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IL PROGETTO 

Sono cinquemila anni che il filo sottile e lucente generato dalla bava di un lepidottero dà origine al più 
bello dei tessuti, simbolo di regalità, eleganza e lusso.
Sin dal Medioevo, l’Italia si è distinta nella produzione di stoffe in seta e negli anni trenta del 
Novecento Como è diventata il luogo per eccellenza per la creazione degli stampati, che hanno 
contribuito al successo internazionale del Made in Italy. È soprattutto nel fazzoletto da collo formato 
carré, per la sua natura di “quadro”, che l’industria tessile comasca ha sperimentato i ritrovati più 
nuovi della stamperia e una gamma infinita di soluzioni cromatiche e creative, instaurando preziose 
collaborazioni con le firme più affermate del mondo della moda. 
Questa mostra ha lo scopo di raccontare l’unione perfetta di intuizioni creative e di alto artigianato 
industriale, che sta dietro la produzione di un foulard, attraverso l’esempio della maison Salvatore 
Ferragamo, che ha eletto la stampa su seta come immagine del suo stile. 
Fino al 1960 il nome Ferragamo è stato sinonimo di calzatura femminile. Ma l’obiettivo di Salvatore, il 
fondatore dell’azienda, era quello di creare una casa di moda che vestisse la donna dai piedi alla testa. 
È stata una delle figlie, Fulvia, a dare avvio agli inizi degli anni settanta a una produzione continuativa 
di accessori in seta, da donna e da uomo, caratterizzati da disegni esclusivi, realizzati a Como da Ravasi, 
Butti e Ostinelli, Ghioldi, Canepa, Ratti e Mantero, tessiture seriche selezionate in base alle specialità 
di stampa in cui eccellevano. 
I foulard di seta nei primi anni sessanta erano acquistati da Ferragamo da aziende esterne; l’eccezione 
è rappresentata da un foulard prodotto nel 1961 e disegnato, su commissione diretta di Ferragamo, 
dall’artista Alvaro Monnini. L’idea di questo foulard, prodotto da Ravasi, era probabilmente nata 
nella mente di Salvatore Ferragamo: la vena ironica e giocosa che pervade il soggetto rispecchia 
infatti il suo stile, inconfondibile per l’inclusione di dettagli insoliti nelle calzature. L’ispirazione 
proviene da un’incisione settecentesca di Giuseppe Zocchi raffigurante piazza Santa Trinita, dove 
però l’austero Palazzo Spini Feroni, sede dell’azienda Ferragamo, anziché di pietre è fatto di forme di 
legno da scarpe; alle finestre si affacciano calzature e in cielo, al posto degli uccelli, volano modelli a 
tacco alto provvisti di ali; nella piazza sostano carrozze formate da eleganti scarpine, tirate da cavalli 
costruiti con le componenti di una tomaia prima della cucitura. I bordi recano le raffigurazioni degli 
strumenti di lavoro del calzolaio. L’unicità di questo foulard nella produzione Ferragamo fa pensare 
più a un oggetto promozionale che non a un prodotto destinato alla vendita. 
Wanda Ferragamo si occupava personalmente di scegliere i foulard che sarebbero andati in vendita. 
Il fornitore di riferimento era Fiorio, produttore milanese di questo accessorio, che proponeva 
stagionalmente una selezione dei suoi disegni, spesso non in esclusiva. All’inizio degli anni settanta, 
dopo il matrimonio con l’avvocato Giuseppe Visconti, Fulvia, la quarta dei sei figli di Salvatore e 
Wanda Ferragamo, che viveva a Milano, si divertiva ad accompagnare la madre in queste visite sempre 
più frequenti. 
Fulvia maturò velocemente l’idea che fosse giunto il momento di produrre questo accessorio in 
proprio, con disegni personalizzati e riconoscibili, lavorando a diretto contatto con le industrie 
specializzate nella stampa su seta, che erano distribuite nell’area comasca. 
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Il processo di elaborazione di un foulard o di una cravatta stampata si basa su un lavoro di squadra e 
continua anche oggi ad essere un iter laborioso e impegnativo, nonostante l’ausilio della tecnologia. 
All’inizio si fece ricorso ai disegnatori interni agli stampatori; dopo due anni si decise di impegnare 
professionisti e illustratori a contratto, oppure figure interne all’azienda che progettavano sotto il 
controllo di Fulvia.
Ogni disegnatore aggiungeva una sua impronta personale al foulard. Ma era sempre Fulvia, in qualità 
di direttore creativo di tutte le collezioni in seta da uomo e da donna, a “suonare la prima nota”, ad 
accordare gli strumenti, a dare l’idea creativa ai disegnatori incaricati di sviluppare i primi schizzi, 
che solo dopo la sua approvazione e le eventuali modifiche venivano riportati nelle dimensioni reali. 
Fu proprio Fulvia, sin dall’inizio del suo percorso professionale, a suggerire bozzetti realizzati con la 
tecnica del collage.
I temi etnici e colti ridotti in miniature, ma anche le illustrazioni popolari sono i soggetti ricorrenti 
della cravatteria, mentre nei foulard dominano i fiori e il mondo animale. All’inizio i due moduli 
decorativi coincidevano: i primi disegni erano costituiti da animali formati da patchwork di fiori. 
Dalla seconda metà degli anni ottanta sono proliferate le fantasie floreali e accanto ad esse la fauna 
marina, i soggetti di caccia, le calzature create da Salvatore Ferragamo nei primi decenni del Novecento 
e, soprattutto, i temi esotici, dove dominano i felini che si aggirano in una giungla dall’aspetto 
rassicurante. 
Scaturito dalla matita di illustratori raffinati guidati da Fulvia, questo eclettico mondo creativo 
è conservato nell’archivio storico dell’azienda, una grande wunderkammer che dimostra quanto 
l’apparente semplicità di questi stampati in seta, destinati ad un uso mondano, nasconda una grande 
complessità concettuale e produttiva.
La prematura scomparsa nel 2018 di Fulvia ha lasciato un vuoto immenso. Tuttavia, la sua passione 
e le sue idee continuano a proliferare attraverso le persone che Fulvia ha formato negli anni, che 
continuano a progettare e produrre come se fosse ancora lei alla guida di ogni collezione, e attraverso 
i materiali di archivio, che permettono ai disegnatori di oggi di rileggere in chiave contemporanea i 
classici temi Ferragamo. Lo dimostrano i recenti progetti, che propongono un nuovo tipo di patchwork 
ottenuto dall’accoppiamento sfalsato in verticale di due disegni di stampe celebri del passato, o 
rilanciano nella linea della Ferragamo’s Creations i foulard più iconici del marchio. È questo tesoro 
documentale e umano che mantiene in vita la magia dell’indimenticabile Signora della Seta. 

