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L’arte 
del corpo

Resta
in ascolto

Sotto la
maschera
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La MOSTRA Costume Art indaga 

il CORPO e i mille modi in cui, nella 

Storia, è stato VESTITO, spogliato, 

manipolato. E oggi cinque ARTISTE 

aggiungono il loro personale e 

sfaccettato punto di vista estetico.

La COLLEZIONE fotografica di 

ETTORE MOLINARIO a Milano 

svela contrasti, identità e ricerca 

di sé, tramite RITRATTI che ora, 

in occasione della Design Week, 

vivono in un CORTO immersivo.

Nel segno della mistica Ildegarda 

di Bingen, il PADIGLIONE del 

Vaticano alla BIENNALE di Venezia 

propone un percorso che fonde 

arte, spiritualità e MUSICA. Ce lo 

racconta uno dei suoi curatori.

La moda e l’arte, i corpi e il design, la musica e lo spirito: questa primavera 
è un’esplosione di incontri, identità, appuntamenti. Dal Met Gala alla Design 
Week e alla Biennale, la nostra ispirazione si moltiplica. Come la cover star 
Mariacarla Boscono, che per noi abbraccia tutte le sue moltitudini.
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Slip dress, completi in SETA, 

trasparenze in organza: lo STILE 

romantico e girlish della notte 

post-Gala si svela, alle prime luci 

dell’alba, in un guardaroba eclettico 

ispirato al BOUDOIR.

Unica e molteplice, MARIACARLA 

BOSCONO. Abiti in georgette 

di seta, plissettati a mano e 

drappeggiati su strutture in tulle 

arricciato DIOR HAUTE COUTURE. 

Foto di CARLIJN JACOBS.

Le nuove GALLERIE del Costume 

Institute al Met di New York danno 

finalmente una location definitiva 

al dialogo tra ARTE e moda. Così 

come le OPERE del passato si 

rispecchiano in CAPI senza tempo.
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Nel 1978 Freddie Mercury scriveva la canzone Don’t Stop Me Now, un inno alla libertà personale e alla voglia di vivere quasi 

frenetica che questo mese abbiamo scelto come headline perché ben “riassume” la storia di copertina, nonché lo spirito di 

Mariacarla Boscono. Quando la fotografa Carlijn Jacobs e lo stylist Imruh Asha mi hanno parlato del concept ho subito 

pensato che l’interprete perfetta sarebbe stata la top italiana, con cui personalmente mi diverto sempre moltissimo (l’ultima 

avventura insieme alla cerimonia delle Olimpiadi a San Siro è finita con 30 hot dog distribuiti all’intero parterre). Un’idea 

semplice: scattare tutte le immagini con la fotocamera su un treppiede, mantenendo la medesima inquadratura, mentre 

la persona appare più volte nella stessa scena con un gesto diverso o una variazione sottile dell’outfit. Ogni presenza è 

simile, ma mai identica. L’immagine diventa uno spazio in cui il tempo si comprime e l’identità si frammenta, rivelandone 

la natura fluida, frenetica, «senza un attimo di pace» – come mi ha fatto notare Raffaele Panizza che per noi ha intervistato 

Mariacarla, reduce da un trasloco eppure già in Giappone per un viaggio con la famiglia. Molte vite in una. Così tante da 

sembrare piccole nella grandezza dell’esistenza. «Io voglio soltanto fare il mio, che poi è fare la modella», spiega lei. «Perché 

ho imparato che essere così piccola può essere una cosa molto grande». Altrettanto grande, anzi grandiosa è l’adrenalina 

che porta questo inizio di primavera, complici i molti, forse troppi appuntamenti che si prospettano – a partire da quelli del 

Salone del Mobile (e gli scatti di Mariacarla potrebbero diventare il meme del nostro disperato tentativo di essere ovunque 

nei giorni della Design Week). Subito dopo arriva il Met Gala, preceduto dall’uscita del film Il diavolo veste Prada 2 (e a 

proposito di sdoppiamenti, vi proponiamo nelle prossime pagine l’imperdibile conversazione tra Anna Wintour e Meryl 

Streep, questo mese sulla copertina di Vogue US). Segnate poi in agenda anche il 25 aprile: vi aspettiamo dalle 11 alle 20 

presso le Officine LùBar per l’edizione italiana del Vogue Vintage Market – una full immersion di shopping solidale insieme 

alla redazione e ovviamente a lei, Mariacarla, co-host di questa edizione anche perché autentica “vintage lover”. «Durante 

i miei viaggi», dice, «ho sempre comprato qualcosa che potessi portare con me come ricordo culturale ed emotivo, al di 

là dello shopping in sé. Spesso mi ritrovo a comprare abiti o altri oggetti d’istinto, senza nemmeno indossarli, solo per far 

entrare nella mia vita la storia peculiare e preziosa di quell’oggetto». Tra le mie crush, ecco due spoiler di ciò che potrete 

trovare al Vogue Vintage Market: lo splendido abito di Prada indossato da Benedetta Porcaroli alla cerimonia di chiusura 

delle Olimpiadi Invernali e la giacca di pelle con occhi Bag Bugs di Fendi donata da Francesco Vezzoli. Infine, maggio è il 

mese dell’opening della Biennale di Venezia: tra i must-see vi proponiamo le visioni indigene di Sara Flores, che visiterà 

la città lagunare per la prima volta in rappresentanza del Perù; l’immersione emotiva e musicale proposta da Hans Ulrich 

Obrist e Ben Vickers per il Padiglione della Santa Sede, che invita a fermarsi per entrare in una dimensione interiore; 

infine il Padiglione Italia, curato da Cecilia Canziani, che presenta l’artista Chiara Camoni con l’obiettivo di «immaginare 

un mondo in costruzione, ascoltare il bisogno di ripensare nuovi mondi». Molti in uno: come è Mariacarla, come è questo 

numero di Vogue, e come siamo un po’ tutti noi in questa frenetica primavera. L 
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Mariacarla Boscono, co-host della nuova 

edizione del Vogue Vintage Market a Milano il 

25 aprile, in un ritratto di Antonio De Masi.
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Il “making of” del PADIGLIONE 
ITALIA alla Biennale di Venezia 
ce lo raccontano, in esclusiva, 
CECILIA CANZIANI e CHIARA 
CAMONI, curatrice e artista 
della MOSTRA intitolata, 
programmaticamente,  
Con te con tutto.
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ll’inizio di una conversazione pubblica, un 

paio di anni fa, l’artista Chiara Camoni e 

la curatrice Cecilia Canziani, sorridendo, 

si sono dichiarate migliori amiche. Stava-

no già mettendo a fuoco di partecipare alla 

selezione per il Padiglione Italia alla Bien-

nale Arte 2026, un progetto al quale «siamo 

arrivate insieme, direi, era un’idea che ac-

carezzavamo da un po’», spiega l’artista, ri-

cordando che «le ultime mostre che ho te-

nuto in spazi museali ci hanno permesso di 

vedere il mio lavoro in contesti non troppo 

distanti dalle dimensioni delle due Tese: ci 

siamo sentite pronte». Anche Canziani rie-

voca un appuntamento, proprio a Venezia: 

«Siamo andate insieme a rivedere il Padi-

glione nel novembre 2024 e, lì, camminan-

do, abbiamo capito che lo potevamo fare». 

La sensazione che si diffonde nello storico 

Palazzo Lezze Michiel dove le incontriamo 

è di grande energia e fermento, «proprio di 

gioia intorno», dice Camoni. «C’è una co-

munità artistica che sta sentendo con noi 

tutto questo, che ci sogna, ci scrive, si sen-

te rappresentata dal progetto». Ci sono as-

sistenti, colleghe, fotografe e qualcuno che 

prepara il pranzo in una cucina lontana da 

cui ci arrivano voci e profumi. Sono tutte a 

Venezia da qualche settimana per allesti-

re, ogni giornata è diversa, ma Camoni rac-

conta che la sua inizia sempre con una sve-

glia prestissimo e «un momento solo mio, 

di grande lucidità, pulito, dove i pensieri 

vanno. Metto a punto il programma e sen-

to delle cose, che confluiscono nel proces-

so creativo. Una sospensione iniziale, prima 

che la casa si svegli o che qualcuno arrivi. 

Poi comincia il lavoro, che scorre fino al po-

meriggio in un flusso molto forte». Un si-

lenzio prezioso mentre il resto della giorna-

ta è pieno di parole dette e ascoltate, di fare 

e pensare insieme. Anche Canziani raccon-

ta che il suo rituale, questa volta, «è stato 

anticipare l’arrivo di tutti, passeggiare den-

tro le Tese, stare un po’ da sola ad ascolta-

re lo spazio, pensare e immaginare le ope-

re allestite». 

Con te con tutto è una dichiarazione di 

apertura verso l’altro, di meraviglia e incan-

to per le persone e il mondo intero. Con te 

con tutto è tempo lento ed elastico: il passa-

to è chiaro e presente ma qui si rilancia una 

proposta per il futuro. Camoni e Canziani 

si conoscono da oltre quindici anni e han-

no lavorato insieme in moltissime occasio-

ni. La curatrice ricorda una mostra di dieci 

anni fa presso Nomas Foundation a Roma, 

un progetto condotto insieme a Ilaria Gian-

ni, occasione per iniziare a entrare dentro la 

pratica di Camoni e adottare il suo sguardo, 

tentare di trasporlo nella curatela. «C’è una 

parte di Cecilia nel mio lavoro e una parte 

di me nel suo pensiero», riflette Camoni e 

similmente Canziani dichiara di aver impa-

rato a «vedere il mondo» nei lavori dell’ar-

tista e amica. Un intreccio continuo, un’al-

leanza sincera e affettuosa, una relazione 

basata su piena fiducia reciproca.

Le opere esposte qui si dividono equa-

mente tra nuove produzioni e lavori già 

esistenti, riuniti e riallestiti secondo una 

pratica combinatoria di riutilizzo e rise-

mantizzazione cara all’artista. Saranno fat-

te di argilla, rifinite con arbusti, conchiglie, 

pietre ma anche frammenti di plastica tro-

vati nei dintorni dello studio, secondo un’e-

ducata capacità di vedere la bellezza an-

che «lì dove a un primo sguardo non c’è», 

racconta Canziani. «Alcune colonne han-

no tra le mani rifiuti tirati fuori dal mare, 
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sono belli anche quelli. Dobbiamo impara-
re ad avere cura pure degli stravolgimen-
ti che imponiamo al mondo», conclude. Le 
due Tese delle Vergini che ospitano il Pa-
diglione Italia all’Arsenale saranno allesti-
te secondo temperature e moti opposti, uno 
verticale e uno orizzontale. L’arrivo segna 
l’incontro con la statuaria classica, alta, se-
guita dalla generosità dell’enorme installa-
zione bassa, uno svuotamento dello spazio 
con le opere che riaffiorano, come nascen-
do dalla terra, completate dalla «punteg-
giatura» di altre opere ancora. «La sugge-
stione è quella di immaginare un mondo in 
costruzione, ascoltare il bisogno di ripen-
sare nuovi mondi», spiega Canziani. La se-
conda Tesa, dunque, esprime la vocazione 
all’orizzontalità che artista e curatrice con-
dividono, l’amore per un piano, come il ta-
volo. «Ho sempre visto Chiara allo stesso 
tavolo», racconta Canziani. «All’epoca era 
il tavolo della cucina, che quando c’era da 
mangiare si liberava. I tavoli mi piacciono 
molto, sono luoghi di lavoro, di concentra-
zione, ma anche di comunità. È un micro-
spazio, anche il mio spazio, l’ambiente del 
mio lavoro, della scrittura». Invece, la prima 
Tesa è un bosco di figure, di statue, ricorda 
Camoni che «i templi erano alberi poi sono 
diventate colonne e poi corpi». Lei modella 

le sculture dal basso verso l’alto, prendendo 
a misura il suo corpo, così tutte le opere che 
troveremo sono in scala umana. Qui la mo-
numentalità non è espressa dal gigantismo 
ma dall’intensità della presenza, «dall’inci-
sività e dalla reiterazione» puntualizza Ca-
moni, «concetti estremamente femminili», 
cui la curatrice fa eco sottolineando un al-
tro aspetto femminile del suo lavoro, meno 
esplicito a prima vista. «Il magico delle ope-
re di Chiara include anche il mostruoso, un 
sentimento più selvatico, potente, anche 
pauroso. Noi donne l’abbiamo sempre in-
carnato questo doppio, no?».

Se l’opera di Camoni, a partire da un 
germinale lavoro condotto a quattro mani 
con sua nonna quasi vent’anni fa, si radica 
profondamente in una pratica comunitaria 
e partecipata, Canziani sceglie di adotta-
re una simile postura nella curatela, facen-
do spazio ad altre voci. In questa visione ri-
entra Dialoghi, contributo di Lucia Aspesi 
e Fiammetta Griccioli (curatrici della mo-
stra dell’artista presso il Pirelli HangarBi-
cocca nel 2024), le quali sono state invitate 
a scegliere e collocare altre opere intorno, 
sopra, accanto alle sculture di Camoni. Tra 
i tanti e le tante, troviamo Medardo Rosso, 
Marisa Merz, Felice Casorati e Luca Berto-
lo, ma anche un’anfora dell’VIII secolo a.C., 

un dipinto di Franco Corradini (professore 
di Camoni al tempo del liceo) e due produ-
zioni commissionate: la performance Canti 

fossili di Annamaria Aimone e Che cosa re-

sta, un film in cui Alice Rohrwacher monta 
e rielabora spunti dal girato de La chimera 
(2023). «È una parte che racconta e ridistri-
buisce quello che ha formato Camoni come 
artista, lo studio in Italia e la frequentazio-
ne dei musei. Arturo Martini è per esem-
pio un altro amore che abbiamo in comu-
ne, quando vedo una sua opera la fotografo 
e la mando a Chiara, sempre!», rivela Can-
ziani, mentre Camoni riflette che «non c’era 
un progetto preciso di presentare un Padi-
glione così corale ma è stato il lavoro stes-
so, spontaneamente, a portarci in questa 
direzione di apertura e collettività». Mo-
dellare una scultura pensando che terrà in 
mano due coppe di Fausto Melotti è uno dei 
primi gesti da lei proposti, creando un ine-
dito rapporto tra le opere. «Cosa succede 
quando le sculture si guardano tra loro?», 
si chiede Camoni. Lo scopriremo a Venezia 
dal 9 maggio al 22 novembre. N

DI IRENE CARAVITA

Dall’alto, in senso antiorario. Due momenti 
della preparazione della mostra Con te 

con tutto, Padiglione Italia alla Biennale 
di Venezia 2026. Materiali per le opere di 
Chiara Camoni nel suo studio in Toscana, 
chiamato Centro di Sperimentazione. 
Nella pagina accanto. Cecilia Canziani 

e Chiara Camoni, ritratte da Matteo de 
Mayda all’interno di Palazzo Lezze Michiel 
a Venezia. Entrambe indossano look Zegna. 
In apertura. Colonna (Bellissima), 2025, work 
in progress nello studio di Chiara Camoni.
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Cosa resta della visita a un MUSEO? 
Le foto accumulate nella GALLERY del 
telefono. Che spesso dimentichiamo 
senza averle capite. Perché, in fondo, 
basta POSSEDERLE in digitale.

n bambino biondo con una blusa azzurra a 
gambe incrociate su un campo di marghe-
rite. È l’ultimo quadro nella galleria del mio 
telefono. Lì per lì – cioè al Louvre di Abu 
Dhabi, pochi mesi fa – mi aveva molto col-
pito, ma adesso non ricordo né titolo né au-
tore e neanche cosa stessi pensando men-
tre lo fotografavo. L’unica cosa certa è che in 
quel museo ho scattato ventisei foto ad al-
trettante opere, attraversando le sale di cor-
sa. Stessa storia al MoMA di New York: ho 
in galleria oltre 40 foto, l’ultima a un quadro 
raffigurante due auto che precipitano da un 
cavalcavia. È bellissimo, ma chi l’ha dipinto? 
Come si intitola? In che corrente si colloca?
 Non lo so. E non lo so perché le opere 
d’arte, ormai, non importa tanto osservar-
le e conoscerle quanto dimostrare di averle 
viste. Ogni mia tappa a una mostra o a una 
pinacoteca segue involontariamente que-
sta logica: entro con la smania di vedere dei 
quadri famosi, li cerco – senza alcun piace-
re, anzi con fretta – e nel frattempo creo un 
archivio fotografico delle cose che trovo più 
attraenti, ripromettendomi di riguardarle in 
seguito. Poi però non lo faccio.
 Il risultato? La galleria del mio cellulare è 
un museo meraviglioso in cui non entro mai. 
Ne L’animale morente, introducendo la copro-
tagonista, Philip Roth scrive: «Consuela è la 
ragazza che trova affascinanti gli impres-
sionisti, ma il Picasso cubista deve guardar-
lo bene, aguzzando gli occhi […] e mettendo-
cela tutta per cogliere l’idea». Atteggiamenti 
di un mondo scomparso. Oggi, quel tipo di 
contemplazione non esiste quasi più, e da-
vanti a un Picasso emblematico si trovano 
soprattutto barriere di iPhone che lo ripro-
ducono decine di volte (altra forma di cu-
bismo, accidentale). Noi Consuele del 2026  
abbiamo desideri diversi: non tanto com-
prenderlo, Picasso, quanto memorizzarlo, 
condividerlo e illuderci così di possederlo. 

Ma si può possedere qualcosa che non si co-
nosce? Che non ci si sforza di capire?
 Alla fine è stato il mio cellulare, di sua 
iniziativa, a informarmi che il quadro col 
bimbo biondo è Ritratto di Werner Miller, di-
pinto nel 1899 da Ferdinand Hodler. Io mi 
sono limitato a cliccare sulla foto, tanto ba-
stava per farsi una cultura. Ma sull’altro, 
quello delle due auto, non ho intenzione di 
informarmi, non così. Voglio sviluppare il 

rimpianto di essere stato superficiale, il ri-
morso di aver amato e poi perduto, l’esigen-
za di discuterne con qualcuno. Quindi, se 
fra di voi, là fuori, c’è un lettore o una lettri-
ce che ha capito di che quadro sto parlan-
do, mi scriva. Altrimenti mi arrenderò all’i-
dea che se mai dovessi morire di sindrome 
di Stendhal, come ho sempre sognato, mi ri-
troveranno con il cellulare in mano –  rigo-
rosamente senza flash. N
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DI NICOLA H. COSENTINO

Dettagli di diverse opere conservate al 
Rijksmuseum di Amsterdam.
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I suoi DISEGNI geometrici 
(che hanno stregato 
anche la moda) sono 
espressione di una 
CULTURA millenaria, 
trasmessa da donna a 
donna in AMAZZONIA. 
Il loro significato? Ce lo 
spiega SARA FLORES, 
prima artista INDIGENA 
del Padiglione del Perù alla 
Biennale di VENEZIA. 

Sara Flores e, sullo sfondo, una stoffa con i 

motivi “kené” che l’artista amazzonica sviluppa 

nelle sue opere. Flores è rappresentata 

internazionalmente dalla galleria White Cube 

e dal Shipibo Conibo Center. 
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DI FEDERICO CHIARA 

er la prima volta nella storia un’artista in-
digena, Sara Flores – 76 anni, appartenen-
te alla minoranza Shipibo-Konibo dell’A-
mazzonia –, quest’anno rappresenta il Perù 
alla più importante manifestazione artisti-
ca del mondo, la Biennale di Venezia. E non 
è cosa da poco. Anzi. È un messaggio for-
te: in pratica, l’arte sta dicendo alla politica 
e alla società contemporanee, ossessiona-
te dall’avidità di una crescita indiscriminata, 
che bisogna imparare da minoranze minac-
ciate, capaci di sviluppare una cultura in ar-
monia con la natura, con la spiritualità, con 
la memoria ancestrale. Un messaggio anco-
ra più forte se pensiamo che a trasmetter-
lo è una voce femminile, esponente illustre 
di una tradizione millenaria matrilineare – 
quella del “kené”, geometrico sistema di di-
segni astratti che crea veri e propri “portali” 
di interconnessione tra esseri umani e non 
umani, intesi come parti di un unico e mul-
tiforme organismo vivente.

Curata da Issela Ccoyllo e Matteo Nor-
zi, la personale Sara Flores. D’altri mondi (vi-
sitabile dal 9 maggio al 22 novembre) riuni-
sce nuove pitture di grande formato su tela 
di cotone selvatico; sculture a forma di zan-
zariera realizzate nello stesso materiale di-
pinto a mano, Senza Titolo (I disegni arrivano 

in sogno); e il suo film d’esordio del 2025, Non 

Nete (Una bandiera per la nazione Shipibo), che 
ritrae una bandiera dipinta a mano, mossa 
dal vento di una dolce melodia. «La musica 
introduce una dimensione sinestetica nella 
mostra», spiega Norzi, italiano trapiantato a 
New York dove ha fondato il Shipibo Coni-
bo Center, che rappresenta artisti, attivisti 
e medici tradizionali. «Quella che i visitato-
ri ascolteranno a Venezia è la registrazione 
di uno sciamano che trasmette le sue buone 
intenzioni attraverso il soffio in una botti-
glia di ayahuasca all’alba di un viaggio verso 
altri mondi e, in parallelo, all’inizio del viag-

gio per l’autodeterminazione della Nazio-
ne indigena». Norzi ne è convinto: «Il lavo-
ro di Sara Flores, iniziato all’età di 14 anni, è 
oggi diventato arte contemporanea non per 
adattamento alle mode, ma perché il mon-
do sta cambiando a causa di crisi climatiche 
e politiche. Le idee indigene – basate sul-
la reciprocità e su un’ecologia spirituale che 
include piante, fiumi, terra e animali – of-
frono una speranza per il futuro. Inoltre le 
culture matriarcali e le idee femminili di so-
vranità territoriale si contrappongono all’i-
dea maschile di conquista, promuovendo si-
stemi di connessione basati sull’acqua e sui 
flussi, anziché su linee divisorie».

