a 
contenere le innumerevoli azioni 
affinché non si disperdano nel flusso 
della vita. La chiusura del tempo 
entro un inizio e una fine schiude 
la logica di una prospettiva, quella 
del 2004, che misura la grandezza 

numerica dei risultati artistici. Ogni 
opera esposta, infatti, è segnata da 
una data in cui si indica il mese e 
il giorno per documentare il corso 
del lavoro svolto. In questo modo è 
possibile stabilire l’andamento della 
creatività. Si prenda, ad esempio, 
il giorno più prolifico del mese di 
gennaio, mercoledì 14 con undici 
opere realizzate, mentre in febbraio 
primeggia lunedì 9 con tredici opere. 
Per entrambi i casi sono disegni 
stesi con la matita o l’inchiostro, 
tecniche veloci e relativamente 
semplici che favoriscono l’incremento 
della produzione. Anche sabato 6 
marzo, al terzo posto con otto opere 
realizzate, si rifà a tecniche consimili, 
quali inchiostro e acquerello su 
carta. Grazie all’archivio aggiornato 
messo a disposizione nel sito 
www.stefanopasquini.net si può 
completare la classifica provvisoria 

Es t e t i c a  d e l  q u o t i d i a n o

It’s all art (E’ tutta arte), 11th March 2004

No use for an artist (Nessun uso per un artista), 25th June 2004

If you want me to paint 
I can paint (Se vuoi che 
dipinga posso dipingere), 
25th June 2004

La causa di questa implosione 
intellettuale (The cause for this 
intellectual implosion), 
25th January 2004

Archive (By Giorgio Sadotti) - Archivio (Di Giorgio Sadotti), 12th July 2004
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Yumi, born on July 
19th. A diversity, this, that doesn’t 

undervalue the body of the 2004 work. In 
order to guarantee its conceptual identity there is 

always a coherent approach in regards to reality. 
A free and light attitude veined by an irony that 
questions any dogmatic position.

This much versatility reflects an open 
mindedness ready to value the aesthetics 
and noetics that are present in every day 
contingency. You need to know how to catch 

them, you need to be there. The presence 
of someone with active senses 
is needed in order to read, on 
the plane of life, the reflexes of 
an art to make true, to display 
as an object. In reality, to an 
exquisitely conceptual view such 
as Pasquini’s, even the worst case 
scenario can become an orgy 
of intellectual stimuli. The same 
perceptive apparatus, aware of the 
work in progress, becomes more 
sensitive of the aesthetic dimension 
of ordinary life, discovering an 
inexhaustible source of creative 
remands every day. Matter-of-
factly, everything can be declared 

as art, as long as it is an 
established artist 

to do so. 

And Pasquini 
is such an artist, as it 
is ironically certified by the Real 
Artist Certificate dated February 29th. 
At this point it is clear that the creative 
activity is not the goal, but just a means to 
something else.

The purpose of realizing at least one artwork 
every day overcomes the questions around 
the making and its reason. Whoever comes 
close to 2004 with the intention of reading 
every single work is destined to get lost in 
the semantic maze of everyday living. 
Many works are so much linked to 
Pasquini’s private life to become almost 
hermetic. It is necessary, thus, to look 
further than the product and reflect over the 
process that generated it. It is a pervasive 
process that questions the notion of quality over 
quantity, informs day to day life and animates it 
with colors that are usually under a pile of dust 
otherwise called routine. This everyday aesthetic 
is capable of lightening the obtuse consistency of 
life, alleviating the malaise by the cleaved sound of 
matter. Instead of looking for a refuge in the hope 
of an extraordinary resolution event, Pasquini goes 
down to ordinary life to find it enriched of aesthetic 
values.