Progettare dagli album
Judith Clark ha iniziato il suo lavoro negli archivi Ferragamo nel 2019, esaminando gli straordinari 
album conservati nel dipartimento della seta a Milano. Citiamo di seguito dal suo saggio in catalogo, 
che descrive le scoperte fatte e racconta come ha iniziato a chiedersi come queste potessero essere 
tradotte nell’exhibition-making:
“Ritagli senza didascalia, creati non per scopi accademici ma per stimolare nuove idee di progetto, 
nuove combinazioni. Il loro anonimato sembra chiedere e al contempo resistere a ogni possibilità di 
spiegazione. 
Nonostante la casualità implicita dei ritagli che costituiscono le pagine degli album, queste ultime 
hanno un ordine di raccolta inevitabilmente fisso (sequenziale) – per quanto non siano mai state datate 
né sistematizzate – che ci consente di tenere traccia degli interessi dei vari dipartimenti in qualsiasi 
momento, come una serie di sogni ad occhi aperti. E tuttavia non sappiamo con certezza quanto 
e quando siano state consultate o effettivamente utilizzate, e con quale frequenza un determinato 
motivo sia stato rivisitato. Per la realizzazione di questa mostra, per la prima volta il Museo Salvatore 
Ferragamo ha metodicamente monitorato i vari riferimenti contenuti negli album, abbinandoli ai 
disegni che sono poi andati in produzione.
Ciò che la mostra introduce è l’idea che il processo di assemblaggio è già compiuto. Emerge così 
una sorta di continuità fra l’attività curatoriale e la visione di Fulvia Ferragamo: i suoi foulard in 
seta combinano elementi diversi, proprio come è chiamato a fare un curatore. Il mio compito è stato 
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pertanto quello di mostrare questo momento di “traduzione” in modo che gli oggetti fossero usati 
come fonte d’ispirazione, più che inserirli in un progetto museale troppo diligente. 
Gli album sono stati impiegati a supporto di un design distinto storicamente per genere: i foulard, 
in buona parte per la donna, e le cravatte per l’uomo. Nel primo caso, le classiche dimensioni 90 x 90 
cm sono state sfruttate per disporre, intrecciare e sovrapporre in modo fantasioso i vari riferimenti 
rispettandone i quattro lati. Occorre infatti ricordare che la sua forma quadrata non consente una 
prospettiva gerarchica. Per quanto riguarda le cravatte, invece, si è trattato di ridimensionare i pattern 
per adattarli alle ridotte dimensioni verticali.
La mostra si interroga su queste idee di partenza: come sistemare i motivi decorativi? Come dare enfasi 
agli angoli? La cornice può diventare tanto importante quanto il soggetto? E come si possono usare per 
costruire gli spazi espositivi? Quale potrebbe essere un modo interessante per mostrare il momento in 
cui un 3D diventa 2D e viceversa? Quale uso potrebbe fare questo progetto di un pattern ricorrente? 
Può essere questa la ragione per la quale molti riferimenti floreali presenti negli album provengono 
dalle carte da parati, poiché già adatti per la ripetizione? 
Mi piacciono particolarmente quei bordi frastagliati dei frammenti di carta incollati negli album 
che noi, il pubblico, presumiamo vengano da un taglio di forbici sbadato, o che riflettano il modo in 
cui razionalizziamo i bordi di ciò che stiamo ritagliando, oppure che somiglino al taglio inesperto di 
un bambino alle prime armi. Penso che questi spazi siano talvolta i più interessanti, perché lasciano 
aperta l’idea di un luogo originario che è stato trasposto, di quanto possa essere trasferito con l’oggetto 
centrale, o di ciò che potrebbe essere. Ci fa, insomma, interrogare sull’origine delle immagini.
La mostra mette in atto questi infiniti rimandi: i foulard sono il suo punto focale di studio, abitano il 
presente e le pareti delle sale, mentre all’interno di queste pareti si gioca un gioco fatto di frammenti 
provenienti da altri musei, o per esempio la sezione di una sala da cui l’oggetto è stato preso: un 
processo che richiama i ritagli irregolari degli album”. 

LA MOSTRA

Sezione 1
Sun Yuan & Peng Yu e le chimere sulla Via della Seta

(dal saggio di Demetrio Paparoni per il catalogo Seta, Electa, Milano 2021) 