Per quanto, come spiega Norzi, la pra-
tica di Flores non sia “moda”, di sicuro in-
carna lo Zeitgeist. Non è un caso, dunque, 
che la maison Dior si sia accorta di lei e le 
abbia affidato l’interpretazione di una bor-
sa Lady Dior. «Come artista tessile ho sem-
pre amato le stoffe e i pigmenti», esordisce 
Flores. «Per tutta la vita ho cucito vestiti per 
me e le mie figlie ma non conoscevo il mar-
chio Dior prima dell’invito a visitare la sede 
a Parigi». In quell’occasione, è rimasta col-
pita dall’attenzione ai dettagli e dalla preci-
sione dell’esecuzione, valori che le sono cari. 
«La qualità della manifattura è ciò che mi 
ha resa entusiasta di intraprendere questa 
collaborazione. Nella mia reinterpretazione 
della borsa ho scelto di sostituire i motivi 
emblematici della marca con i miei disegni 
“kené”». Secondo la leggenda, tali disegni fu-
rono rivelati alle donne Shipibo “quando i 
cieli erano così vicini alla terra che basta-
va alzare la mano per sfiorarli, gli animali 
parlavano come gli esseri umani e gli uomi-
ni potevano trasformarsi in animali a loro 
piacimento”. «La nostra storia tramandata 
oralmente attribuisce questa conoscenza a 
Ronín, serpente cosmico, sovrana delle ac-
que, madre di tutte le madri e creatrice lu-
nare del mondo dopo il Diluvio primordiale 
– la cui pelle contiene tutti i disegni possibi-
li. È lei l’ispirazione alla base di questra pra-
tica», confida Sara Flores, che nel 1976 ha 
co-fondato la prima cooperativa di artiste 
donne della sua comunità, Maroti Shobo, 
anticipando iniziative che oggi sono «parte 

integrante della nostra visione per un futuro 
indigeno autonomo e sostenibile». 

Sara Flores, il cui cognome significa 
“fiori” – ossia la prima forma di “decorazio-
ne” in Natura –, ci rivela eccezionalmente 
un’altra storia poco conosciuta: «Noi Shipi-
bo-Konibo abbiamo un nome spagnolo, ma 
anche dei “nomi veri”, risalenti a prima della 
colonizzazione. I “nomi veri” sono riservati 
o usati all’interno della famiglia. Ci vengono 
attribuiti in diverse circostanze: dai nonni, 
in memoria di un’antenata considerata abi-
le, dedita o forte, affinché crescendo pos-
siamo condividere alcune di quelle stesse 
qualità; oppure dalla levatrice nel momen-
to in cui viene tagliato il cordone ombelica-
le del neonato. A volte vengono dati nel con-
testo del rito di passaggio alla pubertà; altre 
volte dal guaritore durante una sessione di 
ayahuasca. Il mio “nome vero” è Soi Biri. Il 
termine descrive qualcosa di brillante, bel-
lo da guardare, fluido e ben ordinato. Curio-
samente, è proprio ciò che si dice anche del 
mio lavoro di “kené”». 

In occasione della sua mostra alla 61ma 
Biennale, l’artista metterà per la prima vol-
ta piede a Venezia, un luogo liquido, fragile 
come la foresta da cui proviene. «Ho senti-
to che è una città magica, che rischia di af-
fondare nell’acqua proprio come si racconta 
per l’Encanto nelle nostre leggende amaz-
zoniche. Noi siamo popoli di fiume, quindi il 
contesto è perfetto per portare l’attenzione 
sui problemi che abbiamo in comune a cau-
sa del cambiamento climatico». Ma a pre-
occuparla, confessa, è anche la violenza del 
mondo di oggi: «Non è facile essere ottimi-
sti di fronte all’orrore della guerra; di fronte 
all’avidità che porta a desiderare per sé più 
di quello di cui si ha bisogno, e a discapito 
del diritto dell’altro di esistere. Detto questo, 
non si può smettere di spargere i semi, per 
quello che un giorno forse, dall’altro lato di 
questa distruzione, germoglierà come una 
società nuova». Ci auguriamo che il suo co-
gnome, Flores, sia di buon auspicio. N
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opo la sorprendente esperienza della prigio-
ne femminile alla Giudecca nel 2024, anche 
la nuova edizione del Padiglione della Santa 
Sede conferma l’attitudine a dislocare l’arte 
fuori dai percorsi consueti e a proporre allo 
spettatore forme uniche che non sono sem-
plicemente visive, ma immersive, sensoria-
li, meditative. Il progetto di quest’anno, cu-
rato da Hans Ulrich Obrist insieme a Ben 
Vickers, si sviluppa in due sedi: il Giardino 
Mistico dei Padri Carmelitani Scalzi, a po-
chi passi dalla stazione ferroviaria di Santa 
Lucia, e l’ex complesso di Santa Maria Au-
siliatrice nel quartiere di Castello. Al centro 
di questo doppio dispositivo spaziale si tro-
va la figura di Ildegarda di Bingen, mistica, 
musicista, erborista e pensatrice medievale, 
canonizzata nel 2012 e proclamata Dottore 

della Chiesa a pochi mesi di distanza.
 Il titolo dichiara eloquentemente il 
principio guida dell’intero evento esposi-
tivo: «Quando abbiamo iniziato a lavorar-
ci», racconta Obrist, «Alexander Kluge ci ha 
suggerito The Ear Is the Eye of the Soul. Ci è 
sembrato immediatamente perfetto, perché 
sposta l’attenzione dall’occhio all’orecchio e 
riassume molto bene l’idea di una mostra 
che non si limita a essere vista ma che deve 
essere soprattutto ascoltata». In questo sen-
so il movimento è un elemento strutturale, 
ma lo è anche la continuità. Piuttosto che 
ripartire da zero, evitando la consueta lo-
gica della tabula rasa, si costruiscono pon-
ti con altre discipline. La sede di Castello, 
per esempio, incorpora l’intervento realizza-
to dallo studio di Tatiana Bilbao in collabo-
razione con MAIO Architects per la Bienna-
le Architettura 2025, dando seguito alla sua 
Opera Aperta e portandola verso una nuova 
configurazione. «Alle Biennali spesso tutto 
viene smontato per ricominciare da capo», 
spiega Obrist. «Qui volevamo fare l’opposto: 
non cancellare quello che c’era prima, ma 

costruire sopra, lasciare che il progetto con-
tinuasse a crescere organicamente nel tem-
po, come fa un giardino». Allo stesso tempo 
viene creato un dialogo con la Biennale Mu-
sica attraverso il coinvolgimento della sua 
direttrice artistica Caterina Barbieri, com-
positrice e figura centrale nella scena elet-
tronica contemporanea. E un ulteriore col-
legamento si stabilisce con la Mostra del 
Cinema grazie a un intervento speciale del 
regista Jim Jarmusch.
 Il progetto si configura quindi come una 
costellazione di relazioni più che come un 
evento isolato. Un padiglione che cresce per 
stratificazioni e connessioni, quasi per rie-
mersioni successive, proprio come accade 
al Giardino Mistico che costituisce il primo 
luogo dell’esperienza, uno spazio inatteso di 
silenzio e luce. «È un luogo straordinario», 
racconta Obrist. «Ho saputo della sua esi-
stenza per la prima volta grazie a Cees No-
oteboom e al suo libro Venezia. Il leone, la cit-

tà e l’acqua. Si trova a pochi metri dal rumore 
incessante della stazione ferroviaria, ma ap-
pena si entra dentro quelle mura la città e i 

Hans Ulrich Obrist, che 
insieme a Ben Vickers ha 
curato il PADIGLIONE 
della Santa Sede alla 
BIENNALE, racconta 
la scelta di dedicare alla 
mistica Ildegarda di Bingen 
un percorso immersivo, 
MUSICALE e spirituale. 
Dove il SUONO porta alla 
dimensione interiore.

A destra, in senso orario. Hans Ulrich Obrist 

e Ben Vickers, curatori del Padiglione della 
Santa Sede alla Biennale di Venezia 2026. Il 
Soundwalk Collective, formato da Stephan 
Crasneanscki e Simone Merli, in un ritratto 
del 2019 firmato da Nan Goldin. Nella pagina 
accanto. L’ex complesso di Santa Maria 

Ausiliatrice, una delle sedi del Padiglione.
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suoi suoni scompaiono. È un giardino mol­
to quieto, quasi nascosto, dove si riconosco­
no le erbe medicinali accanto alle verdure 
che vengono coltivate. Qui la luce si muo­
ve lentamente tra le piante, lungo i percorsi. 
Quando il Cardinale Mendonça ci ha aperto 
le porte di questo spazio siamo stati imme­
diatamente mesmerizzati dal suo incanto». 
 In collaborazione costante e continua­
tiva con il collettivo di artisti sonori Sound­
walk Collective formato da Stephan Cra­
sneanscki e Simone Merli, i curatori hanno 
invitato una pluralità di musicisti, compo­
sitori, artisti, poeti – tra cui Brian Eno, Patti 
Smith, Meredith Monk, Suzanne Ciani, De­
vonté Hynes e la stessa Caterina Barbieri – 
a sviluppare brevi tracce sonore ispirate ai 
testi e alle visioni di Ildegarda. «Molti degli 
artisti coinvolti avevano già una relazione 
con questa mistica», osserva Obrist. «Me­
redith Monk, per esempio, lavora da decen­
ni sulla voce come strumento spirituale e ha 
già dialogato con le composizioni della San­
ta. Patti Smith è da sempre affascinata dal­
la dimensione profetica della poesia e della 

musica, mentre Precious Okoyomon aprirà 
il percorso nel giardino con un gesto ritua­
le. L’idea era di invitare artisti di generazioni 
e culture diverse a entrare in relazione pro­
fonda con questa figura».
 Il risultato è una sorta di preghiera so­
nora diffusa. «I visitatori attraversano il 
giardino con delle cuffie e ogni area dello 
spazio attiva un suono diverso. Solo cam­
minando attraverso questo percorso olisti­
co si incontrano le venti composizioni e il 
loro suono diventa un modo di attraversa­
re il luogo», spiega Obrist. «Ogni zona del 
giardino corrisponde a una traccia diversa, 
frammenti musicali anche molto brevi, voci, 
suoni elettronici, canti emergono e scompa­
iono mentre si incede tra le piante e le aiuo­
le». Anche Patti Smith – a cui è affidato il 
compito di inaugurare il programma degli 
eventi – suggerisce una lettura quasi visio­
naria dell’esperienza: «Talvolta mi chiedo se 
non sia stato tutto un sogno».
 La scelta di questa sede non è casua­
le poiché negli scritti di Ildegarda la natu­
ra appare costantemente come un organi­

smo vivente attraversato da una forza vitale 
che lei chiamava viriditas. Il Giardino Mi­
stico incarna appieno questa fondamentale 
dimensione di cura. «Per Ildegarda la natura 
non è mai stata uno sfondo», osserva Obrist. 
«È un’energia che attraversa tutte le cose».
 Se il giardino è immersivo e quasi ri­
tuale, la seconda sede del padiglione assu­
me invece la forma di un archivio vivente. 
Nell’ex complesso di Santa Maria Ausilia­
trice prende corpo l’installazione dedicata 
a Alexander Kluge, uno dei più grandi in­
tellettuali europei del secondo Novecento 
e figura centrale del Nuovo Cinema Tede­
sco. «Kluge è stato uno dei primi artisti che 
abbiamo invitato», racconta Obrist. «Col­
laboravo con lui dal 1999 e non ricordo un 
momento in cui non siamo stati in contat­
to. È sempre stato affascinato dalle figure 
di grandi polimati della storia, com’era lui 
stesso. Quando abbiamo iniziato a pensare 
a Ildegarda è stato naturale coinvolgerlo. La 
sua installazione si sviluppa come un arci­
pelago di schermi e monitor distribuiti nel­
lo spazio, dodici stazioni di un percorso visi­

Qui sopra, in senso orario. Il regista Jim Jarmusch in un ritratto di Stephan Crasneanscki. Patti 

Smith fotografata da Jesse Paris Smith. Laraaji, in una foto sempre di Crasneanscki, che ha 
ripreso anche due momenti nel backstage dell’allestimento musicale del Padiglione.
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DI MILOVAN FARRONATO

vo e narrativo». Presentata pochi mesi dopo 

la sua scomparsa, l’opera assume inevitabil-

mente il valore di un testamento spiritua-

le. Accanto ai film compaiono anche mate-

riali tratti da un suo recente libro dedicato 

proprio a Ildegarda, completato poco prima 

della morte.

 Nel maggio del 2026, in un mondo at-

traversato da conflitti e da una crescente 

sensazione di instabilità – mentre diventa 

sempre più evidente quanto fragile sia l’e-

quilibrio tra esseri umani, natura e risor-

se del pianeta – la scelta della Santa Sede 

di dedicare il proprio padiglione a una mi-

stica medievale potrebbe apparire inattesa. 

Eppure Ildegarda di Bingen non appartiene 

soltanto alla storia della spiritualità. Fu an-

che instancabile autrice di lettere, una cor-

rispondenza vastissima che raggiungeva 

papi, imperatori e figure politiche del suo 

tempo. «Ildegarda fu una donna capace di 

intervenire nel dibattito morale e spirituale 

dell’Europa medievale. Le sue lettere sono 

state una forma di comunicazione molto in-

cisiva», osserva Obrist. «Oggi comunichia-

mo soprattutto con email o messaggi mol-

to rapidi, ma la lettera implica un tempo di 

riflessione. Per lei era un modo per entra-

re davvero nel dibattito del suo tempo. Do-

vremmo recuperare anche oggi questa pra-

tica dello scrivere lettere. Personalmente 

l’ho utilizzata di recente per la mostra dedi-

cata a Maria Lessing a Arles dove ho esibi-

to la nostra longeva corrispondenza». E poi 

continua: «Abbiamo lavorato molto da vi-

cino con le monache che custodiscono la 

tradizione di Ildegarda. Per noi è stato im-

portante capire che le sue visioni non erano 

una fuga dal mondo. Lei raccontava di ve-

dere una luce vivente restando pienamente 

sveglia, nella vita quotidiana, con gli occhi 

aperti. Non era rimossa dalla scena, dalla 

realtà, era lì, in quel momento. Sorella Mau-

ra Zátonyi, che studia e insegna l’eredità di 

Ildegarda e con cui abbiamo lavorato in co-

stante dialogo, nel suo volume dedicato alla 

Santa parla di lingue di fuoco che esplodo-

no le possibilità dell’immaginazione. Di una 

luce vivente che non era percepita attraver-

so i cinque sensi, ma attraverso l’anima e 

che credo sia presente in diversi momenti 

di queste composizioni».

 Oggi, mentre il rumore del presente si 

amplifica continuamente, il Padiglione della 

Santa Sede propone un gesto semplice ma 

radicale: fermarsi ad ascoltare. Attraversare 

un giardino, seguire una traccia sonora, ri-

trovare una diversa disposizione all’ascolto. 

Obrist anticipa che molte delle attivazioni 

previste nel Giardino Mistico avranno luogo 

nelle prime ore del giorno. «Ho avuto espe-

rienze molto forti nei monasteri buddisti», 

racconta. «Il momento dell’alba è un mo-

mento di grande concentrazione. Per anni 

ho cercato di portare questa idea anche a 

Londra, organizzando incontri e proiezio-

ni molto presto al mattino. Qui al Giardino 

Mistico questa pratica ritorna in modo na-

turale, quasi spontaneo: iniziare la giornata 

con un momento di ascolto». N

Il Giardino Mistico dei Carmelitani 

Scalzi, una delle due sedi del Padiglione 

della Santa Sede alla Biennale 2026.
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Intervistate dalla regista GRETA GERWIG in 
occasione dell’uscita de Il diavolo veste Prada 2, 
MERYL STREEP e ANNA WINTOUR si 
confrontano davanti a CHLOE MALLE in 
un’imperdibile conversazione. Che spazia dal ruolo 
delle DONNE (nel cinema) a quello delle… nonne! 
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Anna Wintour e Meryl Streep 

in Prada. Wintour indossa 

scarpe Manolo Blahnik, collane S.J. 

Phillips e occhiali Chanel. 

Streep indossa occhiali Prada.  

Foto di Annie Leibovitz 

da Vogue US, maggio 2026.



49

eryl Streep e Anna Wintour indossano en­
trambe sciarpe gialle, come una coppia di 
generali dalle mostrine coordinate. Siamo 
in una suite ampia e ariosa del Crosby Stre­
et Hotel, a New York, e l’occasione è una con­
versazione dalle premesse intriganti: cosa 
succede quando si mettono due “Mirande” 
insieme nella stessa stanza? È presente an­
che la regista Greta Gerwig, che ha già diret­
to Meryl in Piccole donne (2019). Fan dichiara­
ta de Il diavolo veste Prada, il cui sequel esce 
nelle sale il 29 aprile, Gerwig ha gentilmente 
accettato di fare da moderatrice. Il mio ruo­
lo, invece, ricorda per certi versi quello di una 
stenografa in un’aula di tribunale. L’arreda­
mento vivace della suite si intona alla pa­
shmina leggera e luminosa di Meryl. Quel­
la di Anna è di un giallo più intenso, simile a 
quello di un tuorlo d’uovo, ed è realizzata in 
un cashmere più spesso e rifinita con frange. 
L’attrice premio Oscar e la direttrice globa­
le di Vogue si comportano come vecchie ami­
che: parlano di teatro, politica, figli e nipoti. 
Greta racconta il colpo di frusta emotivo se­
guito al suo rientro a casa, quando è torna­
ta dai suoi bambini, dopo mesi trascorsi sul 
set di Narnia - Il nipote del mago, in uscita il 
prossimo novembre («Mi hanno fatto scon­
tare tutto su FaceTime», dice, e Meryl annu­
isce con aria di comprensione). Mentre fuori 
le temperature invernali sfidano ogni record, 
all’interno della suite l’atmosfera ha il calo­
re dell’intimità. Ma il tempo è prezioso. Que­
sto incontro è il risultato di mesi di pianifi­
cazione e di non poca insistenza, ed è stato 
accompagnato da uno shooting decisamen­
te fuori dal comune: Annie Leibovitz ha fo­
tografato Anna e Meryl, con Grace Codding­
ton nel ruolo di stylist. Un poker di regine, 
se mai ce n’è stato uno. Meryl e Anna hanno 
iniziato parlando di cappotti, un motivo ri­
corrente nel primo film: impossibile dimen­
ticare quelli lanciati da Miranda sulla scriva­
nia della sua assistente (per la cronaca, posso 
testimoniare di aver visto Anna consegnare 
il suo sempre con impeccabile garbo). «Mi 
piacciono i cappotti», dice Meryl. «Nascon­
dono tutte le pecche di ciò che c’è sotto». «E 
sono facili da provare», aggiunge Anna. Da 
lì, la conversazione è decollata rapidamente.
Greta Gerwig La questione di come ti pre­
senti è centrale ne Il diavolo veste Prada. Per 
gli uomini esiste un codice chiaro: vestirsi 
per il lavoro che si desidera. Per le donne, in­
vece, il modo di vestirsi è sempre stato più 
sfumato. Anna, ti succede spesso di riflette­
re su come le donne dovrebbero vestirsi per 