Daniele Astrologo

The invisible artist (L’artista invisibile), 5th July 2004

Artforum Thoughts (Pensieri su Artforum), 10th September 2004

Gas reading tradition (Tradizione della lettura del gas), 7th July 2004

Ikea 5,15 Euro sculpture (Scultura dell’Ikea da 5,15 Euro), 7th April 2004
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2004
mostra personale di Stefano Pasquini

a cura di Daniele Astrologo e Marco Mango

15 gennaio 2005 - 5 febbraio 2004
galleria 42 contemporaneo, Via Carteria 42, Modena

tel. 059 222199
email galleria42@fastwebnet.it

www.galleria42.it

stampato in 400 copie
artestampa editore (mo)

special thanks to / grazie a:
Adriana Torregrossa, Alessandra Borgogelli, Andrea 

Bellia, Andrea Cioschi, Annalisa Cattani, Antonio 
D’Orazio, Antonio Tieri, Associazione DARTH, Carlo 

Cremaschi, Carlo Sabbadini, Daniel Rosenblatt, 
Daniele Astrologo, Dennis Bellone,  Francesca 

Pincelli, Francesca Rossi, Giancarlo Norese, 
Gianfranco Rizzoli, Gino Pasquini, Giorgio 

Pasquini Jr., Giorgio Sadotti, Guenda Pasquini, Guido 
Molinari, Irena Tieri, Julieta Aranda, Laura Serri, 

Manu Theron & Lo Cor de la Plana, Marco Mango, 
Maria Clara Tossani, Melanie Maines, Michael J 
Dvorkin, Natalija Ribovic, Paola Gallio, Patrizia 

Silingardi, Sandra Sisofo, Stefano Stagni, Volf Gallery, 
Yumi Tieri Pasquini.

Tutte le opere sono visibili sul sito 
www.stefanopasquini.net

in copertina: “Zio Stefano” di Andrea Bellia

Real Artist Certificate (Certificato di Vero Artista), 18th March 2004
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“2004” catalogo monografico per la mostra personale di Stefano Pasquini, impostazione grafica completa, 42 Contemporaneo, Modena, gennaio 2005.
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“Tonino & Maria” & “Celebration de l'anniversaire de 
Saddam Hussein à Tikrit (Irak) en 2002”, su Charlotte 

Poupon, “Le Lomo – L'appareil photo qui ose tout!”, 
novembre 2004, p. 42 e 88, Editions VM, Paris.
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Sandra Sisofo, “conseQuenze”, pieghevole della mostra personale, 
Galleria 42 Contemporaneo, Modena, giugno 2004.
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Stefano W. Pasquini, “Fashion Victim”, special project for I LOVE 
MUSEUMS 2003, No. 0, Giugno 2003, Silvana Editoriale
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“Unjustifiable Mess”, invito per la mostra collettiva omonima, Sesto Senso, Arci, Bologna, 2003.
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“Environmental Wanderer”, immagini e impostazione grafica, Collezioni 
Edge n° 124, Winter Spring 2002, pp. 122 – 131, Logos, Modena.
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“Interview with Coco Chanel”, illustrazioni con lo pseudonimo Simone Rondelet, 
Collezioni Edge, n° 123, Autumn Winter 2002, pp. 30-33, Logos, Modena.
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“A Portrait of Giorgio Sadotti”, Intervista e impostazione grafica, 
Collezioni Edge, n° 121, Spring Summer 2002, pp. 36-41, Logos, Modena.
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“Frequency Noise”, scelta video e impostazione grafica, Collezioni Edge, n° 121, 
Spring Summer 2002, pp. 152-157, Logos, Modena.
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“Sesto Senso”, impostazione del 
catalogo a cura di Stefano Pasquini, 
Giugno 2002, Arci Bologna. 
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“Carla Gannis”, Saggio e impostazione grafica, 
Collezioni Edge, n° 120, Winter Spring 2002, pp. 172-177, Logos, Modena.
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“Fandango”, “Ever Green”, “Before the Do”, 
impaginazione grafica di servizi di moda per 
Collezioni Accessories N° 31, A/W 2001, pp. 
122-133, 200-219, Logos, Modena.
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“A letter from Bologna – Art===life in a time of war”, 
New York Arts, Vol. 6 n° 12, December 2001, pp. 80-81, New York.
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“Mayonese”, invito alla mostra collettiva a cura di Stefano Pasquini, Sesto Senso, Bologna, giugno 2000.