La prima sala della mostra ospita un’installazione degli artisti cinesi Sun Yuan & Peng Yu che riunisce 
alcune sculture di animali utilizzate per le precedenti installazioni If I died e I Didn’t Notice What I 
am Doing e tassidermie provenienti da Naturaliter, Capannoli (PI) e dal Museo di Storia Naturale (La 
Specola) di Firenze, una delle collezioni zoologiche più prestigiose al mondo che espone esemplari 
naturalizzati di recente acquisizione e di antica preparazione donati dal Granduca Pietro Leopoldo di 
Lorena nella seconda metà del Settecento.
Sun Yuan & Peng Yu sono soliti smembrare e ricomporre parti di progetti esistenti per creare insiemi 
inediti. Per l’esposizione al Museo Salvatore Ferragamo gli artisti hanno anche realizzato il disegno 
di un foulard di seta. Sia l’installazione che l’opera pittorica, esemplificano concettualmente quale 
terreno fertile d’incontro e scambio tra Oriente e Occidente sia stato la Via della Seta. Per secoli 
questo percorso, con suoi i villaggi e le sue città che hanno accolto viaggiatori e mercanti, con i suoi 
caravanserragli dove trovavano ristoro uomini e animali, i suoi monasteri, ha fatto sì che i viaggiatori 
portassero e riportassero a casa, insieme a manufatti preziosi, spezie, oggetti di artigianato e arte, anche 
cognizioni tecniche e scientifiche, concezioni filosofiche e religiose, racconti popolari.
La carta da parati sulle pareti riproduce una mappa dell’antica tratta dove i luoghi sono contrassegnati 
da figure, edifici o animali desunti dagli stampati creati da Fulvia Ferragamo, affascinata sin da 
giovanissima dall’esotismo. Ma protagonista della sala è l’opera dei due artisti contemporanei.
Nella personale visione di Sun Yuan & Peng Yu la Via della Seta è un percorso spirituale, una ricerca 
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del sé che passa per l’incontro con l’altro. Questa visione porta ad abbracciare l’idea che nell’antichità 
siano stati i tratti comuni delle diverse culture a connotare simbolicamente e mitologicamente, anche 
sul piano visivo, le concezioni cosmologiche e religiose. I due artisti ipotizzano che sia stata proprio la 
fascinazione di questi miti a favorire il contatto fra popoli lontani. 
Nella figurazione del foulard, Sun Yuan & Peng Yu sottolineano il processo di ibridazione innescato 
dagli scambi di narrazioni tra quanti hanno viaggiato o vissuto lungo la Via della Seta. Smembrando 
figure della mitologia cinese e della mitologia occidentale e ordinandole in una sorta di catalogazione, 
hanno dato vita a un archivio visivo di matrice antropologica nel quale riconosciamo i serpenti che 
formano la capigliatura di Medusa, ritratta con la testa calva; il becco, le ali, il corpo leonino con 
coda di serpente che caratterizza il grifone; la tartaruga e il serpente che intrecciandosi danno vita 
al Guerriero Nero, uno dei simboli delle costellazioni cinesi, meglio conosciuto in Occidente con il 
nome di Tartaruga Nera; il busto di donna e il corpo di leone della sfinge; il busto di uomo, il corpo di 
cavallo e l’arco del centauro; il tronco e gli arti di Xingtian, di cui nell’antico Classico delle montagne 
e dei mari si racconta che fu decapitato per avere sfidato il primo imperatore della Cina, ma che i suoi 
capezzoli divennero occhi e il suo ombelico divenne bocca, cosicché egli continuò a lottare; il corpo 
d’aquila e nove teste umane che simboleggiano l’immortalità di una particolare Fenice cinese; il corpo 
di tigre, le corna di bufalo e le ali di uccello di Qiongqi, demone maligno divoratore di uomini della 
mitologia cinese; infine le sei zampe e le quattro ali che contraddistinguono il caos primordiale della 
cosmogonia cinese. 
L’animale, che appare già nei dipinti rupestri del paleolitico, ha sempre avuto un ruolo da 
comprimario nell’esperienza conoscitiva dell’uomo. Le figure ibride della mitologia uniscono 
caratteristiche umane e tratti di diverse specie animali. Tuttavia le figure immaginarie che inglobano 
parti di animale attingono sempre alla realtà: il drago, ricorrente nella mitologia cinese, è un serpente 
con la testa di coccodrillo, i baffi di pesce gatto, la criniera di cervo e le zampe di volatile, così come la 
sirena, presente nella mitologia greca, è una figura con il volto e il busto di donna e le ali e le zampe di 
uccello. Sia in Oriente sia in Occidente dunque gli animali hanno sempre giocato un ruolo importante 
nell’immaginario mitologico. 
È come se, indipendentemente dalla cultura di appartenenza e dall’area geografica di provenienza, 
l’uomo avesse nutrito il suo immaginario attingendo allo stesso serbatoio di informazioni visive. 
In quest’ottica, gli animali fantastici di Sun Yuan & Peng Yu danno seguito a un’attitudine che 
tendenzialmente costituisce un tratto unificante del comportamento umano. I due artisti rimarcano 
inoltre che, se ogni parte dell’animale esprime una prerogativa che simboleggia un potere della figura 
mitologica derivante dall’insieme delle parti, anche l’animale comune possiede un suo potere.
In Were creatures born celestial? Sun Yuan & Peng Yu non creano figure mitologiche ibride ma 
ne offrono le parti come in un campionario per consentire a ciascuno di ricomporle dando vita a 
figure ibride inedite. Il tema può sembrare lontano da quelli trattati in precedenza dai due artisti, 
perlopiù legati all’osservazione delle reazioni psicologiche dell’uomo in società sottoposte a profonda 
trasformazione sia sul piano dei rapporti individuali sia su quello dello scenario geopolitico. Cosa 
porta allora Sun Yuan & Peng Yu ad affrontare temi legati al mito in un momento storico in cui 
il terreno comune su cui Oriente e Occidente si incontrano (e scontrano) è legato alla ricerca (e 
alla competizione) scientifica? La risposta è insita nella natura stessa del mito: Were creatures born 
celestial? ci ricorda che i miti alimentano e rivitalizzano un piano immaginativo e narrativo oggi 
relegato all’ambito dei videogiochi e della fiction fantascientifica, che attraverso internet viaggiano 
nell’infosfera. Richiamare temi legati al mito risponde all’esigenza (conscia e inconscia) avvertita da 
molti di riconnettere l’uomo contemporaneo a quel substrato originario, stabile al mutare del tempo, 
che si spinge al di là del divenire delle epoche. 
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Disegno per foulard  
Were creatures born celestial?

Descrizione delle immagini
1 - Medusa
2 - Grifone
3 - Centauro 
4 - Xingtian
5 - Xuanwu (Guerriero Nero del Nord)
6 - Jiutouniao (Uccello a nove teste)
7 - Qiongqi
8 - Hundun (Caos primordiale)

1. Medusa
Nella mitologia greca, Medusa, detta anche Gorgo, è una delle tre mostruose Gorgoni, generalmente 
descritte come femmine umane alate con serpenti velenosi al posto dei capelli. La versione più 
completa ed elaborata della sua storia è narrata da Ovidio nelle Metamorfosi. Secondo il poeta latino, 
Medusa era una donna bellissima, fino al giorno in cui fece l’amore con Poseidone nel tempio di 
Atena, causando l’ira della dea che la punì facendola diventare la mostruosa creatura capace di 
trasformare in pietra chiunque la guardasse negli occhi.
Mentre i pittori di vasi e più in generale gli artisti dell’antica Grecia immaginavano Medusa e le sue 
sorelle come veri e propri mostri, a partire dal V secolo gli artisti non si limitarono a darle un aspetto 
terrificante, facendole assumere anche la bellezza delle fattezze femminili. 

2. Grifone
Il grifone è una creatura leggendaria con il corpo, la coda e le zampe posteriori di un leone; la testa, 
le ali, e talvolta anche le zampe anteriori, di un’aquila. Nel Medioevo il grifone era considerato una 
creatura potente e maestosa, nota fin dall’antichità classica come custode di tesori e possedimenti 
inestimabili.
Nell’araldica medievale, il grifone divenne il simbolo cristiano del potere dell’Altissimo, con il ruolo 
di guardiano del divino.

3. Centauro 
Nella mitologia greca il centauro è una creatura mostruosa con la parte superiore del corpo formata da 
busto, mani e testa umane e quella inferiore da torso e zampe di cavallo.

4. Xingtian (Punizione corporale)
Xingtian era un funzionario agli ordini di Yandi, il quale combatté contro Huangdi per conquistare 
la posizione di divinità suprema, ma perse la battaglia. Dopo la sua sconfitta Xingtian continuò la 
lotta ma fu a sua volta vinto e decapitato da Huangdi. Alla fine però, riuscì a rigenerarsi e continuò a 
battersi usando i capezzoli come occhi, l’ombelico come bocca e brandendo lo scudo e l’ascia.

5. Xuanwu (Guerriero Nero del Nord)
La Tartaruga, o Testuggine Nera, è uno dei quattro simboli delle costellazioni cinesi ed è raffigurata 
come una tartaruga intrecciata a un serpente. Nella mitologia dell’Asia orientale non prende il nome 
da nessuno dei due animali, ma è nota come il “Guerriero Nero”, con alcune varianti dettate dai 
dialetti locali. Poiché rappresenta il nord e la stagione invernale, talvolta viene chiamata Tartaruga 
Nera del Nord (in cinese: 北方玄武; pinyin: Běifāng Xuánwǔ).
In Giappone è uno dei quattro spiriti custodi che proteggono Kyoto a nord. È rappresentata dal 
santuario di Kenkun, che si trova sulla cima del monte Funaoka a Kyoto. 
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6. Jiutouniao (Uccello dalle nove teste)
L’uccello, o fenice, a nove teste è una delle prime forme di fenice cinese. Era venerata dagli antichi 
abitanti della provincia dell’Hubei, che durante il periodo degli Stati Combattenti faceva parte del 
regno di Chu (楚), divenuto ostile al precedente sovrano, appartenente alla dinastia Zhou. Questa 
ostilità ebbe come risultato la demonizzazione dell’uccello a nove teste, in quanto creatura totem del 
popolo Chu.