comunicare potere?
Anna Wintour Non credo affatto che indos­
sare un “power suit” in ufficio sia sempre ne­
cessario. Pensiamo alle donne che ammiria­
mo. Mi viene in mente Michelle Obama: che 
indossi J.Crew, Duro Olowu o Chanel di Mat­
thieu Blazy, sembra sempre se stessa. Am­
miro molto anche la nuova first lady di New 
York: ha uno stile così disinvolto, porta spes­
so capi vintage… È giovane, moderna e com­
pletamente autentica. A onor del vero, an­
che Melania Trump sembra sempre se stessa 
quando si veste.
Meryl Streep È un tema che mi fa riflette­
re parecchio. Credo che il messaggio, come 
dire, più “potente” lanciato dall’attuale First 
Lady sia stato quel cappotto con la scritta “I 
Really Don’t Care, Do U?”, indossato quando 
è andata a visitare i bambini migranti dete­
nuti. Il modo di vestire serve a esprimere se 
stessi, ma siamo anche soggetti a più ampie 
aspettative determinate dalle dinamiche sto­
riche e politiche. Mi colpisce quanto spesso 
le donne al potere debbano mostrare le brac­
cia nude in televisione, mentre gli uomini 
sono coperti da camicie, giacche, completi. 
Per le donne, è come se ci fosse un elemen­
to di auto­giustificazione. Devono mostrare 
la propria “piccolezza”. È una forma di com­
pensazione: i progressi delle donne nella se­
conda metà del XX secolo e all’inizio di que­
sto hanno avuto un effetto destabilizzante. È 
come se dovessimo dire: “Sono piccola. Non 
riesco a camminare con queste scarpe. Non 
posso correre. Sono nuda, innocua”.
GG Meryl, ricordi quando parlavamo delle 
donne nell’industria cinematografica e dei 
grandi ruoli femminili, come quelli interpre­
tati da Bette Davis o Rosalind Russell? An­
che in un’epoca in cui, negli Stati Uniti, poche 
donne avevano delle vere e proprie carriere, 
i ruoli femminili erano straordinari. E tu hai 
osservato: “Sì, perché non c’era alcun reale 
pericolo che Rosalind Russell potesse ruba­
re il lavoro a Cary Grant”.
MS O a Spencer Tracy. Quindi era divertente. 
Era quasi una forma di travestitismo.
GG Le donne non rappresentavano una mi­
naccia. Pertanto, nei film, potevamo essere 
grandi, esagerate…
MS Potevamo essere sfacciate, fumare e fare 
le dure.
GG Ciò che trovo interessante è che quello 
di Miranda Priestly sia esattamente il gene­
re di ruolo fuori scala che sarebbe stato affi­
dato a Bette Davis.
MS Assolutamente. Non si sarebbero fatti 
alcun problema.
GG Mi chiedevo se non sia anche per questo 
che hai deciso, vent’anni dopo, di riprenderlo, 
mentre guardavi il mondo cambiare e pensa­
vi: cosa può darci Miranda, oggi?
MS Mi interessava l’aspetto imprenditoria­
le, il peso di portare sulle spalle il lavoro di 

moltissime persone, dirigere una grande so­
cietà e riuscire a farla andare avanti. Mi sono 
chiesta: dove andranno adesso? Ora che tut­
to sembra sgretolarsi, che le istituzioni ven­
gono messe in discussione o addirittura 
smantellate senza che si capisca bene cosa 
stia succedendo nel mondo, mi domanda­
vo cosa avrebbero fatto. E penso che abbia­
no colto qualcosa di vero su come funziona, 
oggi, questo settore.
AW Ciò che mi è piaciuto del primo film è 
che mostrava al mondo quanto grande sia il 
business della moda. È una vera forza eco­
nomica globale, e il film lo riconosceva. Mol­
to è cambiato. Ma mi piace pensare che, più 
che sgretolarci, stiamo evolvendo. Siamo an­
cora qui. Continuiamo a fare il nostro lavoro. 
Certo, in modi diversi e su molteplici piatta­
forme invece che su una sola, ma non è for­
se meraviglioso? Raggiungiamo molte più 
persone.
MS Beh, non intendevo parlare proprio di 
“sgretolamento”.
AW Quando ho sentito le voci su un possibi­
le secondo capitolo, ho chiamato Meryl per 
chiederle se fosse vero. Volevo sapere se, se­
condo lei, sarebbe stato all’altezza del primo. 
Non aveva ancora letto la sceneggiatura, 
quindi mi ha detto che mi avrebbe richia­
mata. E così ha fatto. L’ha letta, mi ha richia­
mata e mi ha detto: “Anna, penso che andrà 
bene”. Non mi ha raccontato quasi nulla del­
la trama, ma mi sono fidata completamente.
GG Ecco un’altra cosa che è cambiata: la 
moda, un tempo, era considerata elitaria. 
Perché?
AW Forse perché, molti decenni fa, vivevamo 
nel mondo dell’haute couture e la moda mol­
to costosa era accessibile solo a un ristret­
to gruppo di donne dell’alta società. Oggi la 
moda è molto più democratica e la sua in­
fluenza è enorme. È centrale nella cultura. 
Guardate quanto interesse c’è per ciò che 
indossano i personaggi di Cime tempestose o 
di Euphoria. Guardate le grandi aziende che 
assumono designer di talento: Zara, che ha 
scelto John Galliano come partner creativo, 
Gap con Zac Posen, Coach con Stuart Ve­
vers, o Uniqlo, che collabora con Jonathan 
Anderson e Clare Waight Keller… Sta suc­
cedendo ovunque. Il panorama è completa­
mente cambiato.
GG Vorrei che entrambe parlaste di cosa si­
gnifica avere 76 anni. Io ne ho poco più di 
quaranta, vi guardo e penso: è una meta che 
vale davvero la pena raggiungere.
AW E veniamo fotografate da una donna di 
76 anni!
MS La mia vita… non saprei nemmeno da 
dove cominciare. È una domanda troppo 
impegnativa. Però, pensando a Miranda e al 
tornare in quel personaggio dopo vent’anni, 
ho riflettuto seriamente su Anna e ho cer­
cato di immaginare cosa significhi portare 
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il peso delle sue responsabilità e mantenere 
quell’interesse per il mondo, quella curiosi-
tà che lei non può fare a meno di avere. Cre-
do sia questo il segreto per restare vivi: apri-
re sempre nuove rotte, solcare di continuo 
mari sconosciuti. E non abbiamo ancora fi-
nito. La cosa divertente di questo personag-
gio è che mi sono ispirata a diversi modelli, 
persone che conosco, uomini, perlopiù. Que-
sto mi ha dato anche una certa libertà.
AW Prima di tutto, vorrei dire che è un onore 
immenso essere interpretata da Meryl, per 
quanto Miranda sia lontana da ciò che sono. 
Chi non lo considererebbe un dono straor-
dinario? Mi piace avere la mia età. Mi sen-
to viva, entusiasta e consapevole come non 
mai, e adoro imparare dai miei figli e da tut-
ti i team con cui lavoro nel mondo. È sem-
pre stimolante. E credo che con l’esperien-
za si acquisisca anche un senso della misura 
e dell’equilibrio: si capisce che la vita non è 
perfetta, che alcune cose inevitabilmente 
andranno storte e che bisogna comunque 
dare il meglio di sé. E, se non funziona, si va 
avanti. L’età, per me, è un vantaggio.
MS Sì.
AW Penso che, quando hai vissuto bene, tu 
finisca per essere anche un leader migliore.
GG Posso affermarlo con certezza: sul set, 
quando c’è Meryl, tutti si danno una regolata.
MS Tu scherzi!
GG No, è vero. L’ho visto succedere quan-
do abbiamo girato Piccole donne. Avevi già 
indossato il costume di scena e ti sei sedu-
ta per le prove luci: non avevo mai visto il 
team fare le cose così alla svelta. Era come 
se qualcuno avesse gridato: “Ehi, tutti in riga, 
Meryl è pronta per le luci!”. Non so se nel-
la moda o nell’editoria funzioni allo stesso 
modo, ma, per me, il cinema si tramanda di 
persona in persona. Tu, Meryl, lo sai bene. E 
alcuni di coloro con cui hai condiviso que-
sto percorso non ci sono più: Mike Nichols, 
Robert Redford…
MS Mike è qui (porta la mano al cuore, ndr). 
Lui è qui, eccome. È questo il grande con-
forto dell’età: è insopportabile quando ogni 
settimana scompare qualcuno che ami, ma 
poi capisci che devi accoglierli dentro di te. 
Devi portarli con te, tutti. Sono qui dentro. 
Tu continuerai a sentire la loro voce e loro 
continueranno a vivere. Le persone che con-
tano davvero non se ne vanno. Non perdia-
mo nessuno: li custodiamo, e loro continua-
no ad agire attraverso di noi.
GG Anna, anche tu credi in qualcosa che si 
tramanda, in un legame con stilisti e perso-
ne che non ci sono più?
AW Certo. Vogue è una rivista fondata sui 
valori e sulle tradizioni della sua storia. Ho 
avuto la straordinaria fortuna di lavora-
re con Alexander Liberman e Si Newhouse, 
uomini eccezionali, dotati di un istinto for-
midabile. Credo sia importante mantenere 

i legami con il proprio passato. Quando si 
comprende davvero la propria storia, allora 
si può andare avanti.
MS Pensi che qualcuno potrà avere una car-
riera come quella di Karl Lagerfeld?
AW Sì.
MS Con la stessa longevità e influenza?
AW Sì, lo penso davvero. Credo che Matthieu 
Blazy abbia trovato il lavoro dei suoi sogni. 
I proprietari di Chanel, Alain e Gérard Wer-
theimer, sono molto pazienti e hanno sem-
pre saputo trovare quell’equilibrio fra tradi-
zione e apertura al cambiamento. Era questa 
la magia di Karl: conosceva la storia alla per-
fezione, ma era anche curioso, non riusciva a 
stare fermo ed era un multitasker straordi-
nario. Matthieu ha la stessa vitalità e sensi-
bilità culturale e potrebbe, chissà, restare lì 
tanto a lungo quanto Karl.
GG C’è sempre la questione, soprattutto per 
le donne, relativa a figli e lavoro, a come con-
ciliare le due cose. La prospettiva di intervi-
starvi mi entusiasmava anche perché nes-
suno vi chiede mai cosa significhi essere 
nonne. Meryl, so che tu sei molto presente…
MS Qualcuno direbbe fin troppo…
GG Come si concilia l’essere nonna con il 
lavoro?
MS Si tratta di afferrare ogni istante, pren-
dere tutto quello che puoi da loro, sapendo 
quanto questo sia fugace e quanto veloce-
mente passi il tempo. Mia madre me lo ripe-
teva sempre, e io rispondevo: “Sì, sì…”. È in-
sieme il tempo più lungo e quello più breve. 
E non si può recuperare nulla. Quindi pren-
di quanto più puoi. Io lo trovo meraviglioso. 
Ho sei nipoti, tutti sotto i sei anni: sei, cin-
que, quattro, tre, due e uno. Spero non sia fi-

nita qui, ma vedremo. Non riesco nemmeno 
a spiegare quanto significhi per me il fatto 
che i miei figli mi concedano di trascorrere 
così tanto tempo con i loro bambini. L’unico 
problema è che vivono su due coste diverse, 
quindi sono sempre in aereo.
GG Anche tu, Anna, hai dei nipoti…
AW Non tanti quanti ne ha Meryl. Io ne ho 
quattro, più altri quattro acquisiti, che sono 
cresciuti accanto a noi. Quando si hanno la-
vori come i nostri, essere madre significa ri-
tagliarsi del tempo. Io sono stata inflessibi-
le: alle partite, ai colloqui con gli insegnanti, 
nei momenti che contavano, c’ero sempre. 
Ho sempre pensato che Vogue potesse aspet-
tare e che fosse possibile essere una madre 
impegnata ma presente. Il modo lo trovi. Ab-
biamo una casa di famiglia a Long Island e 
io cerco di farne un punto di riferimento per 
tutti noi, sparsi per il mondo. Amiamo fe-
steggiare compleanni e matrimoni. Le tra-
dizioni sono importanti. Siamo inglesi, quin-
di ci piace fare giochi e organizzare tornei di 
tennis. E cerchiamo di sostenerci a vicenda, 
sempre. Mi sforzo di trasmettere ai miei fi-
gli e ai miei nipoti l’idea che la famiglia sia 
ciò che conta davvero: è la famiglia che ti dà 
amore e sostegno. E, se hai questo, tutto il re-
sto andrà bene.
GG Meryl, una volta mi hai detto una cosa 
che mi è rimasta impressa e continua a tor-
narmi in mente: “La vita comincia quando 
prendi un impegno”. Mi è sembrata un’os-
servazione di grande saggezza. Certo, ave-
re una famiglia è l’impegno più grande, ma 
penso che entrambe, nel vostro lavoro, ab-
biate preso un impegno profondo nei vostri 
rispettivi campi.

Per Meryl Streep: cappotto Dolce & Gabbana, pantaloni Loro Piana, 
scarpe e occhiali da sole Prada. Per Anna Wintour: cappotto, spilla, 
occhiali da sole e abito, tutto Chanel, stivali Manolo Blahnik. 
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MS Tom Stoppard diceva: “Devi spostare il 
peso”. Ti trovi sempre, sempre, su un terreno 
instabile. Fare l’attore è qualcosa di estrema-
mente incerto: sei cronicamente disoccupa-
to. E poi non esiste una vera ascesa, perché la 
fama può arrivare in un attimo. Ma costru-
ire un percorso, un “portfolio”, avere fiducia 
in se stessi… Tutto questo richiede tempo. E 
non puoi farlo da solo, chiuso in casa, non è 
come scrivere o comporre. Quello che dico a 
me stessa non è: “Amo questo lavoro, lo farò 
per sempre”, ma piuttosto: “Questo è il mon-
do ed è instabile”. Tutto cambia, e si tratta di 
imparare a essere pronti.
AW Credo anche che siano proprio le sfi-
de a rendere interessante ciò che faccia-
mo. Durante il Covid abbiamo dovuto cam-
biare completamente il nostro modo di 
lavorare, di comunicare… tutto. Pensavo con-
tinuamente a mio figlio Charlie, che era spe-
cializzando alla Cornell University. Lavorava 
nei reparti dove erano ricoverati i malati di 
Covid e, dato che si occupa di salute menta-
le, una parte del suo compito consisteva nel 
comunicare alle famiglie le notizie più tra-
giche, quando qualcuno non ce l’aveva fatta. 
Noi eravamo isolati in campagna e lui torna-
va ogni fine settimana: prima si disinfettava, 
poi cercava i suoi figli e li stringeva forte. Per 
me, quello era il contesto, un promemoria di 
ciò che stava accadendo nel mondo, mentre 
io cercavo di guidare team globali attraverso 
acque inesplorate. Come fai? Trovi un modo.
GG Se vi scambiaste i rispettivi lavori, qual è 
la cosa che vi entusiasmerebbe di più? E ri-
guardo a quale, invece, pensereste: “Questo 
proprio non posso farlo”?
AW Impossibile. Non ho alcun talento. Nes-
suno, davvero. Non so cantare, non so bal-
lare, non so recitare, sono negata per i lavo-
ri manuali, non so cucinare e, di certo, non 
so cucire.
MS Sì, certo, ti limiti a guidare una multina-
zionale, tutto qui. Io sarei terrorizzata dalle 
scarpe. Ogni giorno, riuscire a essere all’al-
tezza... Però, lavorare con tanti giovani sareb-
be entusiasmante, e mantenere vivo il flus-
so delle idee… Adoro quel tipo di energia. E 
poi creare qualcosa che renda felici le perso-
ne, cercare la bellezza, saperla riconoscere, 
coltivare, sostenere. È qualcosa di prezioso.
GG E ora una domanda da fan su Miranda: 
il suo stile è cambiato?
MS Quando abbiamo girato il primo film, 
tutti avevano paura di Anna, quindi non riu-
scivamo a trovare abiti: nessuno voleva pre-
starceli. Questa volta l’abbiamo semplificata, 
resa più essenziale, più se stessa. Anche i ca-
pelli sono meno voluminosi, niente più onde 
svolazzanti. Ama gli accessori, ma in lei c’è 
qualcosa di impavido: si preoccupa meno di 
ciò che pensano gli altri.
GG Anna, puoi dirci qual è il tuo costume di 
scena preferito?

AW Oh, l’abito rosso, lo “Jezebel”. Pierpaolo 
(Piccioli, ndr)!
MS Pierpaolo! È fantastico che l’abbia cre-
ato.
AW È un abito splendido. Ti sta benissimo. 
Di quale film hai amato di più i costumi? Io 
risponderei La mia Africa.
MS Non saprei, ho lavorato con così tante 
persone straordinarie. Mi sono piaciuti i co-
stumi di Florence, perché adoro un bel seno 
generoso, e a quell’epoca sapevano come ve-
stirlo. I costumi di scena sono a loro volta 
dei personaggi. Al Vassar College ho studiato 
proprio costume design: è la materia in cui 
mi sono laureata. So cucire bene e amo dise-
gnare. Per la tesi, ho ideato sessanta costumi 
per Camino Real, la pièce di Tennessee Wil-
liams. Tutti quei personaggi sono così vivi, 
eccentrici, bizzarri... Ho sempre pensato di 
essere un incubo per chi si occupa dei costu-
mi, perché sono molto esigente a riguardo.
GG Meryl, hai detto che durante il primo 
film ti piaceva stare sul set con tutti, con 
Anne, Emily e Stanley, ma anche che senti-
vi di non poterlo fare come lo facevano loro.
MS Oh, loro si divertivano un mondo. Io, in-
vece, sentivo di dover mantenere una certa 
distanza. Mi piace stare in compagnia, anzi, 
spesso scelgo i progetti anche in base a que-
sto. In quel caso, però, mi sono tirata indie-
tro consapevolmente. Perlopiù me ne resta-
vo triste e sola nella mia roulotte.
AW E cosa facevi nella roulotte? Leggevi?
MS No, lavoravo a maglia. Lo faccio ancora. 
Non riesco a leggere mentre lavoro: mi di-
strae troppo. Soprattutto se devo interpre-
tare un personaggio così, animato da un’e-
nergia inesauribile.

GG Quando abbiamo festeggiato la fine del-
le riprese di Narnia, ho capito che nessuno 
mi voleva lì. Ho pensato: “Finché ci sono io, 
nessuno riesce a divertirsi”.
AW Conosco bene quella sensazione.
GG Così, dopo aver abbracciato l’ultimo 
bambino, in lacrime perché il film era finito, 
ho pensato: “Meglio che me ne vada”. E, men-
tre uscivo, avevo quasi la sensazione che tut-
ti pensassero: “Era ora!”.
AW Anche l’arte della “comparsata lampo” 
ha il suo valore: arrivi, resti cinque minuti e 
poi sparisci.
GG Meryl, vuoi raccontarci la trama del 
film?
MS La trama è sempre la cosa che tendo a 
dimenticare. Sono la spettatrice ideale dei 
miei stessi film, perché non ricordo mai cosa 
succede.
AW Speriamo almeno in un lieto fine.
MS Sì, c’è un lieto fine. O meglio, non pro-
prio “lieto” in senso stretto. Ma è vero. Ed è 
una vittoria.
AW Non vedo l’ora. N

DI CHLOE MALLE

Meryl Streep e Anna Wintour in uno still 
del video girato per la cover di Vogue US 
con la regia di Nina Ljeti. Direttore della 
fotografia: Cory Fraiman-Lott.



COVER CABINA ARMADIO, VELARIA PANNELLI SCORREVOLI, HEDON CABINA ARMADIO, NEST POLTRONA. DESIGN GIUSEPPE BAVUSO
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«Tutta la mia biografia 
è nei miei film», spiega 
PEDRO ALMODÓVAR. 
Che nel nuovo melò 
Amarga Navidad racconta 
la storia di due REGISTI 
speculari: una sorta 
di CONFESSIONE al 
quadrato. 

L
’U

O
M

O
 V

O
G

U
E

l prossimo 21 maggio arriva nelle sale italia-

ne Amarga Navidad, venticinquesimo lungo-

metraggio di Pedro Almodóvar, film di cui il 

76enne regista spagnolo è anche sceneggia-

tore e che segna il suo ritorno al melò. «Ho 

iniziato a scriverlo mentre aspettavo che 

Tilda Swinton e Julianne Moore si liberas-

sero per girare La stanza accanto», racconta 

lui. «Appena conclusa la promozione di quel 

film, abbiamo iniziato le riprese dell’altro». 

Al centro della nuova opera ci sono due 

registi, Elsa (Bárbara Lennie), intrappolata 

in una vita che non la soddisfa pienamen-

te, e Raúl (Leonardo Sbaraglia), terrorizza-

to dal “blocco dello scrittore”: l’uno sta scri-

vendo la storia dell’altra. Elsa, infatti, è una 

versione al femminile di Raúl, il quale, a sua 

volta, con i capelli canuti e le camicie dai 

colori vivaci, richiama lo stesso Almodóvar. 

«Se guardi me, vedi me», dice il regista. «Io, 

però, mi separo sempre da me stesso e non 

mi vedo: vedo un personaggio». 

In effetti, al cuore del film c’è il rappor-

to del creatore con l’autofiction – «Emma-

nuel Carrère e Annie Ernaux mi affascina-

no molto», riconosce Almodóvar –, un tema 

inizialmente esplorato ne La legge del de-

siderio (1987), in cui il personaggio di Tina 

(Carmen Maura) rimprovera al fratello re-

gista di scrivere su di lei. Già allora Almo-

dóvar rifletteva sulla scelta di costruire una 

sceneggiatura ispirandosi alle persone della 

propria famiglia e sulle difficoltà che emer-

gono nel prendere in prestito storie altrui 

per costruire la propria. Un tema poi affron-

tato, con maggiore o minore intensità, in va-

rie altre pellicole. 

Amarga Navidad è un “film confessio-

nale”, ma non troppo», dice il regista. «Un po’ 

come Dolor y gloria. Ciò premesso, ruota ef-

fettivamente attorno a un regista che diri-

ge le proprie sceneggiature e vi pulsa den-

tro, e questo è qualcosa che mi rispecchia. 

Il riferimento per quel regista sono io. Il ri-

ferimento o, come dicono gli americani, la 

“musa”. Sì, sono la musa di me stesso. Ciò 

non significa che stia raccontando la mia 

vita, ma comunque, mentre scrivo, non ho 

bisogno di documentarmi: le informazioni 

del personaggio sono dentro di me. In Dolor 

y gloria non intendevo parlare del successo, 

ma del dolore e di come questo possa arri-

vare a paralizzare un essere umano. E poi 

c’era il tema, terribile, del regista in crisi di 

ispirazione. Anche in Amarga Navidad se ne 

parla, il che rivela quanto io sia terrorizzato 

dall’idea di ritrovarmi, un giorno, senza sa-

pere quale film fare. Tutta la mia biografia 

è nei ventiquattro film che ho realizzato. In 

alcuni è presente un regista, e allora la cosa 

risulta più evidente». 

Il nuovo lungometraggio di Almodóvar 

Pedro Almodóvar e, in primo 

piano di profilo, l’attrice Aitana 

Sánchez-Gijón, in uno scatto 

del servizio di Sebastián Faena 

da Vogue España, marzo 2026. 
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ha molto di teatrale. La finzione dentro la 
finzione, arricchita da tocchi di umorismo, è 
un classico del regista, ma Amarga Navidad 
è anche un melò inconfondibilmente almo-
dovariano. D’altra parte, la storia in cui si in-
scrive l’altra, quella più aderente alla realtà 
di Almodóvar, è teatro allo stato puro: dal-
lo script alla scenografia, confinata in po-
che ambientazioni. 

Si direbbe che il regista abbia voluto 
confrontarsi anche con alcune delle criti-
che ricevute negli ultimi anni. «È un film 
che non voglio definire perentorio, perché 
suonerebbe aggressivo, ma è ciò che volevo 
fare», dice. «Probabilmente non è quello di 
cui il mercato ha bisogno e forse nemmeno 
ciò che i fan si aspettano, ma questo sono io 
ed è quello che voglio fare adesso. Un sim-
bolico pugno battuto sul tavolo». E prose-
gue: «Dopo aver scritto la sceneggiatura, 
l’ho passata a mio fratello (Agustín Almo-
dóvar, produttore, ndr) e ai miei collabora-
tori. Tutti l’hanno letta e tutti l’hanno ap-
provata, ma percepivo che, al di là del loro 

giudizio, non era una storia facile da abita-
re e, per me, nemmeno da girare. Ero deciso 
a realizzare un buon film e volevo farlo ora 
per poi poter girare qualcos’altro. Sarà mol-
to diverso, con un altro tono, ma, in questo 
momento, Amarga Navidad era quello che 
desideravo fare». 

Tra il regista e le quattro attrici princi-
pali – Bárbara Lennie, Aitana Sánchez-Gi-
jón, Victoria Luengo e Milena Smit – è nato 
un sodalizio che va oltre il set, per includere 
cene, concerti rock, serate a teatro, lunghe 
telefonate e persino un gruppo WhatsApp, 
“Las amargas”. «Mi piace immaginarle come 
la mia compagnia stabile», dice Almodóvar, 
evocando ancora una volta quel teatro a cui 
è difficile non pensare guardando Amarga 

Navidad. «In generale, con rarissime ecce-
zioni, adoro lavorare con gli attori. In effetti, 
sono le persone con cui passo più tempo». 

Meno di un anno e mezzo separa l’usci-
ta de La stanza accanto da quella di Amar-

ga Navidad. «Dopo la pandemia, ho avver-
tito una certa urgenza e da allora ho girato 

quasi quanto avevo fatto in tutto il decennio 
precedente. È una specie di isteria», con-
fessa. Intanto, nel cassetto ci sono un libro 
e una nuova sceneggiatura. «Il romanzo è 
finito. Ho iniziato a scriverlo a Lanzarote 
(nelle Canarie, dove è stata effettuata parte 
delle riprese di Amarga Navidad, ndr), nel-
le due o tre ore libere che avevo ogni gior-
no prima di cominciare a girare, e ho prose-
guito a Madrid. Uscirà quest’anno. Ho anche 
una sceneggiatura quasi pronta, ma ha an-
cora bisogno di qualche ritocco. La cosa più 
importante, per uno scrittore, è non sentirsi 
mai soddisfatto». E conclude: «Sarà il film 
dell’anno prossimo». N

DI ALBERTO SISÍ

Victoria Luengo con abito Coperni. Aitana 

Sánchez-Gijón con vestito Balenciaga

e anello BVLGARI. Pedro Almodóvar. Milena 

Smit con body Givenchy by Sarah Burton. 
Bárbara Lennie con giacca Courréges e 
occhiali Saint Laurent by Anthony Vaccarello. 
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Una collezione vasta e idiosincratica, quella di ETTORE 
MOLINARIO. Che racconta, attraverso FOTOGRAFIE 
di autori più e meno noti, trasformazioni fisiche, cross-
dressing, PULSIONI nascoste. Da scoprire durante la 
Milano Design Week in una misteriosa CASA MUSEO.
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è una domanda che attraversa il film The 

Drama, la pellicola con protagonisti Zendaya 

e Robert Pattinson, che ha sollevato accesi 

dibattiti negli ultimi tempi: conosciamo dav-

vero le persone che abbiamo accanto? Spe-

cialmente quelle più vicine a noi? I due pro-

tagonisti in procinto di sposarsi si confidano 

scomode verità sul proprio passato e questo 

evento porterà a una vera e propria defla-

grazione che sconvolgerà le loro esistenze e 

quelle dei loro amici e famigliari. La pellico-

la tocca quei fili sottili e spesso invisibili che 

reggono le nostre relazioni. Per me parla di 

dipendenza, ossessione, vulnerabilità, potere 

per poi spingerci inesorabilmente fino all’ul-

tima cruciale questione: conosciamo vera-

mente noi stessi? In fondo se siamo stati at-

tratti da una particolare persona è perché 

quest’ultima ha saputo risvegliare qualcosa 

che era già dentro di noi. 

Confrontarsi con parti scomode e sco-

nosciute del proprio sé è un processo infini-

to, complesso e faticoso, ma anche estrema-

mente liberatorio e potente. Richiede grandi 

dosi di coraggio e una vorace curiosità. Que-

sto è il pensiero che ha attraversato la mia 

mente quando ho incontrato Ettore Moli-

nario, economista, collezionista e storico 

dell’arte, che mi ha introdotta alla sua ma-

gnifica collezione di fotografie, sviluppa-

ta in oltre trent’anni di ricerca. Una raccolta 

che spazia dai dagherrotipi fino alle stam-

pe contemporanee, comprendendo grandi 

nomi della fotografia e autori meno cono-

sciuti o anonimi (in queste pagine pubbli-

chiamo una selezione inedita). Varcare la 

soglia della Casa Museo Molinario Colom-

bari, sede dell’associazione culturale no pro-

fit fondata nel 2024 nel cuore del quartiere 

Isola a Milano, dove la collezione è esposta, 

è come addentrarsi nella psiche e nelle vi-

scere di un uomo che assieme alla moglie 

Rossella Colombari – gallerista ed esper-

ta di design storico italiano – ha dato vita a 

un sogno. La Casa Museo è uno spazio flu-

ido di reminiscenza molliniana dove priva-

to e pubblico si intersecano senza soluzione 

di continuità, tra tende di velluto e apertu-

re scenografiche, permettendo al pubblico di 

scoprire ogni meandro dell’abitazione, perfi-

no il bagno e la camera da letto dei proprie-

tari (l’accesso è possibile ogni mercoledì pre-

via prenotazione online).  Un teatro vivente 

in continua evoluzione, nato per promuove-

re il pensiero critico attraverso l’arte e nutri-

re le future generazioni. 

In Lezioni d’abisso, il cortometraggio di-

retto da Tommaso Ottomano – con la dire-

zione artistica di Beatrice Papa, la produ-

zione di Kitten Production e le musiche dal 

catalogo Cam Sugar – la casa prende lette-

ralmente vita alla stregua di un organismo 

vivente dotato di anima, memoria e deside-

rio. Proiettato all’interno della Casa Museo 

durante la Design Week, dal 20 al 24 aprile, il 

corto si addentra nel magma dell’inconscio, 

portando alla luce immagini sensuali, vio-

lente e poetiche, quelle suggerite dalle foto-

grafie appese alle pareti, spesso ritratti o au-

toritratti di grandi maestri (tra cui Urs Lüthi, 

Yasumasa Morimura, Gillian Wearing, Cin-

dy Sherman, per citarne alcuni) che fissano 

chiunque faccia ingresso nella dimora o im-

magini che parlano di corpi in trasforma-

zione, eros e thanatos, dialoghi tra maschi-

le e femminile, cross-dressing e bellezza. «I 

primi acquisti della collezione sono stati del 

tutto pulsionali e randomici», confessa Mo-

linario. «Quando un’opera mi piaceva sentivo 

un assoluto bisogno di possederla. Una del-

le prime fotografie che ho comprato è stata 

Man with Dog (1990) di Joel-Peter Witkin, vi-

sta a una retrospettiva al Castello di Rivoli. A 

un certo punto mi sono reso conto che c’era-

no temi ricorrenti nelle mie scelte, una certa 

ossessività, e questo ha fatto scattare in me 

la volontà di approfondire. Grazie a un lavo-

ro di ricerca personale ho capito che il mio 

desiderio era legato a una sorta di identifi-

cazione; stavo comprando pezzi di me, come 

mi disse una volta il mio analista. Attraver-

so le fotografie della collezione ho scoperto 

frammenti consci e inconsci della mia iden-

tità. Il passo successivo è stato quello di far-

li dialogare tra di loro – a volte si tratta di un 

dialogo, altre si creano conflitti e tensioni, a 

seconda del grado di accettazione». 

Un percorso di introspezione che Moli-

nario compie anche col corpo, immergen-

dosi nelle profondità degli abissi (sì, proprio 

quelli del titolo del cortometraggio) duran-

te le esplorazioni di speleologia subacquea. 

Il comune denominatore? L’adrenalina, il bi-

sogno impellente di scavare fino in fondo, di 

non farsi nessuno sconto. Nelle sue parole: 

«Possedere un’immagine per cui provi una 

pulsione fisica induce la stessa sensazione 

che si prova quando ci si ritrova in ambienti 

con zero visibilità all’interno di una grotta a 

chilometri dalla superficie. Il controllo della 

mente è essenziale, se non si accettano parti 

di sé ci si smarrisce». La collezione, nata da 

un’esigenza autobiografica, si trasforma in 

un’occasione di scoperta identitaria e ricon-

ciliazione per tutti. Un invito a lasciare cade-

re la maschera e a osservarsi senza paura in 

profondità, come suggerisce il ritratto della 

contessa di Castiglione che, misteriosa, rac-

chiude il proprio occhio in una cornice, fis-

sandoci per l’eternità. N

Nella pagina accanto. Inez van

 Lamsweerde, Jade, Paesi Bassi, 1996.

DI FRANCESCA MARANI
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Vanessa Beecroft, VB 29, 

Performance 1997, Francia, 1997.
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Da sinistra. Nan Goldin, Kim in Rhinestones, 

Parigi, 1991. Jacques Henri Lartigue, Monte 

Carlo Beach, Monaco, 1955.
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Da sinistra. Cindy Sherman, Untitled #127/A, 

Stati Uniti, 1983. George Hoyningen-Huene, 

Cecil Beaton as Elinor Glyn, Francia, 1930.
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Bettina Rheims, Bénédicte, London (dalla serie 

Modern Lovers), Inghilterra, 1989.
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Pierre-Louis Pierson, Scherzo di follia

 (La contessa di Castiglione), Francia, 

circa 1863. Ingrandimento del 1930 

circa, a cura di Braun & Cie.
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Da sinistra. Earl Moran, Marilyn 

Monroe, Stati Uniti, 1948. Luigi Ghirri, 

Marion Mendez, Italia, 1972.





Casaornella
Via Conca del Naviglio 10, MI

Anche quest’anno l’appartamento di Maria 

Vittoria Paggini in via Conca del Naviglio 10 

cambia pelle. E stavolta diventa un organi-

smo attraversabile in cui le soglie sostitui-

scono i muri e lo spazio si configura come 

punto di incontro tra brand, architetti, de-

signer e creativi. Qualche esempio: sul ta-

volo centrale, progettato da Paggini, pren-

de posto la sua capsule collection Selvatica; 

disseminate sulle varie superfici ci sono le 

lumache in ceramica di Giuseppe Palermo; 

mentre i disegni di Michele Chiocciolini in-

troducono una dimensione pittorica dome-

stica su tende, pareti e soffitti. Ma ci sono 

anche sedute di Abreham Brioschi, scultu-

re di Séba stien Nôtre e opere di Alessandro 

Florio. Il titolo del progetto? Non poteva es-

sere che “Animale sociale”. N

— FEDERICO CHIARA

A CURA DI FEDERICO CHIARA

Il PRIVATO diventa 
pubblico, a MILANO, in 
occasione della DESIGN 
WEEK. Appartamenti, ville 
e palazzi iconici aprono al 
pubblico (fino al 26/4) e 
ospitano INSTALLAZIONI 
e mostre dove arte e 
mercato trasformano il 
vivere QUOTIDIANO.
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Casa Borsani
Via Bigli 21, MI

Un tesoro finora inaccessibile, per la prima 

volta aperto al pubblico: è l’appartamento 

privato in via Bigli, all’interno del maesto-

so Palazzo Olivazzi Trivulzio, progettato da 

Osvaldo Borsani. In questa cornice si può 

ammirare un allestimento di Interni Veno-

sta, progetto indipendente di Emiliano Sal-

ci e Britt Moran con Fabbri Services, tutto 

dedicato all’eleganza milanese del Vente-

simo secolo: oggetti artigianali, arredi so-

fisticati e un’atmosfera senza tempo, lon-

tana dalla frenesia della Design Week N. 

— PAOLO FERRARINI

Torre Velasca
 Piazza Velasca 

 3/5, MI

Villa

Pestarini
Via Mogadiscio 2, MI

Un parallelepipedo candido dove la moder-

nità non è invecchiata di un giorno. In via

Mogadiscio, Villa Pestarini (1938) di Fran-

co Albini, ancora oggi abitazione privata, 

ospita Alcova. In mostra, gli arredi di Lu-

isa Castiglioni, sua storica assistente, che 

rimandano a Boccamonte, il suo proget-

to-casa nel bosco ligure. Storia e presente 

si intrecciano nell’installazione di Patricia 

Urquiola per Cassina e Haworth, nel feltro 

di Around the Studio e nei marmi di Kiki 

Goti: linguaggi diversi per un equilibrio co-

mune di materia e poesia. N

— PATRIZIA PICCININI

Dal 1958 la Torre Velasca scolpisce lo skyli-

ne meneghino. Capolavoro Neoliberty dello

studio BBPR è un innesto audace nel cuo-

re storico di Milano, le sue “bretelle” in ce-

mento sostengono il volume aggettante, ri-

chiamando le torri medievali della città. Al 

16° piano dell’iconico edificio questo slan-

cio incontra il Modernismo polacco grazie 

al progetto di Visteria Foundation. Una lot-

ta per la bellezza curata da Federica Sala 

e Anna Maga: memoria e funzione dialo-

gano, il progetto resiste come il grattacielo 

stesso. L’ornamento smette di essere deco-

razione, diventa segno d’identità. N

— PATRIZIA PICCININI

Da sinistra.  Il salotto di Villa Pestarini e 

quello di Casa Borsani. Una sedia della mostra 

Polish Modernism. A Struggle for Beauty alla 

Torre Velasca. In apertura. Un ambiente di 

Casaornella di Maria Vittoria Paggini con il 

soffitto disegnato da Michele Chiocciolini e 

realizzato da Gouache con colori Kerakoll.
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ffacciarsi sul mare della Versilia respiran-
do però la stessa raffinata atmosfera di una 
passeggiata tra le vie di Brera. Oppure im-
mergersi nella brillante vita del Principato di 
Monaco, sotto i riflessi lagunari di lampadari 
rigorosamente di Murano. È questo il gran-
de potere del design, quello di far viaggiare 
attraverso richiami, citazioni, stratificazioni. 
E ciò avviene in modo ancora più sognan-
te quando gli spazi in questione si affaccia-
no verso l’esterno, che si tratti di uno stabi-
limento balneare o del dehors di un caffè di 
lusso. Perché è proprio in questa dimensio-
ne open air che spicchiamo il volo, ci faccia-
mo trascinare dall’aria frizzante della bella 
stagione e appunto viaggiamo ancora di più 
con la mente tra ricordi e suggestioni.
 Ne sa qualcosa Poliform che, con la sua 

divisione Contract, ha curato di recente al-
cuni di questi progetti sospesi tra interno 
ed esterno, tra peculiarità locali e riman-
di cosmopoliti. Una di queste iniziative ri-
guarda Casa Fiori Chiari Versilia, il nuovo 
stabilimento balneare del gruppo hospitali-
ty di Leo nardo Maria del Vecchio, che si ag-
giunge al Twiga Versilia e al ristorante Vesta 
collocato al suo interno, tutti con elemen-
ti di design firmati dall’azienda brianzola. 
In Casa Fiori Chiari Versilia, in particolare, 
gli arredi ripropongono lo spirito autentico, 
elegante ma anche informale dell’omoni-
ma via nel quartiere meneghino di Brera. Il 
progetto dello studio Fanti Bozzetti Mene-
gon reinterpreta il concetto di “casa all’italia-
na” attraverso materiali caldi e naturali, am-
bientazioni sobrie ma vivificate da giochi di 
texture a colpi di legno, paglia e tessuti a ri-
ghe. I rivestimenti, i banconi del bar e del dj 
set, i tavoli e le sedute così come le panche, 
le panadore in legno e i divanetti imbottiti 
sono stati creati appositamente su misura 
da Poliform per dare l’idea di un’oasi convi-
viale dal forte carattere mediterraneo, sen-
za dimenticare un pizzico di allure urbana.

Un’operazione simile è quella condotta 

per i due locali Robuchon nel Principato di 
Monaco: da una parte il ristorante dove gu-
stare i cult culinari eredità del grande chef 
Joël Robuchon e dall’altra Le Petit Café Ro-
buchon, pensato per una più breve pausa 
gourmet. Entrambi sono stati disegnati da 
Francis Sultana con grande spirito ecletti-
co che fonde etnico e Art Déco, nostalgico 
e contemporaneo. Le Petit Café, in partico-
lare, si protende verso un sofisticato spazio 
esterno, la tipica terrasse della Côte, che ri-
chiama la decorazione interna, un’esaltazio-
ne di marmi, lavorazioni canneté e lampa-
dari in vetro di Murano. In questo scenario 
neoclassico, dalle nuance neutre o sulle va-
riazioni del verde, Poliform inserisce i suoi 
arredi su misura perfettamente calibrati, che 
uniscono precisione, eleganza e una certa di-
vertita nonchalance. I divani imbottiti, le se-
die intrecciate e i tavolini decorati fanno de 
Le Petit Café un ponte perfetto tra indoor 
e outdoor, per quelle colazioni o quei pran-
zi veloci prima di un’altra avventura all’aria 
aperta. Magari un altro viaggio, a caccia del-
la prossima citazione di design. N

DI PAOLO ARMELLI

Dal mare della VERSILIA  

all’allure principesca di MONACO, 
due progetti “by the sea” firmati Poliform 

parlano un linguaggio comune: quello 
del RESPIRO ampio e dell’APERTURA 

all’eclettismo citazionista.

Un ambiente di Casa Fiori Chiari a Marina di Pietrasanta, con arredi su misura Poliform.
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1

2

1. Tavolo Romeo di Cantoni, in versione 

outdoor. 2. Divano Tufty-Time 20 

di Patricia Urquiola per B&B Italia, 

che celebra i vent’anni del best seller.

A CURA DI PAOLO FERRARINI

Le GEOMETRIE si ammorbidiscono, 
le superfici invitano al contatto, 
ispirano un’esperienza tattile.  
È un ritorno consapevole al lato 
UMANO delle cose, al desiderio  
di accogliere, contenere,  
prendersi CURA. Con dolcezza.
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4

6

7

3

5

8

6. Piastrelle in gres porcellanato smaltato  

della linea Porto Rotondo di Cerasarda.

7. Tavolini T35 di Pierangelo Gallotti 

per Gallotti Radice (foto Carlotta Manaigo). 

8. Tavolo Spectro di Rugiano.

3. Poltroncina da esterno Karin di  

Setsu & Shinobu Ito per Desiree.  

4. Cuscino della collezione Turning Tables 

disegnata da Tara Bernerd per Frette.  