7. Qiongqi	
Qiongqi è una creatura mitologica con corpo di tigre, corna di bufalo e ali di uccello, che spesso 
sorvola i campi di battaglia, mangiando la testa degli uomini schierati dalla parte “giusta” e alleandosi 
con i malfattori o con quelli della parte “sbagliata”. Quando qualcuno commette un’azione malvagia, 
Qi cattura gli animali per offrirli in suo onore e lo incoraggia a compiere altre azioni simili. Gli 
antichi lo consideravano una creatura crudele e priva di sentimenti.

8. Hundun (Caos primordiale)
“Caos” è un termine di derivazione mitologica diffuso in tutto il mondo. In pinyin si traduce con 
hùndùn, ma il significato della parola varia nelle diverse parti del mondo. Secondo il mito greco, e in 
molte altre tradizioni, Caos è il dio da cui ha origine il cosmo. In principio, tutta la materia era unita e 
confusa – in uno stato di caos, appunto – finché durante la Creazione i vari elementi vennero separati. 
Quando morì, il corpo di Caos si trasformò nelle montagne e nei fiumi che conosciamo ora.

Sezione 2
Il fascino della Cina nella Villa del Poggio Imperiale

La passione di Fulvia Ferragamo per la seta e per motivi decorativi orientali risale all’ottobre del 
1960 e agli anni successivi, quando frequentava l’Educandato della SS. Annunziata nella Villa del 
Poggio Imperiale di Firenze, rinomata scuola internazionale. I dormitori delle allieve, provenienti 
da ogni parte del mondo, erano ospitati nel cosiddetto “quartiere cinese”, un luogo che testimoniava 
l’attrazione per la Cina che aveva attraversato l’intera Europa nel XVIII secolo, ed era stata condivisa 
anche dal granduca Pietro Leopoldo di Lorena e dalla moglie Maria Luisa quando erano giunti a 
Firenze nel 1765 e avevano scelto la villa come dimora estiva. L’appartamento era arredato con parati 
e quadri di diverse misure provenienti dalla Cina, rappresentanti fiori e uccelli, coppie di personaggi 
inseriti in interni cinesi, e i più importanti cicli produttivi di quel paese, la lavorazione del riso e 
del tè, della porcellana e della seta: un repertorio iconografico che offriva l’immagine esotica di un 
mondo lontano, sognato e ammirato dagli occidentali e che ancora nel XX secolo esercitava il suo 
fascino sulle giovani studentesse, come si apprende dalle parole di alcune di loro riportate nel giornale 
scolastico “Il Poggio”: “Vivere giorno per giorno in questa villa solenne e maestosa come una reggia, 
è come impadronirsi lentamente e sicuramente dell’anima segreta del luogo. Anzi, per dir meglio, 
essa si impadronisce di noi. […] io sono sicura che alla formazione della nostra cultura e del nostro 
gusto, oltre all’insegnamento e alla guida di quanti ci educano nell’Arte, nelle Lettere, nella Storia etc., 
contribuisce anche la suggestione di questo ambiente”.
Questi ricordi accompagneranno l’intero percorso creativo di Fulvia, la cui fantasia continuerà ad essere 
ispirata dalle scene di vita del quartiere cinese con i suoi personaggi sempre perfetti e ben vestiti anche 
se occupati in lavori faticosi, dalle specie di uccelli, fagiani e pernici, e di fiori, soprattutto peonie, che 
decorano le sue mura, mischiandosi all’interesse personale per i viaggi, soprattutto in Cina e in India, 
per la fotografia e per il collezionismo di curiosità e piccolo antiquariato proveniente da quei paesi.
In questa sezione un inedito filmato dell’ottobre 1955, proveniente da una collezione privata, 
documenta la vita delle studentesse al Poggio Imperiale.
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Sezione 3 
Ispirazioni

Molte sono le fonti d’ispirazione dei soggetti stampati su foulard e cravatte: dalle opere d’arte 
conservate nei musei, agli antichi volumi di botanica e scienze naturali, consultabili nelle biblioteche 
o conosciuti attraverso le loro riproduzioni più recenti. Nel reparto seta di Ferragamo a Milano queste 
fonti sono state riportate su fogli sotto forma di disegni e collage come moodboard di partenza di ogni 
collezione e riuniti in 1065 “album rossi”. Le immagini ritagliate sono incollate con un anacronismo 
irriverente e con dimensioni inaspettate: un’ape torreggia su un castello, un fiore diventa più 
grande di una scarpa, una miniatura persiana, per la quale è già stata investita una notevole abilità 
nel ridimensionarne i dettagli, è nuovamente ingrandita. Gli album tengono assieme l’esotico e il 
biografico.
Il loro uso ha preso piede sin dagli anni settanta, con lo scopo di ispirare non solo i designer interni ma 
anche i produttori di seta di Como, i quali avevano un rapporto stretto con l’azienda da consentirgli di 
avvicinarsi il più possibile ai dettagli dei disegni da riprodurre.
Per questa mostra, sono stati monitorati i vari riferimenti contenuti negli album, abbinandoli ai 
foulard prodotti. Sono emerse sorprendenti scoperte. Un samurai a cavallo dipinto su un foulard 
riproduce un’armatura identica a quella conservata nella collezione permanente del Museo Stibbert 
a Firenze, i papaveri che campeggiano su uno degli stampati degli anni novanta sono la riproduzione 
fedele di una tavola incisa di uno dei più bei libri di botanica del 1613, l’Hortus Eystettensis di Basilius 
Besler. Molti dei foulard a tema floreale prendono ispirazione dalle magnifiche ghirlande di fiori 
dipinte dal pittore mediceo Bartolomeo Bimbi nel XVII e XVIII secolo ed oggi conservate nel Museo 
della Natura Morta di Poggio a Caiano.
I soggetti più affascinanti che popolano questi stampati sono senza dubbio gli uccelli. Di seta in seta, 
anatre, aironi, fagiani, pinguini, pappagalli, prestano le loro silhouette e i loro contrasti cromatici 
alla reinterpretazione di Fulvia, che li raffigura con elegante gusto e con quella poetica sensibilità 
che sono propri soltanto di chi ama questi animali ed è solito ammirarne dal vero le vivaci e festose 
manifestazioni. La passione per l’avifauna ha sempre accompagnato Fulvia Ferragamo, soprattutto 
nei suoi soggiorni nella tenuta Torre Trappola, luogo emblematico delle straordinarie emozioni che 
la Maremma grossetana sa regalare in tutte le stagioni. Oltre ai frutti dell’osservazione diretta, nelle 
creazioni a carattere ornitologico si ritrovano frequenti richiami a oltre due secoli di tradizione 
iconografica assorbita dai grandi capolavori editoriali e dalle più popolari riviste contemporanee. 
Particolarmente evidente è la derivazione dei soggetti da The Birds of America di John James Audubon, 
ritenuto il più bel libro a stampa di ornitologia e il più costoso al mondo. Stampato a Londra tra il 1827 
e il 1838, si articola in quattro monumentali volumi che comprendono 435 tavole incise all’acquatinta 
e colorate a mano, in cui sono presenti 1065 specie raffigurate nella loro dimensione reale. La scelta di 
adottare la scala naturale è occasione per Audubon di concepire composizioni talvolta fantasiose per 
far assumere agli uccelli più grandi una postura tale da essere inscrivibile nel foglio, un problema che 
spesso ha accompagnato chi disegna un foulard ed è stato quindi felice di imitare l’invenzione grafica 
del grande ornitologo.
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Sezione 4 
Fiori