5. Lampada da tavolo Sento di Occhio. 
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uando, a 24 anni, con una laurea in Legge 

e poca voglia di diventare avvocato, Hum-

berto Campana si rivolge a una cartomante, 

quest’ultima gli predice due cose: «Qualcu-

no ti aiuterà a cambiare carriera ma lascerà 

questo mondo prima di te; poi, avrai una for-

te connessione con Parigi». La persona in 

questione sarà il fratello Fernando (scom-

parso nel 2022), con il quale nel 1983 ha fon-

dato Estúdio Campana; il legame con la Vil-

le Lumière, invece, si realizza grazie a Louis 

Vuitton, griffe con la quale dal 2012 collabora 

alla collezione Objets Nomades, arredi spe-

ciali ispirati all’arte del viaggio svelati ogni 

aprile nell’ambito della Milano Design Week. 

Tra i pezzi più celebri immaginati dal de-

signer brasiliano per la maison francese c’è 

la Cocoon Chair, nata nel 2015: un nido so-

speso dalla silhouette ovale che attinge alle 

forme sinuose delle liane, in cui dondolar-

si dolcemente per disconnettersi dalla real-

tà e riconnettersi con la natura. Reinventa-

ta annualmente da Campana con materiali 

e concept diversi, quest’anno, per la prima 

volta, sarà trasformata grazie allo sguardo 

di un’altra artista: la parigina Géraldine Gon-

zalez. Il risultato è una poltrona iridescente 

dai richiami futuristici, a tratti onirici, com-

posta da sottili foglie dicroiche tagliate sin-

golarmente che hanno richiesto tre mesi di 

lavoro manuale.

«Mi è piaciuta subito l’idea di avere qual-

cuno che interpretasse il mio lavoro in un 

modo al quale io non avrei mai pensato. 

Quando ho visto per la prima volta il pro-

getto di Géraldine ho detto: “Wow”, e spero 

sarà la stessa reazione che avranno le per-

sone quando lo ammireranno a Palazzo Ser-

belloni», spiega Campana. «Ai miei occhi è 

una creatura selvaggia, magica, soprannatu-

rale; come uscita da una fiaba. Il suo manto 

cambia colore e brillantezza a seconda dell’il-

luminazione, come un miraggio», gli fa eco 

Gonzalez, che prima di diventare scultrice e 

scenografa ha lavorato come designer di cal-

zature. «La luce gioca un ruolo fondamenta-

le nel mio lavoro: rappresenta la vita, i cam-

biamenti, la preziosità, la sorpresa e il sogno. 

L’oggetto diviene un’apparizione quasi irre-

ale, e da tali riflessi emerge sempre una cu-

riosa energia». 

Se Gonzalez immagina la nuova Cocoon 

Dichroic in un grande spazio che le consenta 

di irradiare appieno la sua aura – che si tratti 

di «interni molto contemporanei o ambienti 

più grezzi e industriali» – Campana ne resti-

tuisce una visione più fiabesca: «Sogno venti 

di queste sedute fluttuare nell’etere in un pa-

lazzo barocco. I contrasti sono alla base del 

mio lavoro, mi piace creare dialoghi impos-

sibili tra materiali che normalmente non sa-

rebbero utilizzati insieme, ma che finiscono 

per generare qualcosa di unico», continua lui. 

«Vedo il mio lavoro come una missione divi-

na: quella di creare bellezza e leggerezza per 

lo spirito delle persone. I bambini amano i 

miei lavori, perché io stesso, attraverso la mia 

pratica, cerco di restare perennemente gio-

vane». E sicuramente i bambini (di ogni età) 

ameranno questa inedita Cocoon Chair. N

DI VALENTINA NUZZI

La COCOON CHAIR 
creata da Estudio 
Campana per gli 
OBJETS NOMADES 
di Louis Vuitton si 
reinventa grazie allo 
sguardo dell’artista 
francese GÉRALDINE 
GONZALEZ, che la 
trasporta nel futuro. 
O forse in un SOGNO.

La poltrona Cocoon di Louis 

Vuitton by Estúdio Campana 

nell’interpretazione di Géraldine 

Gonzalez, in mostra insieme agli 

altri nuovi Objets Nomades della 

maison a Palazzo Serbelloni, a 

Milano, dal 20 al 26 aprile.
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rima lo osservi. La forma, il colore, la presen-
za nello spazio. Poi ti adagi. Ed è lì che cam-
bia tutto. «Un divano Edra lo guardi per la 
sua bellezza, ma lo capisci quando ti ci sie-
di», racconta Monica Mazzei, vicepresidente 
dell’azienda. È in quell’istante che inizi a per-
cepire la materia, la sua profondità, la me-
moria che custodisce. Avverti la purezza del-
la collezione tessile Gems e la matericità di 
Every Stone, un viaggio che parte dalla ter-
ra, scava tra stratificazioni di roccia e si tra-
sforma in tessuto da abitare, da sentire, da 
ricordare. «Un atto di resistenza sensoriale 
dove il comfort ha una sua “geologia” e il cor-
po esplora il tempo custodito nella materia», 
spiega ancora Mazzei. Un atto, poi, che scava 
nel profondo: «Nel nostro lavoro il proget-
to inizia dove l’immagine finisce, tra super-

ficie e profondità, gesto e ricordo. In un’e-
poca in cui il design è spesso pensato per 
essere fotografato, consumato rapidamen-
te, noi continuiamo a progettare per gli es-
seri umani. È una scelta fondativa. Edra non 
ha mai avuto a che fare con le mode. I nostri 
modelli sono autentici, originali, pensati per 
durare. L’atemporalità è un valore etico, pri-
ma che estetico». E allora ecco che la trama 
smette di rivestire, inizia a parlare. Tessuti, 
filati, intrecci: non superfici da guardare, ma 
territori da attraversare. Le materie si acca-
rezzano, sollecitano i sensi, echeggiano nel 
profondo. «Mi interessa costruire nuove tex-
ture», continua lei. «Osservare come reagi-
scono alla luce, al movimento, alla vita che 
prenderanno in una casa. Ogni modello ha 
un’identità propria, le novità sono sempre 
diverse. I tessuti si adattano: alcuni nasco-
no con l’idea di accogliere, altri di sorpren-
dere. Come Pack, per esempio: lì la materia 
non interpreta, racconta. Porta significato». 
La stoffa diventa così protagonista, ogni filo 
una storia, ogni intreccio un’esperienza. Ma 
la natura non si copia, si osserva: «Guardan-
dola scopro forme, colori, stratificazioni che 

raccontano tempo e vita. Cerco di restituire 
qualcosa che vada oltre la superficie, qual-
cosa che parli al corpo prima ancora che agli 
occhi». Neve, brina, ghiaccio: filati che parla-
no di sottrazione e accumulo. Rocce leviga-
te, muschio: sedimenti morbidi che richia-
mano un universo che ci appartiene. «Non è 
imitazione, è relazione. Ogni sorgente porta 
con sé i sedimenti della terra, la densità del-
la storia, la presenza del tempo. Cerchiamo 
qualcosa che duri, che attraversi i momenti 
e le stagioni della vita. Anche nelle collezio-
ni Gems, Minerals ed Every Stone, c’è una 
densità che sfugge alla logica della novità». 
Non è interessante l’oggetto, ma l’esperien-
za che genera, riflette Mazzei: «L’estetica può 
sedurre l’occhio, ma il senso profondo di un 
progetto si rivela solo nell’esperienza. È una 
relazione diretta: il corpo riconosce istin-
tivamente ciò che gli appartiene». Perché 
l’essenziale è invisibile agli occhi. Ma non al 
cuore e alla mente. N

DI PATRIZIA PICCININI
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Le collezioni Edra dispiegano un 
MANIFESTO sensuale capace di 
sopravvivere all’EROSIONE della rapidità 
contemporanea. Puntando su TESSUTI 
che si ispirano a CRISTALLI, pietre, 
ghiaccio, muschio…

Sopra. Il divano On the Rocks 

by Francesco Binfaré di Edra in 
un tessuto della collezione Minerals.
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e 5 di mattina. Due uomini sul piazzale di 
una conceria, nel buio prima dell’alba, aspet-
tano al freddo che i cancelli si aprano. Sono 
zio e nipote, Luigi e Paolo Bestetti, un caffè 
in mano, lo sguardo indagatore del giovane 
scruta l’uomo più adulto. Qualche anno dopo 
capirà che quella non è una visita di cortesia 
ma il metodo dell’imprenditore: girare tra i 
bottali dove le pelli diventano morbide come 
tessuti di haute couture, prima che gli addet-
ti arrivino, lasciarsi ispirare, riconoscere i fi-
nissaggi giusti a colpo d’occhio. Quell’alba  
oggi ci spiega cosa sia Baxter, azienda nata 
alla fine degli anni 80 in Brianza, dove la fa-
miglia aveva già radici profonde nel mondo 
dell’arredo, e cresciuta attorno a un’ossessio-
ne: usare la pelle migliore del mondo. Non 

come rivestimento, ma come linguaggio: ro-
mantico, radicale, imperfetto, praticamente 
rivoluzionario. Baxter ha cambiato il senso 
della seduta in pelle portandola fuori dall’i-
dea di superficie liscia e controllata. È da uno 
di quei mattini pallidi che nasce Alfred, il di-
vano considerato il primo atto identitario del 
brand. Quel giorno il direttore di una con-
ceria artigianale mostrò una pelle spessa 4 
millimetri, scartata da un’altra azienda. Per 
Baxter invece era perfetta. Da una materia 
improbabile e dalla matita di Marco Milisich 
nacque il prototipo di un chester anticato in 
cui la pelle si imponeva su tutto, densa e se-
duttiva, capace di invecchiare con grazia. Da 
allora il processo non cambia: Baxter sceglie 
i suoi manti tra le praterie del Nord Europa 
e del Sud America, da pelli di toro compatte, 
resistenti, elastiche. Arrivano poi nelle con-
cerie di fiducia nel distretto veneto e toscano, 
dove acqua e tannini governano una concia 
interamente naturale, che esclude poliure-
tani e sostanze chimiche. Poi la pelle ripo-
sa, asciuga all’aria, si prende il tempo che le 
serve. Il momento rivelatore dell’intero pro-
cesso è quello del controllo, quando un ope-

ratore segna col gesso bianco i piccoli di-
fetti. Segni che altrove verrebbero corretti, 
stuccati, cancellati. Baxter li lascia: l’imper-
fezione è garanzia di genuinità, la prova che 
nessuno l’ha uniformata. È così che la pelle 
diventa comfort nel senso più pieno, destina-
ta a trasformarsi con chi la usa, ad acquisire 
personalità. Questa filosofia ha spinto Bax-
ter verso una delle sfide più ardite degli ulti-
mi anni: portare quella stessa pelle all’aperto, 
nella collezione outdoor. Le fibre sono state 
allargate per permettere all’acqua di entrare 
e uscire naturalmente: il risultato è un mate-
riale che non subisce il clima ma lo accoglie e 
che, esposto alla luce e agli agenti atmosferi-
ci, segue il destino nobile del legno: acquista 
patina, s’ingrigisce lento, diventa ancora più 
se stesso. Così la nuova collezione Ispirazio-
ni, tra cui il divano Chicago di Paola Navone, 
con le sue forme arrotondate rivestite in Ka-
shmir Plomb, racconta una materia che ha in 
sé memoria, calore, profondità. Una superfi-
cie che reagisce alla luce e al tocco. Che ac-
cetta il tempo, invece di resistergli. N

DI ELISABETTA CAPROTTI
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Un’ALBA in conceria e la 
fascinazione per la PELLE 

IMPERFETTA. Da una 
storia familiare nasce la 

filosofia Baxter, tra divani e 
arredi. Anche OUTDOOR.

Le poltrone da esterno della collezione 
Narciso disegnata da Studiopepe per Baxter.
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na casa come organismo vivo, attento, capa-

ce di rispondere ai ritmi del corpo di chi la 

abita? Non è design utopico ma la direzione 

verso cui si muove oggi il lusso. Sempre più 

ricerche e studi epidemiologici convergo-

no sul punto che la salute dipende all’80-90 

per cento da fattori ambientali e dallo stile di 

vita, non dal corredo genetico. Così mentre 

il mercato globale del benessere corre verso 

i 10 mila miliardi di dollari entro il 2029 (lo 

dicono i dati del Global Wellness Institute), il 

mondo ha smesso di chiedersi quale novità 

possedere e ha iniziato a interrogarsi su dove 

e come vivere. In questo scenario si inserisce 

la collaborazione tra Visionnaire, icona italia-

na del design sartoriale, e The Longevity Su-

ite, la rete europea di cliniche specializzate 

in biohacking e medicina anti-aging. La liai-

son darà vita a nuovi concept abitativi orien-

tati alla longevità e a ridefinire il paradigma 

stesso del vivere contemporaneo. «Il merca-

to del lusso sta cambiando radicalmente: il 

valore non è più nell’oggetto ma nell’impat-

to che ha sulla vita delle persone», racconta 

Marco Bizzarri, presidente di Visionnaire e 

azionista di The Longevity Suite. «Per mol-

to tempo abbiamo pensato alla casa come 

espressione di sé, oggi deve rappresentare 

un luogo che migliora concretamente ener-

gia, equilibrio e qualità del tempo vissuto». Il 

punto di svolta è concettuale prima ancora 

che progettuale: «Non stiamo aggiungendo 

il wellness all’abitare ma progettando la casa 

come un centro di benessere, un ecosistema 

preciso costruito sulle esigenze biologiche 

dell’uomo». I pilastri del progetto non si con-

figurano come optional o finiture di pregio, 

ma come infrastrutture invisibili, possiamo 

immaginare appartamenti e building che in-

cludono sistemi avanzati di microfiltrazione 

dell’aria per il controllo continuo della qua-

lità interna, unità di purificazione dell’acqua, 

illuminazione Dmx con scenari programma-

bili a favore del ritmo circadiano, audio im-

mersivo Dolby Atmos per il comfort acusti-

co, materiali e finiture a basse emissioni. Le 

dimore avranno poi mini spa private e aree 

per il training funzionale che integra calore, 

freddo e movimento e una presenza medica 

permanente nel building. «Una grammatica 

nuova dell’abitare, pensata per intervenire 

in modo preventivo su quei processi infiam-

matori del nostro corpo che sono alla base 

di molte patologie croniche», spiega Bizzar-

ri. Il primo progetto vedrà la luce a Milano, 

a seguire si svilupperà a Dubai, Riad, Cipro, 

Marbella, Miami e Shanghai, luoghi dove la 

domanda di wellness real estate cresce più 

velocemente. «Developer e clienti cercano 

spazi che generano valore nel tempo e of-

frono un’esperienza abitativa più consapevo-

le, l’architettura del futuro amplifica la quali-

tà delle esperienze e la percezione del tempo 

vissuto». La casa, insomma, non è più il luo-

go in cui si torna a riposare ma quello dove 

la vita continua, attivamente. N

Da sinistra. Uno scatto da The Art 

of Belonging, la campagna di Visionnaire 

scattata dall’artista berlinese Robert 

Rieger. Una foto di Jason Hetherington.

DI ELISABETTA CAPROTTI

Visionnaire e The
Longevity Suite 

ridisegnano il concetto 
di ABITARE: non più 

uno spazio da possedere 
ma un ECOSISTEMA 
capace di sostenere la 

vita e PROLUNGARLA. 
Nel benessere.
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1. Lampada Medusa di Carlo Nason 

per Established & Sons. 2. Ciotola 

in marmo Santorini di Westwing. 

3. Attaccapanni Grejsimojs di Ikea.  

4. Lampada Maap di Erwan 

Bouroullec per Flos.

1 2

3

4

A CURA DI PAOLO FERRARINI

Il richiamo della NATURA 
non è nostalgia ma 
RIGENERAZIONE della 
dimensione abitativa. 
Le forme si ispirano a 
rami, FIORI, meduse, 
carapaci, E la casa diventa 
un nuovo ECOSISTEMA.
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5. Sedia Ori di Giuseppe Bavuso 

per Rimadesio. 6. Libreria Albero di 

Gianfranco Frattini per Poltrona Frau, 

edizione speciale per il centenario.  

7. Piatto della collezione Florenza  

di Ginori 1735.

5

6

7
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i curve è fatto tutto il mondo», diceva Oscar 
Niemeyer. Abituati a pensare il costruito 
come razionale e ordinato, quindi lineare e 
rettilineo, ci sorprendono ancora di più i pro-
getti dall’andamento curvilineo, con pieghe 
morbide e calde. E ciò senza rinunciare a una 
base altrettanto scientifica. L’hanno fatto per 
esempio Marcio Kogan, anche lui architet-
to brasiliano, e lo studio MK27 nell’ideazio-
ne del sistema di sedute Bézier per Minot-
ti, in cui l’archetipo matematico della curva 
parametrica incontra la fluidità di forme or-
ganiche e naturali: «Tutto è nato durante un 
pranzo con Minotti, in cui qualcuno ha det-
to che, essendo noti per le nostre architettu-
re ortogonali, non avremmo mai potuto fare 
qualcosa di curvo. Quindi abbiamo deciso 

di fare proprio quello», ci racconta Kogan. Il 
nome della collezione viene da Pierre Bézier, 
ingegnere francese creatore di quei model-
li curvi oggi fondamentali anche nella com-
puter graphic. Ma il risultato si rifà pure alle 
radici carioca: «È un tributo a Niemeyer e al 
modernismo brasiliano, che ha sempre cele-
brato la libertà delle curve», continua il desi-
gner. «E queste sedute aggiungono un po’ di 
bossa nova a ogni stanza, un modo più rilas-
sato di occupare gli spazi». Il processo crea-
tivo è stato lungo: «I primi disegni sembrava-
no un polpo pieno di tentacoli», spiega. «C’è 
voluto tempo per razionalizzare tutto in un 
sistema modulare, con pezzi al contempo 
indipendenti e accostabili. Anche i rivesti-
menti sono stati una sfida di precisione sar-
toriale, perché ogni cucitura segue appunto 
una curva». I divani diventano allora organi-
smi che crescono e cambiano forma grazie 
a elementi laterali, penisole, chaise-longue e 
anche poltrone, pouf e coffee table, per una 
coerenza che è personale, accogliente, av-
volgente: «Penso che il sistema Bézier fun-

zioni al meglio in spazi in cui può diventare 
un paesaggio più che un semplice divano», 
dice ancora Kogan. «Ci piace immaginar-
lo replicato all’infinito, con persone diverse 
che interagiscono in modi disparati: seden-
dosi, sdraiandosi, riunendosi tutt’attorno o 
addirittura attraversandolo». La curva come 
iperbole della libertà e di un modo sciolto in 
cui vivere il design, con arredi che diventano 
a loro volta stanze da vivere e abitare. Come 
nei progetti più riusciti e intriganti, il segre-
to sta nella fusione degli opposti: «Come la 
curva matematica di Bézier, estremamente 
precisa e controllata ma dall’aspetto libero 
e naturale, anche queste sedute sono fluide, 
morbide, confortevoli e tutto lo sforzo sot-
tostante si fa quasi invisibile. È una dualità 
molto presente anche nelle nostre architet-
ture, una ricerca costante dell’equilibrio tra 
precisione e naturalezza». Precisione e natu-
ralezza che si abbracciano, imitando il movi-
mento più curvilineo e umano che esista. N

Nella collezione BÉZIER di Minotti 
l’architetto MARCIO KOGAN fonde 

la precisione della MATEMATICA  
e la fluidità del modernismo brasiliano. 

E qui ci racconta come il vero 
equilibrio sia un ABBRACCIO.
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Uno scatto 
dell’architetto 
Marcio Kogan, 
founder dello 
Studio MK27, 
accanto al sistema 
di sedute Bézier  
di Minotti.

DI PAOLO ARMELLI
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os’è, per noi, la natura? Qualcosa da osser-
vare, custodire, ascoltare. Da sempre filosofi, 
artisti e poeti cercano di raccontarla, senza 
mai catturarla davvero. Per Friedrich Schel-
ling è spirito visibile, vivo. E l’opera dell’uo-
mo diventa luogo dell’incontro: umano e na-
turale si avvicinano, si riflettono, si fondono. 
Nei giardini di Responsive Nature, installazio-
ne di Elisa Ossino Studio per la Collezione 
Outdoor di Molteni&C (via Senato 14, 21-26 
aprile), questo dialogo prende forma: «Non 
intendevo creare una rappresentazione, ma 
una risonanza. Il rischio era quello di ridurre 
la natura a fondale estetico, ma qui è di fatto 
presenza attiva che trasforma lo spazio in un 
organismo simbiotico», spiega la designer. Il 
giardino diventa architettura dei sensi, in cui 
si annulla la distanza tra corpo, arredi e cre-
scita spontanea della vegetazione, «esperien-
za avvolgente, quasi musicale». 