La chiave formale dei primi foulard progettati da Fulvia, adottata dal 1971 e per i vent’anni successivi, 
era rappresentata prevalentemente dall’uso di un patchwork di fiori e foglie con cui si costruivano 
molteplici motivi decorativi. Difficile indicare con precisione da dove Fulvia avesse tratto ispirazione 
per questo tipo di composizione. L’artificio può essere messo in relazione estetica con la plurisecolare 
tradizione barocca delle infiorate, che tutt’oggi si tengono in occasione della celebrazione del Corpus 
Domini in vari paesi d’Italia, ai ritratti burleschi di Giuseppe Arcimboldo nel XVI secolo, fatti di 
fiori, frutta e ortaggi, come non è da scartare l’ipotesi che Fulvia fosse stata influenzata dalle tomaie 
di alcune calzature realizzate dal padre con la tecnica patchwork, che permetteva di cucire insieme 
piccoli pezzi di pellami diversi, spesso di colore contrastante. Come elemento caratterizzante delle 
scarpe Ferragamo, è verosimile che avesse affascinato Fulvia quando, giovane imprenditrice ventenne, 
era alla ricerca di dettagli che potessero rendere uniche le stampe su seta Ferragamo.
Albertina Porro, consulente creativa di Butti e Ostinelli, la stamperia comasca che lavorava in esclusiva 
in quegli anni per Ferragamo, racconta che il suggerimento era arrivato dai film di animazione di 
grandi registi dell’Est che, dall’autunno del 1970 alla primavera del 1971, furono trasmessi in prima 
serata nel programma Mille e una sera di RAI 2. Tra questi c’erano i film di Jiří Trnka, il Walt Disney 
cecoslovacco, i cui personaggi – soprattutto quelli del Sogno di una notte di mezz’estate, film del 1959 – 
si muovevano su sfondi e con costumi formati da patchwork di frutti, fiori e foglie. 
Negli anni novanta i temi floreali sono poi diventati protagonisti di tanti stampati: fiori a mazzi su 
tralicci, intrecciati a ghirlande, in vasi, a scacchiera, a trapezi, a rombi, in cerchio e a raggiera. Un 
tripudio di verde, un’orgia botanica, con una predilezione per il grande formato dei fiori, riprodotti 
quasi a dimensione naturale.
Sono soprattutto le raccolte d’arte, naturalistiche e librarie di Firenze, la città in cui Fulvia è nata e si è 
formata, a fornirci un punto di osservazione privilegiato dal quale trarre un continuo nutrimento per 
la creatività anche di questi motivi decorativi, come prova la straordinaria collezione di piante esotiche 
in cera, presentate in deliziosi vasi della manifattura Ginori, testimonianza degli interessi naturalistici 
di Pietro Leopoldo di Lorena, tra XVIII e XIX secolo, conservate nel Museo di Storia Naturale 
(Botanica) di Firenze, nelle quali i colori, la resa dei petali e delle foglie, con le loro imperfezioni e le 
gocce di nettare sul punto di cadere sono riprodotte con una veridicità tale da illudere chi le osserva di 
trovarsi di fronte a delle piante vere. 

Sezione 5 
Look back Anouk

Il cortometraggio, opera dei due giovani registi, Rocco Gurrieri e Irene Montini, trae ispirazione 
dal mondo figurativo dei foulard creati da Fulvia Ferragamo e dai film di animazione del regista 
cecoslovacco Jiří Trnka, che con i suoi pupazzi realizzati da patchwork di fiori ha suggerito lo stile 
figurativo dei primi stampati Ferragamo. 
Una fanciulla sola in un palazzo sospeso fra cielo e mare scivola tenera nel vuoto dei giorni 
componendo in segreto mondi diversi e fantastici nei quali abbandonarsi alle proprie fantasie. Look 
Back Anouk non è solo un titolo, è un invito alla protagonista e agli spettatori a guardarsi indietro, 
riconoscersi e accogliere l’irrazionalità gentile del cristallo dell’infanzia.
È innegabile che il riferimento vada alla realtà oltre lo specchio creata da Lewis Carroll e al bosco 
incantato del Sogno di una notte di mezza estate immaginato da William Shakespeare e trasposto da 
Jiří Trnka nel 1959 in una personale e suggestiva versione. Sono i personaggi, umani e animali a 
trascinarci in questi inusuali viaggi dal gusto malinconico. Nuotano curiosi e po’ persi fra le pagine 
di strane storie, catapultati forse per errore nel sottosopra della realtà, dove riposano i sogni. Le 
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visioni e le sensazioni che tormentano Anouk, facendole presagire l’arrivo di qualcosa di misterioso 
e inconoscibile, non sono altro che messaggere e araldi in festa, trepidanti per il rito vibrante che si 
celebra fra i fiori della foresta. È proprio una forza magica quella che le si mostra senza timidezza. 
Superata la notte, silenziate le danze e spente le paure non resta che cullarsi e splendere di vita, “come 
lacrime, che piangessero per loro propria vergogna”.