Fondamentale la collaborazione con 

Molteni&C: «Ho immerso la Collezione Out-
door 2026 in una narrazione in cui il confine 
tra costruito e natura è sottile, ambiguo. Vo-
levo che gli arredi recitassero da protagonisti 
dell’ecosistema». I mobili si accordano con 
la vegetazione creando una partitura quasi 
cinematografica: «Ho giocato con quinte e 
specchiature come filtri di seduzione: rallen-
tano lo sguardo, svelano le texture dei tessu-
ti tra le fronde, in osmosi totale tra materia 
e vegetazione. Gli arredi rispondono ai sen-
si, riflettendosi o scomparendo nell’ombra». 
Non ci sono le mele d’oro come nel mitolo-
gico Giardino delle Esperidi, ma sedute e ta-
voli che duettano. Ci si muove così dal Giar-
dino dell’Eden, sul rapporto tra mitologia e 
botanica al Terzo Paesaggio, dove gramina-
cee e arbusti dialogano con un design che è 
complice silenzioso della libertà vegetale, per 
poi approdare alla quiete del Giardino Ac-
quatico. Qui l’acqua riflette il cielo e le sedu-
te accolgono pause di pura contemplazione. 
Anche dove l’Hortus Botanicus impone geo-
metria e ordine, la convivialità fiorisce spon-
tanea, preparando lo sguardo all’atto finale: il 
Giardino Lunare. Qui la luce onirica smussa 
i volumi, trasformando i mobili in silhouette 
discrete. «Un dialogo intimo, per certi versi 

simile a un’attrazione irresistibile», dice Os-
sino, «tra il nostro segno progettuale e la cre-
scita spontanea». 

Ma a proposito di natura e artificio, Mol-
teni&C si pone in questa stagione anche un 
altro quesito: cosa significa costruire? For-
se non solo occupare terre, sollevare muri, 
ma tracciare spazi intimi dove silenzio e 
vento s’incontrano. È un interrogativo pro-
fondo che esplora la responsabilità etica di 
ogni singolo gesto progettuale, lo stesso cui 
tentano di rispondere le 40 opere tra scul-
ture, tempere e disegni della mostra Il con-

forto dell’architetto. The Architect’s Relief (Pa-
lazzo Molteni, via Manzoni 9, Milano, fino a 
gennaio 2027). Qui il pensiero di Michele De 
Lucchi s’intreccia con la cura di Antonia Jan- 
none e lo sguardo di Francesca Molteni, in 
un percorso in cui l’architetto sceglie di met-
tersi in ascolto della materia, lasciando che 
legno, carta e segno custodiscano un tempo 
sospeso, dove la vita scorre lenta, riga dopo 
riga. Forse perché, oggi, per abitare e costru-
ire bisogna lasciarsi confondere, almeno per 
un momento, tra ciò che cresce e ciò che è 
creato dall’uomo. N

DI  PATRIZIA PICCININI

Nell’ultima INSTALLAZIONE di Molteni&C 
cinque GIARDINI instaurano un dialogo 
intimo tra la geometria del progetto e 
l’imprevedibilità del CREATO. E una nuova 
mostra di MICHELE DE LUCCHI riflette 
sull’attesa del GESTO creativo.

Dall’alto. Un’opera di Michele De Lucchi, 
Cultivation Station 20_05, 2020. Il progetto del 
Molteni&C Garden Senato di Elisa Ossino. Im
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DI GIULIO SOLFRIZZI

L’orologio non è l’unico mezzo espressivo di 
SWATCH. Da 15 anni, infatti, nella sua residenza 
artistica a SHANGHAI supporta giovani 
TALENTI. E adesso presenta alcuni di loro a 
Venezia, in occasione della BIENNALE.
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ell’alta orologeria ogni esemplare viene im-

maginato in modo unico, il caso di Swatch è 

diverso. La standardizzazione è alla base de-

gli orologi firmati dal marchio svizzero, men-

tre il valore creativo viene trasferito total-

mente nel design. «L’intuizione è stata usare 

un materiale non nobile come la plastica e 

trasformarlo in un mezzo espressivo», rac-

conta Carlo Giordanetti, membro del consi-

glio d’amministrazione di Swatch, ma anche 

parte attiva del team che ne sviluppa i pro-

dotti. «Da qui nasce la collaborazione con gli 

artisti: offrire loro un supporto dalle possi-

bilità infinite, capace di dare forma a visioni 

che ingegneri e designer, da soli, non avreb-

bero immaginato».

L’arte è stata da sempre ossigeno per il 

brand dei segnatempo democratici. Proprio 

perché inclusivo grazie ai suoi modelli, ha ab-

bracciato tutte le correnti artistiche per man-

tenere il prodotto aperto a qualsiasi linguag-

gio. David LaChapelle, Keith Haring, Mimmo 

Paladino sono solo tre dei talenti che hanno 

impresso un segno sull’accessorio che mette 

tutti d’accordo. Ma non è bastato. A un certo 

punto si è reso necessario restituire al mon-

do dell’arte quanto ricevuto. Giordanetti è in-

fatti anche CEO dello Swatch Art Peace Ho-

tel di Shanghai, residenza per artisti fondata 

dal marchio quindici anni fa; un incubatore 

di espressione artistica, dove circa seicento 

creativi hanno trovato casa per le loro idee. 

Provenienti dalla Cina e dal resto del mon-

do, sono stati selezionati attraverso candida-

ture spontanee e invitati da Swatch a vivere 

lì per creare durante un soggiorno di massi-

mo sei mesi. 

Carlo Giordanetti ammette che tra le sfi-

de originarie c’era anche il rafforzamento del 

brand in un mercato allora orientato al lusso 

apparente, rispondendo con un progetto che 

voleva evitare di imporre una visione occi-

dentale. Soprattutto, l’intenzione era sposta-

re l’attenzione dal prodotto in sé e per sé. E 

così è stato. L’unica traccia della permanenza 

degli artisti è un’opera che ne rappresenta lo 

stile, affidata alla loro totale discrezione. C’è 

chi, in un gesto di ribellione, ha lasciato una 

sedia rotta e chi, invece, ha regalato una cre-

azione ora parte di un vasto archivio, utile a 

Swatch per mostre e progetti. 

Non a caso, cinque artisti accolti dallo 

Swatch Art Peace Hotel tra il 2024 e il 2025 

sono stati coinvolti nella mostra Flora Fanta-

stica, presentata in occasione della Biennale 

di Venezia. Dal 6 maggio al 26 luglio le ope-

re di Stefania Orrù (Italia), Hammer Chen 

(Cina), Mustafa Boga (Turchia), Elisa Insua 

(Argentina) e Chun Hua Catherine Dong 

(Canada) animeranno una serra nei Giar-

dini Reali.

A fare da fil rouge è un universo sognan-

te in cui forme, colori e materiali reagiscono 

alla creatività umana, dando vita a un pae-

saggio mutevole. Il visitatore viene così im-

merso in un mondo botanico che dialoga con 

l’immaginazione attraverso linguaggi artistici 

diversi. E mentre i confini tra naturale e ar-

tificiale si fanno sempre più sfumati, emer-

ge con chiarezza che tra l’arte e Swatch non 

sono mai esistite barriere. N

A sinistra. 

L’opera Paradoxes of 

Value dell’argentina 

Elisa Insua (ritratta 

a destra), una degli 

artisti della residenza 

Swatch Art Peace 

Hotel nel 2025.
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Anelli in oro rosa e oro bianco con 
diamanti e pietre di colore della 
collezione Nudo di Pomellato.

ella sua raccolta poetica Spectacle, del 1951, il 
francese Jacques Prévert descrive l’autenti-
cità delle emozioni come un grido del cuore 
dalle sembianze di un diamante multicolo-
re. E chissà se Pomellato non si sia ispirato 
a tale pensiero per rivoluzionare la gioielle-
ria partendo dalla cromia. È infatti il 2001 
quando il brand, fondato a Milano da Pino 
Rabolini nel 1967, crea Nudo, l’alternativa al 
classico solitario, descritta dal direttore cre-
ativo Vincenzo Castaldo come una «rifles-
sione filosofica della bellezza nella sua for-
ma più essenziale». In circa quattro giorni di 
lavoro i maestri orafi trasformano gemme 
dalle tonalità vibranti – inizialmente sono 
cinque: il granato, la iolite, il peridoto, la ru-
bellite e l’acquamarina – nel taglio irregola-
re a 57 sfaccettature, identico al taglio bril-

lante, studiato per esaltare la lucentezza, poi 
assemblato su un’ingegnosa montatura in-
visibile, in oro rosa o bianco, brevettata per 
dare l’illusione di gioiello sospeso. Indossar-
lo incarna libertà e fin dai primi anni Due-
mila diviene l’auto-regalo per antonomasia, 
come se la sua anima “nuda” e, per dirla alla 
Cyndi Lauper, i suoi True colors lo rendessero 
adatto a celebrare traguardi importanti, più 
genere laurea che fidanzamento. E indossar-
ne uno – come il primo orecchino, nato nello 
stesso anno e inizialmente venduto singolo 
– sembra non bastare. La sovrapposizione è 
continua evoluzione di sé e manifestazione 
di creatività: i Nudo si portano a due o come 
Trilogy, con differenti pietre o «pennellate di 
colore puro» come le definisce il gem master 
Stefano Cortecci, per creare un linguaggio 
di sfumature e luci personali. Dopo questi 
successi Pomellato fa evolvere Nudo senza 
mai cambiargli la forma, neppure di una vir-
gola. Nel 2016 presenta la collana Pendant, 
poi dal 2019 si sbizzarrisce con i doppiet-
ti, l’incontro tra una gemma trasparente e 
una dura, col fine di creare una terza, inedita, 
profondità cromatica. Nel 2020 entra nell’u-
niverso dell’Alta Gioielleria con gemme rare, 

come tanzaniti e rubelliti, esaltate da accen-
ti di diamanti. Dal 2024, su anello e orecchi-
ni Toi et Moi, accosta una pietra Classic a un 
pavé di diamanti nel formato Petit. Nel 2025 
introduce la dimensione più piccola, Nudo 
Mini. Il 2026 segna un ulteriore capitolo: il 
25esimo anniversario di Nudo amplifica il 
dialogo esplorativo in nuove nuance, armo-
nie e mix & match. Rivière sono collane e 
orecchini in oro rosa e bianco dove le celebri 
57 sfaccettature si alternano al taglio Cles-
sidra, mentre topazi blue London e sky blue, 
o ametiste e peridoti, conversano con cerchi 
di pavé di diamanti bianchi in una cadenza, 
come da tradizione, asimmetrica. L’ultima 
parure doppietto vede la shade muschiata 
della prasiolite abbracciare l’intensità dell’a-
gata, generando un verde saturo. Infine, i Toi 
et Moi accolgono l’ametista. Esempi che ri-
portano a quel “diamante multicolore” men-
zionato nell’incipit e metafora di personalità 
(la nostra). Che, un po’ come la grammatica 
cromatica, ha infinite sfumature desiderose 
di essere raccontate. N

Tra i molti GIOIELLI di 
Pomellato, NUDO resta 
uno dei più amati. I suoi 
numeri? 25 ANNI, 5 
dimensioni, 18 gemme, 107 
creazioni. E INFINITI modi 
di indossarlo. 

DI ALICE ABBIADATI
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egli archivi di Chopard, custodito come una 
reliquia, c’è un orologio del 1970 che racconta 
molto della maison. Si chiama Bonaire, è in 
oro bianco con un quadrante in giada nefri-
te di un verde denso, quasi vegetale. Intorno, 
una costellazione fitta di diamanti ne dise-
gna il perimetro. Era uno dei modelli più de-
siderati dell’epoca e, guardandolo oggi, si ca-
pisce perché. Vicino, c’è un modello del 1972: 
qui l’oro si scalda, diventa giallo, il quadran-
te si accende tra le venature dell’occhio di ti-
gre che cambiano colore con il movimento 
del polso e il maxi-bracciale è fluido come 
il tessuto. Nel 1973 la materia cambia anco-
ra, il quadrante si fa scuro, compatto, l’oni-
ce nera reinventa la superficie mentre i dia-
manti tutt’intorno sono una presenza sottile, 

sussurrata. «Fu mio padre Karl Scheufele a 
introdurre le tecniche orafe che resero pos-
sibile l’uso dei quadranti in pietre dure, quan-
do nel 1963, a soli vent’anni, prese le redini 
di Chopard», racconta Caroline Scheufe-
le, co-presidente e direttrice creativa della 
maison. È da questa idea che prende forma 
L’Heure du Diamant, una delle collezioni più 
audaci e visionarie, lanciata nel 2012 come 
sintesi di un sapere molto più antico. Se la 
storia del brand si estende per oltre un se-
colo e mezzo, è negli anni 60 e 70 che di-
venta il laboratorio di un’estetica più libera 
e sperimentale. Con le pietre dure ogni oro-
logio è un pezzo unico, perché la natura non 
si ripete mai esattamente. Anche i braccia-
li diventano un territorio sperimentale per la 
maison: la maglia milanese, le texture a emu-
lare la corteccia degli alberi, i disegni intrec-
ciati, le superfici scolpite, tutto nasce dalla 
tradizione orafa di Pforzheim e trova nuova 
espressione a Ginevra. Chopard vince 15 vol-
te la Rosa d’Oro di Baden-Baden, considerata 
allora l’Oscar della gioielleria, e ottiene due 
Diamond International Award, nel 1997 re-
alizza il “Chopardissimo”, l’orologio più pre-

zioso al mondo, sul quale scintillano 874 dia-
manti. Nel 2018 Chopard è la prima a usare 
oro etico al 100% per tutte le creazioni e nel 
2024 introduce il calibro 10.01-C, il movimen-
to di manifattura più piccolo e piatto del set-
tore. L’orologio simbolo della nuova collezio-
ne 2026 è un omaggio all’expertise nell’arte 
delle pietre ornamentali. L’onice, variante no-
bile del calcedonio, è celebrata come simbo-
lo di forza e stabilità; la cassa coussin in oro 
bianco accoglie il quadrante nero profondo, 
vellutato. La lunetta, firma della collezione, 
si distingue per 4,40 carati di diamanti inca-
stonati secondo la tecnica del serti couronné, 
griffe a forma di V che trattengono la luce e 
la moltiplicano, invenzione di Karl Scheufele 
III. Nel cuore batte il movimento automatico 
09.01-C, tutto sviluppato nei laboratori della 
Manifattura, concentrato di perfezione tecni-
ca. È un orologio o un bracciale preziosissi-
mo? Da più di 60 anni, Chopard si sente ri-
volgere questa domanda e risponde sempre 
allo stesso modo: il tempo più bello è quel-
lo che si porta addosso come un gioiello. N

Dagli orologi degli anni Settanta al nuovo modello in 
ONICE. La collezione L’Heure du Diamant di CHOPARD 

è in equilibrio tra sapere orafo e PRECISIONE tecnica.

Da sinistra. Una pagina pubblicitaria di 
Chopard per la collezione L’Heure du Diamant 

del 1968. Un orologio-gioiello della collezione 
L’Heure du Diamant in oro bianco etico 18 

carati con quadrante in onice.
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DI ELISABETTA CAPROTTI
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Il lusso  
in tempo 
reale

Una selezione di accessori di lusso 

in vendita su eBay Live, la prima piattaforma di live 

shopping introdotta in Italia.

L’acquisto come esperienza: con 
eBay Live, lo shopping in live 
streaming arriva in Italia 

VOGUE ITALIA IN COLLABORAZIONE 

CON EBAY

Che si tratti di una Chanel Lucky Charms, un trench Burberry, una Ba-
guette a righe, un paio di Nike da collezione o un foulard Flora in twill di 
seta di Gucci, eBay Live è la destinazione dei desideri tangibili. Nel lessi-
co della moda, l’esperienza è un valore complementare a quello dell’og-
getto stesso. Ed è in questo spazio, fluido e sempre più ibrido, che si 
inserisce l’arrivo di eBay Live in Italia, come una piattaforma che tra-
sforma lo shopping digitale in un momento di connessione, capace di 
restituire all’acquisto una dimensione relazionale. Se l’e-commerce ha 
costruito negli anni un’estetica dell’efficienza – tra scroll, filtri e selezio-
ni rapide – il live streaming introduce una grammatica più lenta e im-
mersiva, che riporta il fattore umano al centro dell’esperienza virtuale. 
Le aste hanno definito l’identità del marketplace: oggi, grazie a un for-
mato interattivo integrato, evolvono combinando l’emozione della com-
petizione in tempo reale con uno scambio diretto tra venditori e acqui-
renti. Chi compra non si limita a un rapido click, ma instaura un dialogo 
con chi sta dall’altra parte dello schermo. Il debutto italiano, che vede il 
Fashion tra le categorie protagoniste insieme al Collezionismo, intercet-
ta una sensibilità già evidente nei comportamenti d’acquisto più evoluti: 
la ricerca di autenticità, di unicità, di storie. Un capo d’archivio, presen-
tato dal vivo, indossato, contestualizzato, descritto nei dettagli, assume 
una profondità che nessuna scheda prodotto potrebbe restituire con la 
stessa efficacia. È una dinamica che accende il desiderio e lo trasforma 
in un momento condiviso, capace di evocare l’intimità delle boutique più 
esclusive, dove il rapporto di fiducia resta centrale. Con una program-
mazione che alterna live quotidiane e momenti premium e due diverse 
modalità di acquisto – prezzo fisso o asta – eBay Live nasce all’interno 
dell’ecosistema affidabile e regolamentato di eBay, con tutte le garan-
zie di protezione che da sempre lo caratterizzano, come un luogo di in-
contro per una community di appassionati.
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DI GIULIA DI GIAMBERARDINO

A sinistra. Collana Bvlgari Imperial Heart 

Eclettica Alta Gioielleria in platino  
con un diamante antico imperiale a cuore 

e baguette di diamanti. Pagina  
accanto. Bracciale Bvlgari Serpenti Spira 

Cuff Eclettica Alta Gioielleria  
in oro bianco con elementi in onice, 

diamanti, smeraldi e pavé di diamanti.

rima che entrasse a far parte della famiglia 
Bvlgari, nell’immaginario di Corinne Le Foll 
erano impressi quei “125 anni di Magnifi-
cenza Italiana” che nel 2010, in una mostra 
del Grand Palais di Parigi, aveva osservato 
da vicino per la prima volta. «Nessun ricor-
do pesa nella mia memoria come quel mo-
mento. Rimasi impressionata dalla vastità 
del patrimonio della Maison, fu incredibile», 
racconta. Da settembre 2024 è Managing 
Director della Jewelry Business Unit, ma nel 
suo passato ci sono oltre vent’anni di espe-
rienza nel mondo del lusso. Lei è francese, e 
da quando si è trasferita a Roma capita che 
Parigi le sembri più grigia, ma è sempre sta-
ta circondata dalla bellezza e adora vivere 
«nella culla dell’eclettismo». 

Oggi ricopre un ruolo che le sembra di 
giorno in giorno più complesso, perché è 
quello di chi deve essere capace di naviga-
re in una realtà che cambia costantemente, 
pur con un’idea chiara sul domani. «Se af-
frontiamo delle sfide sono io a dover guida-
re i diversi team: quando si guarda al futuro 
l’audacia è essenziale ed è una mia respon-
sabilità fare in modo che non si disperda», 
confida. Corinne Le Foll ci tiene a prendersi 
cura del talento e sa di avere fra le mani uno 
scrigno di creatività e artigianalità. Ma sa 
anche che l’istinto, in una realtà come Bvl-
gari, è un privilegio. «È ciò che muove Lucia 
Silvestri – Direttrice Creativa della Gioiel-
leria – e i designer del suo team, ma siamo 

costantemente alla ricerca di un equilibrio: 
spesso sono i numeri a permetterci di inter-
cettare i desideri dei nostri clienti e ci aiuta-
no a essere più pragmatici». 

Sono tre i concetti che plasmano la sua 
visione: heritage, innovazione e tempo. «Pos-
sono sembrare semplici, ma trovo che sia-
no molto potenti. È fondamentale restare fe-
deli alla propria identità, tanto quanto lo è 
spostare l’asticella dell’innovazione. Bvlgari 
è una realtà che sa padroneggiare l’arte del-
la trasformazione con maestria: negli anni 
si è evoluta senza allontanarsi dalla propria 
anima. Ma credo che il segreto sia conce-
dersi del tempo, che dev’essere abbastanza 
per lasciar respirare la creatività e costrui-
re progetti di successo». E questo approc-
cio fa parte di ciò che consente a una mai-
son storica di parlare a diverse generazioni. 
Dal suo punto di vista l’arte, l’artigianalità, il 
patrimonio culturale e l’atemporalità sono 
valori che creano una connessione profon-
da anche con i clienti più giovani. Mentre il 
mondo corre senza esitazioni e ci porta a di-
menticare tutto molto rapidamente, il gioiel-
lo custodisce un concetto di lentezza intrin-
seca, di durabilità quasi in controtendenza. 
Ma non basta per alimentarne la desidera-
bilità. «È un connubio di estro, innovazio-
ne e audacia ciò che permette a un gioiello 
di essere davvero senza tempo e di restare 
a lungo nella vita di chi lo sceglie», spiega. E 
Bvlgari Eclettica, la collezione di Alta Gio-
ielleria presentata per il 2026, è nata esat-
tamente da quest’idea.