Sezione 6
Animali esotici

La seta tessuta è dall’antichità supporto per raffigurazioni zoomorfe nel mondo orientale, e anche la 
nostra cultura non manca di rappresentazioni faunistiche dipinte o ricamate sulla preziosa trama. 
L’antica tradizione rivive nella straordinaria produzione animalier dei foulard Ferragamo, nella 
quale prendono vita numerose specie animali, ben identificabili e riconducibili a precise categorie 
tassonomiche, con una marcata predilezione per i felini maculati, da sempre simbolo di eleganza e 
di grazia nel movimento. Colta conoscitrice dell’iconografia scientifica e artistica dei suoi soggetti 
prediletti, che attinge dalle fonti più diverse, volumi antichi come opere d’arte ed incisioni di 
vario periodo, Fulvia combina questi preziosi riferimenti allo studio dal vero documentato dalle 
istantanee scattate nei suoi numerosi viaggi e dalla conoscenza dei servizi fotografici apparsi sulle 
riviste specializzate, che dagli anni ottanta del Novecento hanno avuto il merito di fondere la passione 
per la fotografia con l’interesse naturalistico, contribuendo in maniera significativa allo sviluppo 
dell’attenzione per gli animali e l’ambiente attraverso le immagini, negli anni precedenti alla 
diffusione di internet. Nelle sue creazioni Fulvia seleziona, rielabora e restituisce al pubblico in una 
chiave pop gli elementi delle quotidianità, dal folclore all’arte, dalla scienza alla divulgazione in un 
contesto che varia negli anni, a seconda della mano grafica del disegnatore prescelto in ogni periodo.
I soggetti raffigurati nei primi decenni sono rielaborati in mosaici floreali e composizioni eleganti, 
accompagnate dalla morbida palette dei colori che sottolinea l’atmosfera fiabesca del quadro finale. 
In seguito, tuttavia, si nota una maggior attenzione all’astrazione dell’impianto scenico e alla 
predilezione per i mantelli striati e macchiati allo scopo di illudere l’occhio, tanto da divenire 
occasione di ardita sperimentazione, che avvicina i soggetti alla compenetrazione delle forme propria 
dell’arte paradossale di Maurits Cornelis Escher.

Sezione 7 
Giovani talenti sulla Via della Seta 

In ogni mostra il Museo Salvatore Ferragamo dà spazio anche alla giovane creatività, chiamata a 
interpretare il tema dell’esposizione. Art Media Studio ha realizzato questa installazione multimediale 
che mette in scena le grafiche di cinque studenti del Liceo Artistico di Porta Romana e Sesto 
Fiorentino (Firenze), coordinati dai loro insegnanti. Il contesto da cui è partito il progetto è quello 
che collega la mostra Seta alla nascita di Storie di seta, una collezione di quattro nuove fragranze della 
maison, Giardini di Seta, Savane di Seta, Oceani di Seta e Giungle di Seta ispirate dalla storia degli 
stampati creati dall’azienda Ferragamo. Le quattro profumazioni hanno un cuore comune, un “filo di 
seta”, che permette di abbinarle tra di loro al punto di produrre ulteriori declinazioni, ognuna delle 
quali decisamente personale.
I cinque giovani hanno dato “corpo” ad ognuna delle profumazioni conferendo forma artistica, 
secondo le tecniche a loro più congeniali, a quelle emozioni che le singole essenze e il loro “mondo” di 
riferimento sono in grado di evocare. 
Pietro Pozzi ha intitolato il suo progetto Metamorfosi. Protagonista del suo lavoro è un felino mutevole 
nel manto, trasformato dalla specificità “fisica” dei quattro habitat nei quali si diversificano le 
fragranze del profumo. 
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Diego Emiliano Maranghi ha articolato il suo progetto in quattro “ambienti” evocativi delle relative 
profumazioni: Il Giardino, L’Energia dell’acqua, La Libertà ha un profumo, Rewild.
Leonardo Filippini ha utilizzato tecniche molteplici per arrivare a realizzare, Simbiosi, uno studio che 
vuole evocare la vicinanza esistente tra macro e micro universo, stimolando la memoria olfattiva che le 
quattro essenze sono in grado di suggerire. 
Marialuce Toninelli ha chiamato il suo lavoro Variazioni. Basandosi su una rigorosa idea progettuale, 
ha indagato in dettaglio i quattro ambienti e i loro evocativi colori, utilizzando varie tecniche, dai 
collage alla pittura. 
Alice Bomberini ha utilizzato prevalentemente l’acquerello nella sua opera, Natura, che riproduce in 
maniera sintetica, a tratti astratta ma sempre suggestiva e altamente poetica, i mondi naturali a cui le 
essenze si riferiscono.
Il progetto è stato elaborato in un anno particolarmente difficile, segnato dall’emergenza Covid. I 
risultati ottenuti dimostrano tuttavia come la creatività rappresenti un’ancora di salvezza. Il mondo 
della moda e tutto ciò che vi ruota intorno si nutre di fantasia creativa e ne è altresì fonte d’ispirazione. 
Persegue non solo obiettivi di bellezza, ma anche di sostenibilità e di etica, stimolando, come in questo 
caso, la passione e la ricerca nelle nuove generazioni chiamate a costruire il futuro. 

Sezione 8 
Shoes

Alla fine degli anni ottanta, nella produzione dei foulard e delle cravatte Ferragamo viene inserito un 
nuovo filone creativo a tema scarpe, dopo il successo nel 1985 della prima mostra a Palazzo Strozzi a 
Firenze su Salvatore Ferragamo e sulle sue creazioni: un progetto espositivo che negli anni a seguire 
diventa itinerante, ospitato nel 1987 dal Victoria and Albert Museum di Londra, nel 1992 dal Los Angeles 
County Museum of Art, nel 1998 dalla Sogetsu Kai Foundation a Tokyo e nel 2006 dal Museo de Bellas 
Artes a Città del Messico, e che conduce nel 1995 alla costituzione di un museo permanente a Firenze, 
dedicato alla storia Ferragamo, dentro Palazzo Spini Feroni e nel 2013 alla Fondazione Ferragamo.
Il primo foulard con questo tema è Shoes, un vero campionario delle calzature storiche più famose, a cui 
seguono Toes, Bacheca, Poster dove sono inseriti come motivi decorativi anche i manifesti pubblicitari 
di Lucio Venna per Salvatore Ferragamo del 1930. Ogni stagione un nuovo disegno ispirato alle celebri 
creazioni di Salvatore Ferragamo entra a far parte delle collezioni seta, frutto della collaborazione 
dei diversi disegnatori specializzati, di cui è composto lo studio grafico Ferragamo, sotto la direzione 
di Fulvia. I microdisegni delle cravatte traggono spunto invece dalle tomaie dei modelli di scarpe più 
famosi, come Sfera e Stella, rivisitazione dei ricami in merletto di Tavarnelle di alcuni décolleté degli 
anni trenta, o Scacco, che riprende la decorazione sulla zeppa in legno di un sandalo del 1943.
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Sezione 9  
Decadi

Il foulard, come capo estremamente duttile all’utilizzo, è centrale nel guardaroba femminile e in 
quello maschile. Può coprire la testa integralmente, diventare un turbante, essere legato al collo 
in modo classico o négligé, drappeggiato a cravatta, piegato intorno alla vita come una cintura e 
a triangolo al lato della borsa. Quando Fulvia Ferragamo inizia nel 1971 a creare i primi foulard 
con disegni personalizzati e riconoscibili, questo accessorio era già diventato un complemento 
indispensabile d’eleganza, grazie anche alla pubblicità che ne avevano fatto alcune figure iconiche 
della cultura postbellica come Audrey Hepburn, Brigitte Bardot, Jacqueline Kennedy e Grace Kelly. 
Il successo immediato dei suoi stampati conduce la maison fiorentina a declinare i disegni su seta 
in all-over per capi di abbigliamento, fluidi e seducenti. Tutti gli stilisti che dalla fine degli anni 
settanta hanno collaborato con Ferragamo, si sono divertiti a realizzare con le stampe dei foulard, 
creati da Fulvia, camicie, chemisier, completi da sera, parei, twin-set, husky in raso o nylon che hanno 
spopolato perché pratici e lussuosi. Nel 1978 le geometrie delle inziali “F” di Ferragamo presenti nel 
foulard Marelle e Pied Poule, sono ritenute le più adatte a capi di abbigliamento classico e borghese. 
Negli anni ottanta i celebri disegni con animali esotici divengono fodere di giacche e trench. Nel 
decennio successivo i foulard ispirati alle scarpe storiche Ferragamo, sono diventati popolari grazie alle 
mostre itineranti, dando vita a capi sportivi e spiritosi; nel duemila predominano le stampe floreali 
impiegate per abiti, pantaloni di foggia romantica e orientaleggiante. Gancini, il disegno che descrive 
la chiusura iconica delle borse Ferragamo, per effetto della rinnovata passione per la logomania 
diventa il motivo dominante di camicie, trench, pantaloni, abiti nelle collezioni più recenti. Nessun 
motivo tematico è stato tralasciato per definire questo mondo di seta, che viene raccontato come nelle 
scene di una pièce teatrale, riproducendo pose e ambientazioni di ogni decade.

Altre sedi
Biblioteca Nazionale Centrale di Firenze

In un battito d’ali. Dalla natura alla biblioteca dei Granduchi di Toscana
A cura di Simona Mammana e Stefania Ricci

19 febbraio - 16 aprile 2022

La Biblioteca Palatina, costituita dai granduchi Asburgo Lorena a Palazzo Pitti a partire dal 1771 e fino 
alla unità d’Italia, è una raccolta libraria di altissima qualità e straordinario pregio, che rappresenta oggi 
parte del cuore storico della Biblioteca Nazionale Centrale di Firenze. Specchio di interessi molto ampi, 
universalistica per aree di acquisizione, la collezione palatina testimonia le passioni e gli interessi dei 
granduchi lorenesi nel secolo in cui la dinastia resse il Granducato di Toscana (1737-1859) e comprende al 
suo interno anche un importante segmento d’ambito naturalistico, emanazione degli interessi scientifici 
dei sovrani. In esso la flora e la fauna trovano illustrazione visiva in un ricco ventaglio di esperienze 
figurative. Una sorta di raffinata biblioteca del naturalista all’interno di una raccolta più articolata, un 
affascinante museo di carta che condensa quanto di più significativo l’illustrazione scientifica del tempo 
abbia prodotto e che per questo può oggi riassumere quasi interamente le origini di alcuni itinerari 
illustrativi. Il percorso espositivo In un battito d’ali. Dalla natura alla biblioteca dei Granduchi di Toscana 
seleziona dalla raccolta palatina alcuni capolavori dell’illustrazione di volatili e farfalle, documentando 
lo sviluppo cronologico del genere, affiancandoli con alcuni foulard ideati da Fulvia Ferragamo, nella 
suggestione di un dialogo fondato sull’ispirazione diretta o la derivazione comunque riconoscibile. Dalle 
pagine dei preziosi volumi palatini di volatili opera di autori quali, tra i molti presenti, Albin, Catesby, 
Edwards, Manetti, Buffon, Lesson, Levaillant, fino a John Gould e dai repertori di farfalle di Moses 
Harris, Ernst e Donovan, le immagini si sprigionano con potenza, portando con sé la suggestione e la 
vitalità dei modelli di una tradizione che nelle collezioni della Biblioteca Nazionale Centrale di Firenze 
ha un'elevata testimonianza.​
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CURRICULUM E BIOGRAFIE

Stefania Ricci
Laureata in Lettere con indirizzo in Storia dell’Arte presso l’Università di Firenze, nel 1984 inizia a 
collaborare con la Galleria del Costume di Palazzo Pitti e con Pitti Immagine, curando la realizzazione 
di alcune mostre e cataloghi come La Sala Bianca: nascita della moda italiana (Electa) nel 1992, e nel 
1996, in occasione della Biennale d’Arte e Moda a Firenze, della mostra Emilio Pucci (Skira).
Nel 1985 cura la prima mostra retrospettiva su Salvatore Ferragamo a Palazzo Strozzi a Firenze e le sue 
diverse tappe al Victoria and Albert Museum di Londra (1987), al Los Angeles County Museum (1992), 
alla Sogetsu Kai Foundation a Tokyo (1998) e al Museo de Bellas Artes di Città del Messico (2006) 
iniziando a organizzare l’archivio dell’azienda. Dal 1995 è direttore del Museo Salvatore Ferragamo 
e responsabile degli eventi culturali nel mondo; da allora ha curato tutte le mostre organizzate dal 
museo e i relativi cataloghi, tra cui si ricordano Audrey Hepburn. Una donna, lo stile (Leonardo Arte, 
1999), Evolving Legend Salvatore Ferragamo 1928-2008 (Skira, 2008), Greta Garbo. Il mistero dello stile 
(Skira, 2010), Marilyn (Skira, 2012), Il calzolaio prodigioso (Skira, 2013), Equilibrium (Skira, 2014), Un 
Palazzo e la Città (Skira, 2015), Tra Arte e Moda (Mandragora, 2016), 1927 Il Ritorno in Italia (Skira, 
2017), L’Italia a Hollywood (Skira, 2018), Sustainable Thinking (Electa, 2019). Nel 2019 è stata nominata 
membro della Commissione di studio per l’individuazione di politiche pubbliche per la tutela, 
conservazione, valorizzazione e fruizione della moda italiana come patrimonio culturale.
Dal 2013 è direttore della Fondazione Ferragamo.

Judith Clark
Judith Clark è una curatrice e fashion exhibition maker. È Professor of Fashion and Museology 
all’University of the Arts London e Co-Direttore presso il Research Centre for Fashion Curation. Clark 
ha inaugurato la prima galleria sperimentale di moda (1997-2002). Da allora ha curato importanti 
mostre presso Victoria and Albert Museum di Londra; ModeMuseum, Anversa; Boijmans van 
Beuningen, Rotterdam; Palazzo Pitti, Firenze; Palais de Tokyo, Parigi; Simone Handbag Museum, 
Seoul; La Galerie, Louis Vuitton, Parigi e Museo Cristóbal Balenciaga, Getaria. L’anno scorso Clark 
ha curato e progettato Lanvin 130 alla Fosun Foundation di Shanghai; e nel 2020 ha progettato 
l'allestimento di Memos: On Fashion in this Millennium, al Museo Poldi Pezzoli di Milano a cura di 
Maria Luisa Frisa. Clark gestisce uno studio multidisciplinare internazionale e uno spazio di progetto 
sperimentale a Londra.