Nel dialogo vivo con l’arte che guida il 
brand – partner esclusivo dell’Esposizione 
Internazionale d’Arte della Biennale di Ve-
nezia –, l’eclettismo è diventato un metodo 
per creare bellezza. «E di bellezza abbiamo 

disperatamente bisogno, soprattutto ora», 
aggiunge. La collezione rappresenta la ma-
nifestazione più ardita dell’“artsmanship” 
di Bvlgari: quest’ultimo è un concetto co-
niato per fondere l’intuizione artistica e la 
maestria visionaria che sono nel Dna del-
la Maison e restituire importanza al lavoro 
di squadra di designer e artigiani. Tra crea-
zioni trasformabili e multimilionarie, sono i 
nove pezzi chiamati Capolavori a riflettere la 
straordinarietà del savoir-faire del marchio. 
«Volevamo dare vita a delle opere d’arte da 
indossare, con un intreccio di scultura, pit-
tura e architettura: la fluidità delle struttu-
re geometriche, la leggerezza dei volumi in 
movimento, i giochi di luci e ombre e i colo-
ri vividi delle pietre danno forma a dei me-
ravigliosi dialoghi estetici».

Tra i riferimenti artistici della collezio-
ne ci sono i ritratti di Tamara de Lempicka, 
Il bacio di Francesco Hayez, lo stile more-
sco-orientalista del Castello di Sammezza-
no in Toscana, ma sono due i pezzi di Bvl-
gari Eclettica che le stanno particolarmente 
a cuore. Il collier Secret Garden – in plati-
no con elementi in onice, zaffiri e diamanti 
– evoca l’intimità dei cortili di Roma al tra-
monto. Il Serpenti Imperial Heart – realiz-
zato in platino e diamanti, con un diamante 
imperiale antico a cuore – è pensato come 
una sorta di Venere di Milo della gioielleria, 
una scultura destinata a incantare per sem-
pre. Se c’è un segno che Corinne Le Foll de-
sidera lasciare nella storia di Bvlgari è un 
insieme di creatività, eccellenza e innovazio-
ne. Gli stessi valori di quella “Magnificenza 
Italiana” che in passato l’aveva incantata. N
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Cosa c’entra 
l’ECLETTISMO con la 
bellezza? E cosa vuol dire 
ARTSMANSHIP? Ce lo 
racconta CORINNE LE 

FOLL, Managing Director 
della Jewelry Business 
Unit di BVLGARI, in 
occasione del lancio della 
collezione Bvlgari Eclettica.



Icone  
in movimento
Innovazione sartoriale e ingegnosa sem-
plicità. La nuova Platinum Line piega, let-
teralmente, il lusso alle esigenze quotidia-
ne e trasforma la strada in una passerella

 «i dettagli non sono solo dettagli, essi creano il design». 
La filosofia di Ray e Charles Eames, i più importanti desi-
gner americani del secolo scorso, inventori della incon-
fondibile Elephant Chair, è il mantra che ispira la Plati-
num Line di CYBEX, la gamma di passeggini disegnata 
per proiettare la mobilità dei piccoli viaggiatori verso il 
futuro. Una collezione che non si limita a reinterpretare i 
modelli iconici del marchio tedesco, ma li eleva attraverso 
un linguaggio stilistico rinnovato e sofisticato. Funzionali-
tà intuitiva, estetica cosmopolita e benessere superiore, 
ogni elemento è progettato per migliorare la vita familia-
re nelle esigenze quotidiane.  «Prodotti che si integrano 
perfettamente nella vita delle persone: progettati in modo 
intelligente, emotivamente risonanti e senza compromes-
si in termini di qualità», ha sottolineato il founder Martin 
Pos. Come PRIAM, caratterizzato da sospensioni integrali 
e cappottina XXL con protezione UPF50+. La seduta che 
si reclina con una sola mano e l’innovativo sistema di cin-
ture one-pull sono solo alcune delle innovative caratteri-
stiche di questo prodotto. La sua evoluzione e-PRIAM è 
il primo modello elettrico smart dotato di un’applicazione 
dedicata: sensori integrati assistono la marcia su pen-
denze o terreni irregolari, mentre la funzione di dondo-
lio automatica culla dolcemente. Pensato per sostenere i 
ritmi delle metropoli MIOS, sintesi ideale tra compattezza 
e agilità urbana. La sua silhouette minimale si muove con 
grazia tra marciapiedi affollati, garantendo un’esperien-
za fluida e intuitiva. Un vero gioiello COŸA, ultra-compat-
to ed elegante, creato per i genitori che desiderano di-
namismo e comfort assoluto in volumi ridotti. La praticità 
rivoluzionaria culmina nella FOLD LUX CARRY COT, una 
navicella compatibile con tutti i telai della collezione, che 
con un unico gesto fluido si piega e riduce le proprie di-
mensioni della metà, trovando posto persino nelle cap-
pelliere degli aerei. La personalizzazione delle colorazioni 
e delle finiture è un plus lussuoso e gradito, una sottile di-
chiarazione di individualità destinata a durare nel tempo.

A destra il modello CYBEX Priam.

Qui sotto il modello CYBEX Mios e il passeggino CYBEX Coÿa.



VOGUE ITALIA IN COLLABORAZIONE CON CYBEX
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Il corpo vestito è il tema 
di Costume Art, la 

MOSTRA di primavera 
del Costume Institute 

del Metropolitan 
Museum di New York, 
che indaga il modo in 

cui la FIGURA umana 
è stata abbigliata, 

spogliata, manipolata, 
ornata e celebrata nel 

corso di SECOLI di 
produzione artistica. 

Per l’occasione, 
Vogue aggiunge un 

piccolo capitolo a 
quella STORIA, con 

cinque opere di artiste 
contemporanee che 

riflettono sul corpo in 
tutta la sua multiforme e 
sfaccettata BELLEZZA.



FOTO DI HARLEY WEIR
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Un autoritratto di Isabelle Wenzel, 

acrobata di formazione, che gioca con 

il significato di “Abstract body”, uno dei 

temi della mostra. 

Nella pagina precedente.  

La mostra Costume Art è basata su 

contrapposizioni storiche.  

Harley Weir presenta un corpo 

adornato da un grembiule in pelle 

dell’esercito britannico e da una 

crinolina del XIX secolo.

FOTO DI ISABELLE WENZEL
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In quest’opera Coco Capitán riflette sul 

corpo nudo, tema ricorrente nella mostra.
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FOTO DI COCO CAPITÁN



L’opera Evening (2019) di Tschabalala 

Self, membro del comitato consultivo 

di Costume Art, esplora le 

proporzioni e le forme del corpo.
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ARTWORK DI TSCHABALALA SELF



*Test strumentale dopo l’applicazione del serum su secchezza, opacità, effetto crespo, mancanza di volume e spessore della fibra.
**Test di autovalutazione dopo l’applicazione di Bain + Mask + Serum, 90 soggetti.

CONTRASTA I 5 SEGNI

DELL’INVECCHIAMENTO DEI CAPELLI IN 1 NOTTE
*

RISVEGLIATI CON CAPELLI MORBIDI, RIMPOLPATI E DALL’ASPETTO PIÙ SANO**

CAVIAR OF LONGEVITY

[PRO-XYLANETM + OCHROPHYTA ALGAE]

NUOVO 

CHRONOLOGISTE
LONGEVITY HAIR SERUM



IL TEMPO È DALLA TUA PARTE

X

DEMI MOORE

TROVA IL TUO SALONE
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uando venne presentato al pubblico nel 

1999, fu accolto come il profumo che avreb-

be accompagnato la maison Dior nel 21esi-

mo secolo. E con essa migliaia di donne. 

Concepito come glorificazione di un ricco 

bouquet floreale e omaggio a una femmini-

lità seducente, portava il nome che fu la più 

amata esclamazione di gioia, sorpresa e ap-

pagamento di Monsieur in persona: di fron-

te alla bellezza Christian Dior esclamava 

sempre “J’adore”. A distanza di 27 anni e nu-

merose edizioni, la fragranza dal flacone si-

nuoso, disegnato da Hervé Van der Straeten, 

è a tutti gli effetti tra i miti indiscussi della 

profumeria. Oggi si arricchisce di un nuovo 

capitolo olfattivo, che è la massima esalta-

zione della sua opulenza e sensorialità: J’A-

dore Intense. «Immaginate una fragranza 

come una composizione musicale, dove le 

note olfattive sono i vari strumenti. Quello 

che ho fatto con J’Adore Intense è stato col-

legare un amplificatore potentissimo alla 

corrente per dare la più elevata risonanza 

alle note», racconta Francis Kurkdjian, di-

rettore creativo delle fragranze Christian 

Dior. Ne è nata una composizione olfatti-

va che è la più profonda della storia di J’A-

dore. «Intense è il profumo più audace, più 

ricco di colore, in particolare delle sfumatu-

re calde dell’oro, è un floreale gourmand ro-

tondo e sontuoso, meno pulito rispetto alle 

precedenti interpretazioni», spiega Kurk-

djian. Per riuscire a elevare il leggendario 

bouquet fiorito di J’Adore a una tale inten-

sità, i fiori sono stati trasformati in un net-

tare floreale mielato, avvolgendoli con note 

fruttate, che ne hanno esaltato l’aspetto più 

succoso e irresistibile come un miele dora-

to. Il gelsomino, per esempio, è stato poten-

ziato nel suo carattere goloso da una nota di 

dolce albicocca. E così è stato per ogni fio-

re. Insieme a un fondo di sandalo e genero-

sa vaniglia. In più «alcune note sono esalta-

te direttamente dal calore della pelle, come 

se la fragranza si fondesse con essa», rive-

la Francis Kurk djian, rimandandoci a una 

visione sublime dove colei che indossa J’A-

dore Intense rappresenta quell’ingredien-

te finale irripetibile che rende la fragranza 

unica e inimitabile. «Ciò che fa grande un 

profumo è la storia che si vuole raccontare 

con esso», e quella creata da Francis Kurk-

djian si ispira alla musa di J’Adore, la can-

tante Rihanna. «Si tratta di una fragranza 

sensuale, molto carnale, che si sprigiona su 

una pelle dorata. Un’ascesa di intensità so-

lare per una scia che Rihanna incarna alla 

perfezione: una giovane donna che non co-

nosce limiti e restrizioni, libera». Anche nel-

la consapevolezza di possedere un flacone 

iconico pensato per diminuire il proprio im-

patto ambientale. L’anfora di vetro di J’Ado-

re Intense ha un peso ridotto, diventando 

la bottiglia più leggera del mercato (secon-

do uno studio comparativo sui flaconi dei 

50 profumi femminili più venduti in Euro-

pa, Asia e USA). Questa scelta di maggiore 

sostenibilità permette di limitare la sua im-

pronta di carbonio, ridurre l’utilizzo di ma-

terie prime per la produzione del vetro, oltre 

a diminuire l’impatto del trasporto del pro-

dotto. Un flacone, quello di J’Adore Intense, 

che esalta l’essenziale, così come il prezio-

so jus che contiene: un’intensità di intenti, 

in leggerezza. N

Una nuova narrazione OLFATTIVA per magnificare  
il leggendario bouquet fiorito di J’ADORE, che diventa 
succoso come un NETTARE nella versione Intense. 

DI VERONICA CRISTINO
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 In questa pagina. J’Adore Intense 

ovvero l’ultima versione del leggendario 

profumo Dior. Per riuscire a elevare 

lo storico bouquet fiorito a una nuova 

intensità, le note sono state trasformate  

in un nettare floreale mielato. Non solo: il 

flacone ha un peso ridotto, diventando la 

bottiglia più leggera sul mercato.

FOTO DI  ALEX VALENTINA
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Oltre il MITO e la storia, Terme di 
Saturnia Natural Destination è oggi 
sinonimo di SALUTE e benessere 
psicofisico. Grazie alla famosa  
ACQUA solforosa, certo. Ma anche ai  
programmi DETOX, ideali in primavera.
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è sempre un momento, proprio prima di en-

trare in acqua, in cui il corpo esita. Una re-

azione istintiva, di pochi istanti. Segue l’ab-

bandono totale in un abbraccio che contiene 

e al contempo dissolve. L’acqua fredda attiva 

ma quella calda, termale, sa accogliere sen-

za trattenere. In tutte le culture l’acqua è ar-

chetipo di trasformazione e rinascita. Per 

lo storico delle religioni Joseph Campbell, i 

miti sono simboli che collegano le società 

al mistero, dando senso all’esistenza. Non è 

un caso, dunque, che la storia delle Terme di 

Saturnia nasca così. Si narra infatti che Sa-

turno, stanco delle guerre degli uomini, sca-

gliò un fulmine a terra: dal cratere zampillò 

calda acqua sulfurea che riportò l’armonia. A 

Saturnia, in Maremma, le acque termali era-

no già note a Etruschi e Romani, mentre una 

bolla di papa Clemente III parla di un centro 

termale già strutturato nel 1188. 

Oggi Terme di Saturnia Natural Destina-

tion è un prestigioso SPA & Golf Resort 5*, 

membro di The Leading Hotels of the World 

che con cura custodisce le acque “sacre” del 

luogo. A renderle uniche è la combinazio-

ne tra la pressione geotermica costante e la 

particolare stratificazione delle rocce che 

dà vita a un processo di mineralizzazione. Il 

viaggio comincia sul Monte Amiata, antico 

vulcano spento tra Siena e Grosseto. Quan-

do piove le gocce iniziano un percorso invi-

sibile che dura fino a 40 anni: penetrano nel 

terreno in strati di roccia calcarea e depositi 

di travertino, si arricchiscono di minerali e, 

giù in profondità, si riscaldano grazie al ca-

lore della terra, fino ai 37,5 gradi. Il risultato 

è una serie di vasche naturali di acqua solfo-

rosa che sgorga perenne con una portata im-

pressionante, più di 500 litri al secondo, con 

un ricambio naturale delle piscine ogni 4 ore.

 Sono tanti i benefici dell’immersione in 

queste acque certificate e studiate scientifi-

camente. L’idrogeno solforato (H
2
S), in con-

centrazione di 14,5 mg/L, è stato riconosciu-

to come molecola bioattiva coinvolta in vari 

processi cellulari. Tra tutti favorisce la ridu-

zione delle infiammazioni muscolari e arti-

colari, sostiene la riparazione dei tessuti, ha 

un’azione antiossidante e supporta la nor-

malizzazione dei processi di cheratinizzazio-

ne cutanea, contribuendo al rinnovamento 

della pelle. Nelle acque sulfuree delle Terme 

di Saturnia è presente un altro complesso 

microbico naturale, il Bioplancton, che gra-

zie alla sua composizione migliora la biodi-

sponibilità dei minerali, ottimizzando così i 

benefici terapeutici per il corpo e i problemi 

cutanei. Inoltre, bevuta a digiuno e a picco-

le dosi sotto controllo medico, l’acqua di Sa-

turnia giova a digestione e intestino.

 Col tempo questa fonte termale è diven-

tata anche un vero e proprio metodo fonda-

to su 5 programmi che uniscono tutti gli in-

gredienti alla base del benessere psicofisico: 

medicina specialistica, alimentazione, trat-

tamenti SPA e cure termali, movimento e ri-

equilibrio energetico tramite naturopatia. 

Questo è il tempo di detossinare con il pro-

gramma Detox che mira a rimuovere l’accu-

mulo di tossine abbassando l’infiammazione 

e lo stress ossidativo, per una leggerezza im-

mediata. La primavera infatti è il momento 

ideale per riattivare fegato, reni e intestino, 

organi emuntori che permettono di elimina-

re le scorie. Come spiega Laura Quinti, natu-

ropata e nutrizionista di Terme di Saturnia: 

«Questi mesi portano negli orti ingredien-

ti dall’azione depurativa naturale: carcio-

fi, asparagi, radicchi, verdure a foglia verde, 

fave e piselli, mentre è consigliabile ridurre 

o eliminare prodotti industriali, latticini, in-

saccati, alcol e zuccheri raffinati che appe-

santiscono il fegato». Accanto all’alimenta-

zione entrano in gioco anche fitoterapia e 

integrazione mirata. Tisane di cardo maria-

no, tarassaco e carciofo sostengono il fegato, 

mentre piante drenanti come betulla e pilo-

sella eliminano i liquidi in eccesso. La crio-

terapia, i fanghi termali e i massaggi linfo-

drenanti aiutano a riattivare il metabolismo 

e favorire l’eliminazione delle tossine. Ce lo 

possiamo immaginare come un abbraccio di 

benessere che rimanda allo stesso abbraccio 

accogliente dell’acqua calda, dove corpo, re-

spiro e mente, anche solo per poco, ci ricor-

dano di non disunirci. 

DI ALICE ROSATI

Nella pagina precedente. Relax e detox presso 

le Terme di Saturnia Natural Destination. Qui 

accanto. Una piscina termale del resort.
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Trasformare un gesto quotidiano in un atto di fidu-
cia radicale. È questa la filosofia di Lumesi, brand di 
hair care londinese che intreccia innovazione scien-
tifica e sensibilità estetica in una visione armonica e 
contemporanea. Nato nel 2025, il marchio affonda le 
sue radici nella neuroestetica, la disciplina che stu-
dia come l’estetica influenzi il benessere cerebrale e 
modelli la percezione di sé. La fondatrice Tatiana ha 
trascorso anni a decodificare le mancanze del mer-
cato globale, osservando come una chioma impecca-
bile sia in grado di elevare istantaneamente l’aspetto 
generale di una persona. Il risultato è una linea es-
senziale e altamente performante, con formulazioni 
avanzate e texture raffinate. Cinque prodotti con un 
unico obiettivo: restituire vitalità, forza e luminosità ai 
capelli. Dallo Stardust Nourishing Shampoo, con TE-
QACTIVE (HaB)³+C, collagene idrolizzato e il comples-
so di aminoacidi PRODEW® 500, che idrata e raf-
forza la struttura, proteggendo la vivacità del colore, 
alla Deep Love Hair Mask, un trattamento intensivo a 
base di Ceramide A2, al PRODEW® 500 e un com-
plesso proteico mirato che ripristina la fibra capillare 
in tutta la lunghezza, senza dimenticare l’Illuminating 
Leave-in Conditioner, balsamo senza risciacquo con 
protezione UV integrata, con HELIOGENOL, cherati-
na idrolizzata ed ELAYA RENOVA™, che protegge e 
ripara i danni dello styling. Una routine che non si li-
mita a migliorare i capelli, ma ambisce a scolpire un 
nuovo standard di bellezza consapevole. 