Sun Yuan & Peng Yu 
Sun Yuan nasce nel 1972 a Pechino. Peng Yu nasce nel 1974 a Heilongjiang, in Cina. Si formano 
negli stessi anni presso la Central Academy of Fine Arts di Pechino, città dove tuttora vivono e 
lavorano. Numerose le istituzioni pubbliche e private dove hanno esposto: 5° Biennale di Lione 
(2000); Triennale di Yokohama (2001); 1° Triennale di Guangzhou (2002); Today Art Museum, 
Pechino (2003); MAC Museo d’arte contemporanea, Lione (2004); Biennale di Kwangju (2004); 
MuHKA: Museo d’arte contemporanea, Anversa (2004); Kunstmuseum di Berna (2005); 51° Biennale 
di Venezia (2005); Biennale Liverpool (2006); 2° Biennale di Mosca (2007); Kunsthaus di Graz (2007); 
Galleria Continua, San Gimignano/Beijing/Les Moulins/Habana (2008, 2009, 2011); The Saatchi 
Gallery, Londra (2008); The National Art Center, Tokyo (2008); Ullens Center for Contemporary 
Art - UCCA, Pechino (2009); 2° Biennale di Mosca (2009); Triennale di Aichi, Nagoya (2010); 
Biennale di Sydney (2010); Para\Site Art Space, Hong Kong (2011); The Pace Gallery, Pechino 
(2011); dOCUMENTA (13), Kassel (2012); Contemporary Art Center di Taipei (2012); Hayward Gallery, 
Londra (2012); PinchukArtCentre, Kiev (2013); Uferhallen, Berlino (2014); Qatar Museums (QMA), 
Doha (2016); Guggenheim Museum, New York (2016); 11° Biennale di Shanghai (2016); DMA 
Daejeon Museum of Art, Daejeon (2017); Guggenheim Museum, Bilbao (2018); May You Live in 
Interesting Times, 58° Biennale di Venezia (2019).
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Galleria Continua 
Galleria Continua ha aperto a San Gimignano nel 1990, su iniziativa di tre amici: Mario Cristiani, 
Lorenzo Fiaschi e Maurizio Rigillo. Trovando sede negli spazi di un ex cinema, Galleria Continua si è 
affermata e ha prosperato in una posizione del tutto inaspettata, lontano dalle grandi città e dai centri 
urbani ultramoderni, in un borgo - San Gimignano - ricco di storia, senza tempo. Questa scelta del 
luogo ha permesso di sviluppare nuove forme di dialogo e simbiosi tra geografie inaspettate: rurali e 
industriali, locali e globali, arte del passato e arte di oggi, artisti famosi e emergenti. Rimanendo fedele 
a uno spirito di evoluzione perpetua e impegnato a interessare il più vasto pubblico possibile nell’arte 
contemporanea, nel corso di quasi un trentennio Galleria Continua ha costruito una forte identità 
attraverso i suoi legami e le sue esperienze. Questa identità è fondata su due valori: generosità e altru-
ismo, che si trovano al centro di tutti i rapporti con gli artisti, il pubblico in generale e il suo sviluppo 
nel suo complesso. Galleria Continua è stata la prima galleria straniera con un programma interna-
zionale ad aprire in Cina nel 2004 e tre anni dopo, nel 2007, ha inaugurato un nuovo sito particolare 
per le creazioni di grandi dimensioni - Les Moulins - nella campagna parigina. Nel 2015 la galleria 
ha intrapreso nuovi percorsi, aprendo uno spazio a L’Avana, a Cuba, dedicato a progetti culturali volti 
a superare ogni frontiera. Galleria Continua è un desiderio di continuità tra i secoli, l’aspirazione ad 
avere una parte nella scrittura della storia del presente, una storia sensibile alle pratiche creative con-
temporanee e che custodisce il legame tra passato e futuro, e tra individui e geografie diverse e inusua-
li. Nel 2020, anno in cui ricorrono i trenta anni di attività, ha inaugurato una nuova sede espositiva 
a Roma, all’interno del The St. Regis Rome e una in Brasile, Galleria Continua São Paulo, all’interno 
del complesso sportivo di Pacaembu. Nel gennaio 2021 è stato inaugurato un nuovo spazio espositivo a 
Parigi, nel quartiere Le Marais.

Irene Montini e Rocco Gurrieri
Irene Montini e Rocco Gurrieri sono un duo di artisti italiani che lavorano insieme dal 2017 
realizzando progetti fotografici, film, editoriali, video arte e animazioni sperimentali. Sono stati 
pubblicati e hanno realizzato pubblicità per “Vice”, “I-d”, “Schön!”, “La Repubblica”, “Art Tribune”, 
“La Nazione”, “Contributor”, “Dazed Beauty”, “Sleek”, “Infringe”, “Pap”, “WRPD”, Luisa via Roma, 
Nike, Reebok. Nel 2019 dirigono il documentario Sustainable Thinking per il Museo Salvatore 
Ferragamo e realizzano gli scatti per il catalogo della mostra omonima. Nel 2020 è inaugurata Incanto, 
la loro prima mostra personale presso il Museo Novecento di Firenze. Il fascino per il mistero si 
conferma la forza che muove la loro ispirazione, un viaggio trasversale fra arte e moda alla continua 
ricerca di un cupo splendore.

Art Media Studio
Le opere di Art Media Studio hanno contribuito a rivoluzionare il mondo dell’allestimento nei luoghi 
della cultura. Dall’arte museale all’edutainment, alla moda al retail grazie ad un processo creativo 
decisamente pop che calibra avanguardie tecnologiche con una conoscenza autentica della storia 
dell’arte. È il lavoro di Vincenzo Capalbo e Marilena Bertozzi, architetti creativi, video artisti e anime 
di Art Media Studio che dal centro storico di Firenze dove fa base lo Studio ha sedotto un pubblico 
trasversale, ricevendo l’attenzione della critica internazionale, dal Primo Premio Immagine Video 
Istituzionale (Milano), alla migliore sceneggiatura alla rassegna Internazionale di Film Documentari 
sull’Arte (BrixenArt Film Festival di Bressanone), fino a conquistare il podio di prestigiosi concorsi, 
finalisti come all'ultimo Art Doc Festival del Festival del Cinema di Roma e vincitori del primo premio 
del Festival of Audiovisual International Multimedia Patrimony nella categoria Creative exhibition 
installations.
Una storia in divenire capace di emancipare il linguaggio multimediale degli anni novanta a 
scenografia immersiva di pioneristici progetti video ad alto tasso di creatività. Opere che sono 
entrate a buon diritto nei principali musei d’Italia e del mondo – dalle Gallerie degli Uffizi, Firenze 
alla Galleria dell’Accademia, Firenze, dal Expressions Whirinaki Arts & Entertainment Centre di 
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Wellington alla Galleria Nazionale di Arte Moderna e Contemporanea di Roma, dal Landesmuseum 
di Hannover all’OCT Creative Exhibition Center di Shenzhen e tanti altri importanti musei. Non solo, 
ma anche grazie alla collaborazione con artisti contemporanei, storici e critici d’arte le opere di Art 
Media Studio sono entrate a far parte di collezioni permanenti rivoluzionando così i più tradizionali 
codici dell’allestimento museale.
Art Media Studio ha già collaborato con il Museo Salvatore Ferragamo in precedenti mostre.
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