Alchimia del 
benessere
Trattamenti sublimatori e ritualità sensoria-
li. L’hair care si eleva a un livello superiore 
con il brand londinese che ibrida neuroe-
stetica e bellezza

VOGUE ITALIA IN COLLABORAZIONE 

CON LUNESI



È tempo di una nuova BEAUTY ROUTINE pensata per 
trattare la PELLE quando la temperatura si alza, ma 
anche per risvegliare la nostra curiosità. Attraverso 
NOTE olfattive e COLORI con cui divertirsi.
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In basso, da sinistra. Profhilo Haenkenium è la crema 

antiossidante multi-attiva di IBSA pensata per il viso, il collo 

e il décolleté. Si chiama P-TIOX, lo firma SKINCEUTICALS, 

ed è un siero multi-peptide modulante per rughe di 

contrazione, effetto glass skin. Nella pagina accanto, da 

sinistra. Palette con 12 ombretti compatti Archetype di 

MESAUDA: le nuance proposte spaziano dal nude matte 

alle texture super shimmer. La fragranza Tempio d’Acqua 

di CASAMORATI è caratterizzata da note 

di vaniglia, pesca e bergamotto. 
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pesso mi sorprendo a desiderare l’insonnia. 
Virginia Woolf osservava che di notte «non 
siamo più completamente noi stessi»: lei si 
sentiva più irresponsabile e veniva attraver­
sata da miliardi di idee su cosa scrivere. Così 
è nato Orlando, il suo romanzo più fantasio­
so: lo ha inventato nelle notti in cui fatica­
va a prendere sonno. Lo racconta l’autrice – 
anche lei insonne – del libro Mai fidarsi delle 

donne insonni (Einaudi, 2025), Annabel Abbs, 
che ha deciso di catalogare le «tessitrici not­
turne», cioè scrittrici, artiste e attiviste che 
nella notte hanno vissuto, creato, sperimen­
tato. Sappiamo poi che, al posto di dormi­
re, Francis Scott Fitzgerald pensava e scrive­
va: della notte amava il silenzio e il fatto che 
nessuno lo disturbasse. Al suo letto l’artista 
britannica Tracey Emin ha dedicato un’ope­
ra d’arte: nel 1998 l’ha posizionato al cen­
tro della Tate Gallery di Londra esponendo­
lo con tutti gli oggetti utilizzati nei 4 giorni 
in cui, per via della depressione, non era ri­
uscita ad abbandonarlo. C’erano preservati­
vi usati, mozziconi di sigaretta e bottiglie di 
vodka vuote. Nel 2019, invece, ha esposto 50 
selfie scattati quando non riusciva ad addor­
mentarsi. 
 Sono cresciuta con esempi spettacolari 
di insonnie produttive. Sembravano soffri­
re di insonnia tutti i miei scrittori preferiti e 
le persone più brillanti che mi circondavano 
– ricordo una compagna delle medie che al 
posto di dormire studiava il norvegese. Inve­
ce di riposare, questi facevano altro: produ­

cevano. La scrittrice inglese Samantha Har­
vey, nel 2024 vincitrice del premio letterario 
Booker Prize, ha scritto un memoir della sua 
insonnia: ne Le infinite notti (NN Editore, 
2026) ha riportato i pensieri che la affligge­
vano nell’anno in cui non riusciva a prendere 
sonno nemmeno con i diari della gratitudi­
ne, i podcast ASMR o i farmaci. La loro for­
ma frammentata, la stessa dei pensieri scon­
nessi a notte fonda, le è valso il soprannome 
di “Virginia Woolf della nostra generazione”. 
Dal suo alberghetto bohémien di New York 
in cui non dormiva mai, l’autrice e critica let­
teraria Elizabeth Hardwick invece ha anno­
tato quello che faceva da giovane al posto di 
dormire: il suo Notti insonni (Blackie, 2021) è 
la cronaca di serate passate tra feste, «amo­
re e alcol e tutti i vestiti sul pavimento». 
 Mentre il mio corpo mi chiedeva riposo 
per almeno otto ore, ho iniziato a guardare a 
questo tempo, improduttivo per definizione, 
come a qualcosa da convertire creativamen­
te o monetizzare, e ho desiderato disperata­
mente di non averne bisogno. Non ci sono 
mai riuscita. Del sonno parliamo di continuo, 
ma lo facciamo quasi sempre interrogando­
ci su come dormire di più, come migliorarne 
la qualità o addirittura come farne a meno: 
raramente ci soffermiamo sulla contingen­
za stessa dell’atto. Lo ha fatto Ottessa Mosh­
fegh nel romanzo Il mio anno di riposo e oblio 

(Feltrinelli), uscito nel 2019 e diventato subi­
to un caso letterario: la protagonista, bellis­
sima e intelligentissima ma esausta, sceglie 
di isolarsi per un anno nel proprio apparta­
mento, ibernandosi con i narcotici. È convin­
ta che dormirci sopra sia la soluzione per ri­
tornare in forze e svegliarsi innamorata di 
nuovo della vita. L’anno dopo un’epidemia 
globale ci costringe nelle nostre case, lonta­
ni dagli uffici, e ci ritroviamo a praticare la 

stessa attività della protagonista, il “bed rot­
ting”, letteralmente “marcire a letto”. Al con­
tempo iniziamo a provare un disagio diffu­
so per la continua sovrapposizione tra vita 
privata e lavoro: si chiama “burnout”. La tra­
duzione inglese de La società della stanchezza 
(nottetempo, 2014) è The Burnout Society, ce­
lebre saggio in cui il filosofo Byung­chul Han 
esplora il nostro tempo a partire dalla stan­
chezza come sintomo di eccesso di positivi­
tà, che ci spinge a celebrare la produttività 
come valore assoluto temendo il fallimento. 
Nel saggio Manifesto pisolini (le plurali, 2024) 
Virginia Cafaro propone il pisolino come 
gesto di riappropriazione del proprio tem­
po sottratto alla macchina capitalista. 
 Di questo abbiamo parlato al primo Be­
auty Book Club organizzato durante i Vogue 
Wellness & Beauty Days. Insieme all’autrice 
di Manifesto pisolini e a Ilaria Bici, founder del 
brand di integratori alimentari AVÀSH, cre­
ato dopo un burnout, abbiamo interrogato la 
letteratura per riflettere sul potere rigenera­
tivo del sonno e sulla veridicità di quest’af­
fermazione di Moshfegh: «Dormire mi sem­
brava produttivo, come se qualcosa venisse 
risolto». Me ne sono finalmente convinta. La 
seconda giornata del Beauty Book Club, in­
vece, è stata dedicata a un’indagine lettera­
ria del colore, in una conversazione con la 
traduttrice e scrittrice Alessandra Castellaz­
zi, che ha tradotto Bluets di Maggie Nelson 
(nottetempo, 2023), una meditazione sull’os­
sessione per il blu,  e la make­up artist Greta 
Agazzi, che nella sua pratica utilizza il colo­
re in modo espressivo – «un atto di coraggio 
oggi» – e che dai libri prende continuamen­
te ispirazione. Come continuiamo a fare an­
che noi. N

Dall’INSONNIA produttiva alla forza sovversiva del 
PISOLINO: molti libri indagano il nostro rapporto 
col SONNO. Ne abbiamo parlato al BEAUTY BOOK 

CLUB durante i Vogue Wellness & Beauty Days.

DI FRANCESCA FACCANI

Da sinistra. Cover dei libri: Le 

infinite notti; Il mio anno di riposo e 

oblio; Manifesto pisolini; La società 

della stanchezza. Nella pagina 
precedente. Bibi Breslin in una foto 
di Sebastián Faena. Mascherina 
di seta Clementine Sleepwear. 
Coniglietto di peluche Jellycat. 

F
a

sh
io

n
 e

d
it

o
r:

 T
a

b
it

h
a

 S
im

m
o
n

s.
 H

a
ir

: R
o

d
d

i 
W

a
lt

er
s.

 M
a

k
e-

u
p

: L
is

a
 H

o
u

g
h

to
n

. N
a

il
s:

 M
a

m
ie

 O
n

is
h

i. 
 



La sua capacità di TRASFORMARSI sul set per 
interpretare INFINITI personaggi diversi è leggendaria. 
UNICA eppure molteplice, la top Mariacarla Boscono 
racconta a Vogue le sue tante VITE prima di quella 
attuale, a Firenze, dove vive col marito e la figlia. 
Un approdo particolarmente felice, perché… 
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FOTO DI CARLIJN JACOBS

FASHION EDITOR IMRUH ASHA
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Mini abito con fiocchi  

laminati AREA, sandali Cleo con 

strass RENE CAOVILLA. 

Ultima residenza dello scultore  

francese Auguste Rodin, Villa des 

Brillants, dove è stato scattato il  

servizio, si trova a Meudon ed è 

circondata da un grande parco  

dove sono sepolti l’artista e  

sua moglie, Rose Beuret.
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ariacarla Boscono si serve una densa lacri-

ma di champagne in un bicchiere immen-

so, incongruo davvero, dal corner bar di 

una camera d’albergo di Hong Kong. E vie-

ne in mente che tutto è metafora della feli-

cità quando la versi con slancio nella cop-

pa della vita, che però è così capiente che 

non sai mai se te ne sei concessa abbastan-

za, se la stai bevendo troppo in fretta, se ti 

basterà, e se un giorno addirittura smette-

rai. «A 45 anni sono di una felicità che non 

posso neanche descrivere», dice la top mo-

del, di nero vestita accanto a una valigia di 

abiti tutti neri ancora da disfare, nera come 

nell’ultima campagna per Dolce & Gabbana, 

nera come nera non è. E, dopo aver caccia-

to giù nella hall suo marito Claudio Stecchi 

e la figlia adolescente Marialucas, si versa 

ancora un po’ di felicità nel tumbler doppio, 

che è così profondo da ridurla a un dito o 

poco più, e dice: «Ho sofferto così tanto che 

tutta questa gioia, ora, mi fa paura».

Da dove vieni, e dove vai?

Da Firenze, dove io e Marialucas ci sia-

mo trasferite a vivere a casa di Claudio (la 

ragazza, classe 2012, è figlia di una relazione 

precedente, ndr). Ora stiamo a Hong Kong 

due notti, poi andiamo a Kyoto: mi portano 

quindici giorni in vacanza. 

Non ci volevi andare?

Sarei stata a casa volentieri, ammetto: 

papà ha 87 anni e mamma ne ha 80, e oc-

cuparmi della mia cerchia di affetti mi pia-

ce, è proprio un istinto. E poi c’è la mentalità 

da modella e la modella deve essere sempre 

“available”: dire alla mia agente di non fis-

sarmi impegni mi è dispiaciuto, ma d’altro 

canto so anche che il mio primo compito è 

essere una moglie e una madre, e tra questi 

poli mi trascino nel fashion system princi-

palmente perché lo amo. Nei panni della top 

model più povera del mondo. 

Le colleghe più giovani ti paiono meno in-

cantate?

Oggigiorno essere presenti a se stesse, 

quando si lavora, non è scontato. Io ero ec-

citata e grata di essere dov’ero: mi trucca-

va Pat McGrath, mi faceva i capelli Orlan-

do, mi voltavo e c’erano John Galliano e Karl 

Lagerfeld. Adesso le vedo arrivare alle mega 

sfilate, sedersi senza neppure togliere gli 

Airpods e senza la voglia di concedere una 

parola al ragazzo di turno che si è trascinato 

per due ore la valigia del make up in metro-

politana. C’è poca generosità. C’è egoismo. 

E c’è il maledetto cellulare che toglie la vo-

glia di condividere. 

Hai più rivisto la prima polaroid che ti scat-

tò Steven Meisel a New York, 30 anni fa?

L’ho rivista poco tempo fa, nel suo stu-

dio. L’ha conservata. 

E che volto hai riconosciuto?

Ci ho visto mia figlia. 

Che carta dei tarocchi era quell’immagine?

Il tarocco della fortuna, tantissima. E 

poi, l’immagine di una ragazza felice di es-

sere lì, anche se prendeva soltanto porte in 

faccia e non si aspettava niente.  

Poi sono finite, le porte in faccia. 

 No no, ho continuato a prenderle. Ma 

anche chi mi ha rifiutata alla fine mi ha 

capita. Lì per lì non credono in me, capita 

spesso. Ma poi, quando mi percepiscono, mi 

toccano, non mi lasciano più.

Per questa cover di Vogue, l’ennesima, sei 

volata a Parigi in un baleno.

Di domenica, in pieno trasloco, con le 

mani distrutte dagli scatoloni e dai mobili 

da spostare, senza una bottega di manicure 

a distanza plausibile. Mio marito sostiene 

che sia a tratti pretenziosa ma non è vero: 

sono carina, prendo, parto, sul set mi faccio 

malleabile, ritorno a casa.

Strano non trovare una boutique di mani-

cure, a Parigi. 

Eravamo in campagna, a quasi due ore 

di auto dalla capitale. Me l’hanno detto solo 

quando siamo arrivati che quella dove scat-

tavamo era la Villa des Brillants, la casa stu-

dio dello scultore Auguste Rodin.
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Dove ci sono statue ovunque, e tu le hai sca-

late, abbracciate, annusate. 

Sul set ho un rapporto erotico con tutto 

ciò che esiste e contribuisce a creare il per-

sonaggio: può essere il tavolo, l’abito, persi-

no la luce. A casa di Rodin mi hanno detto: 

«Mariacarla, fai tutto quello che vuoi». E io, 

che sono una che può realisticamente vive-

re milioni di vite, l’ho fatto. 

E infatti in queste fotografie sei moltiplica-

ta, e ci sono colori che possono essere let-

ti come i colori del destino. Il nero prima di 

tutto, che pur indossandolo sempre, quan-

do si parla del tuo spirito, rinneghi. Perché?

Perché la Mariacarla nera semplicemen-

te non esiste. La mia anima è bianca che più 

bianca non si può. Anzi, è un arcobaleno: mi 

volto e vedo mia figlia serena, dopo dieci 

anni in cui siamo state sempre sole, a parte 

qualche innesto non riuscito, diciamo così, 

che però non ha stravolto la nostra simbio-

si. Poi finalmente è arrivato Claudio, che ha 

sparigliato ma allo stesso tempo ha messo 

tutto in ordine. E in fondo, ci ha salvate l’u-

na dell’altra. Fino ad arrivare a ora, un mo-

mento in cui d’ombra non ce n’è più. 

Nella collezione privata delle versioni di te il 

bianco, quindi, è il colore che domina. 

Nella mia testa Mariacarla è e resterà 

sempre una Madonna, con la purezza che è 

la stessa del cuore di un bambino. E questo 

nessuno me lo toglie.

Nonostante… 

 Nonostante niente. Anche le persone 

sbagliate sono state un insegnamento: han-

no aggiunto strati alla scorza ma non han-

no toccato il centro. L’unica intaccatura, 

vera, è stata la perdita di mio fratello, più 

di vent’anni fa.  Di cui non voglio parlare 

perché sono pudica, una modella all’occor-

renza col sedere di fuori, ma pudica. E non 

passa un giorno in cui non pensi a lui. Alla 

brutalità della morte. Alla crudezza del do-

lore. Anche se è tutto questo ad avermi sal-

vato dal mondo del fashion: perché a me, di 

essere Mariacarla Boscono, non è mai fre-

gato niente.

E poi c’è l’arancione che è il colore sacro ai 

bramini indiani, terra dalla quale negli anni 

Settanta mamma e papà andavano e veniva-

no, commerciando stoffe per Fiorucci. 

Delle mie tante sperimentazioni religio-

se preferirei non dire, perché in Italia po-

trebbero apparire scandalose. Nasco cristia-

na, porto il ciondolo con la Vergine e vado a 

pregare nel santuario di mamma, in cima a 

Monte Mario. Quando vivevamo a Bali Ma-

rialucas frequentava i templi indù e abbia-

mo amici ebrei, ortodossi e musulmani. Per-

ché è importante che tutto venga integrato, 

perché tutto è tutto. 

Hai mai portato tua figlia nella casetta a Ki-

lifi, in Kenya, dove hai vissuto da bambina? 

Stavo per farlo. Ma poi ho avuto paura, 

perché ci sono i serpenti, perché bisogna 

fare la profilassi antimalarica. E poi ho avu-

to paura di doverle spiegare tante cose, de-

gli anni di solitudine assoluta che mi hanno 

formata, anzi di più: creata. Anche perché 

nulla è cambiato, in quella casa sulla sco-

gliera dove non c’era nemmeno un bambino 

ma solo un’iguana, che ogni mattina si af-

facciava alla finestra per dirmi “ciao”.

Tua figlia l’hai battezzata?

Tanti obblighi e precetti non li abbiamo 

seguiti. E quando mi domanda cosa suc-

cederà alle nostre anime, io le rispondo di 

starsene tranquilla perché, se Dio c’è, a noi 

due non succede proprio nulla.

Perché l’importante cos’è?

 Diventare buoni, anzi ottimi esseri uma-

ni. Da prendere a esempio. 

Perché non metterli in un libro, in un pod-

cast, o portarli a teatro, questi viaggi del-

la tua mente?

Perché non sopporto chi pensa di po-

ter parlare di sé e lanciare insegnamenti, 

pur non essendo pronto. Ma dico io: state a 

casa a fare le vostre cose, accudite i vostri 

figli, badate ai vostri mariti. Io sono invita-

ta in continuazione a dire la mia ma odio 

chi predica senza aver capito niente della 

vita. Non m’interessa. Io voglio soltanto fare 

il mio, che poi è fare la modella. Perché ho 

imparato che essere così piccola può esse-

re una cosa molto grande. N 

DI RAFFAELE PANIZZA
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Maglione di cashmere e seta, gonna 

in seta lavata, maryjane di pelle 

laminata CHANEL. Collier in oro 

bianco con diamante fancy centrale 

e diamanti incolore GARATTI.

All’interno di Villa des Brillants si 

trovano numerosi calchi in gesso 

delle opere monumentali di Rodin in 

varie fasi di realizzazione,  

tra cui I borghesi di Calais, che 

vediamo in questa immagine.
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Abito con bustier in rete di cristalli 

GIORGIO ARMANI, anello con motivo 

Idyllia e cristalli Swarovski SWAROVSKI, 

maryjane di pelle laminata CHANEL. 
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Abiti in tessuto tecnico con finitura 

satinata SAINT LAURENT BY 

ANTHONY VACCARELLO, collane e 

bracciali in bronzo dorato, collezione 

Nomad GIOVANNI RASPINI.
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Giacche in pelle nappata  

LOEWE, headpiece CLEMENTINE 

SMITH, collant CALZEDONIA,  

scarpe bicolore CHANEL.

Dimora in mattoni e pietra in stile  

Luigi XIII, Villa des Brillants mostra  

come viveva Rodin dal 1895 fino  

al 1917, anno della morte.
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Dolcevita in tela second skin e 

sottogonne in nylon ALAÏA, occhiali 

da sole a maschera BALENCIAGA, 

décolleté ACNE STUDIOS. 
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Giacca, leggings e décolleté  

di pelle GUCCI, occhiali da sole a 

maschera BALENCIAGA.

Tra le opere più famose di Rodin c’è Il 

Pensatore, di cui vediamo qui un calco 

in gesso. Una fusione in bronzo si trova 

nel giardino della villa, sulla sua tomba.
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Top di lana e gonne con ricamo a  

frange BOTTEGA VENETA, sandali 

Pescura Cameron in pelle verniciata 

e suola di legno SCHOLL. Collana, 

bracciali e anelli Bvlgari Tubogas in  

oro giallo con pavé di diamanti e  

inserti in onice nero BVLGARI.
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Camicia di viscosa e gonna in 

pelle lucida FERRAGAMO, collant 

CALZEDONIA, sandali open-toe di 

vernice MARIO VALENTINO. Anelli in 

oro bianco e rosa con diamanti fancy e 

pavé di diamanti incolore GARATTI.

A Villa des Brillants è stata realizzata 

la maggior parte del lavoro creativo 

di Rodin, il quale perfezionava 

incessantemente le sue opere e le 

trasportava in giardino, facendolo 

diventare una sorta di museo all’aperto.
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Blazer in tela viscosa effetto carta  
e pantalone in voile di cotone  
organzato con baschina SPORTMAX. 
Collana a catena con tre fili in oro 
bianco con diamanti, collezione  
Move Link MESSIKA. 

Hair OLIVIER SCHAWALDER. Make-up 
DANIEL SÄLLSTRÖM. Photographer 

assistants: PIERRE NOWAK, RÉMI 
CHAUTANT. Stylist assistants: ANNE 
ELIZABETH VOORTMEIJER, ASYA 
ANDREATTA, FEDERICO POZZI.  
Digital operator ENEA ARIENTI. 
Produzione CINQ ÉTOILES 
PRODUCTIONS. 
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 La mostra Costume Art è un’esplorazione di contrasti. Nella 

pagina accanto. Configuration in Serpentine Movements I 

(1950) di Jean Arp – un’opera proveniente dalle collezioni 

del Met – trova un’eco nell’abito sinuoso di DURAN LANTINK 

indossato dalla modella Angelina Kendall.
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Il Costume Institute inaugura le sue nuove GALLERIE al 
Met di New York. Per dare spazio al dialogo tra ARTE E 
MODA. E prepararsi a ospitare la MOSTRA Costume Art, 
che celebra il CORPO come ponte tra le varie discipline. 

FOTO DI ETHAN JAMES GREEN 

FASHION EDITOR AMANDA HARLECH
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Da sinistra. Nelle nuove Condé M. Nast Galleries del 

Met, Ashley Graham, Bhavitha Mandava e Devyn Garcia 

interpretano le Tre Grazie. Il vestito firmato DI PETSA 

indossato da Graham richiama il periodo ellenistico, mentre 

Mandava e Garcia con abiti in stile chitone firmati TORY 

BURCH e MICHAEL KORS COLLECTION ricordano  

gli antichi aurighi del mondo greco.
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Un manufatto a forma di zucca – 

appartenente alla collezione del Met 

dedicata all’arte giapponese del XIX secolo, 

periodo Meiji – evoca la fertilità. Nella pagina 

accanto. La modella Adut Akech Bior, incinta 

del secondo figlio, indossa un abito LOEWE.
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Da sinistra. L’abito in mussola di Charles James del 1947 

utilizza un bustino come una sorta di struttura portante, 

mentre la creazione di Nicolas Ghesquière per BALENCIAGA 

del 2006 crea l’illusione di un pannier sopra una gonna 

vaporosa. Nella pagina accanto. La modella Elisabetta Dessy 

indossa un cappotto trapuntato ERDEM x BARBOUR ispirato a 

Deborah Cavendish, la defunta duchessa del Devonshire.
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a moda è più arte dell’arte stessa», dice-
va Andy Warhol, che, a 39 anni dalla sua 
scomparsa, potrebbe comunque avere l’ul-
tima parola sull’argomento. La moda è arte? 
L’arte è moda? La risposta a queste eterne, 
spinose domande potrebbe giungere que-
sto mese, quando il Costume Institute del 
Metropolitan Museum of Art di New York, 
per anni confinato nei sotterranei, si espan-
derà ai piani superiori, occupando uno spa-
zio privilegiato proprio accanto alla Great 
Hall del museo. 

«In un certo senso, la moda va oltre l’ar-
te», afferma il curatore responsabile del Co-
stume Institute Andrew Bolton. «Incarna la 
nostra esperienza vissuta. È l’unica forma 
d’arte capace di farlo». La moda si troverà 
ora al centro del museo, negli spazi un tem-
po occupati dal gift shop del Met, tra le gal-
lerie egizie, a nord, e quelle greche e roma-

ne, a sud. Qui, le Condé M. Nast Galleries 
del Costume Institute – intitolate all’edito-
re e raffinato bon vivant che ha fatto di Vo-

gue, Vanity Fair e altre riviste autentici punti 
di riferimento culturale – ospiteranno Co-

stume Art, una mostra che indaga e celebra 
il corpo vestito, presentando abiti e opere 
provenienti dalla maggior parte dei 19 set-
tori di acquisizione del museo. 

Max Hollein, direttore e amministrato-
re delegato del Met, definisce le nuove gal-
lerie «una potente continuazione» di quan-
to l’istituzione ha sempre fatto: «Il Costume 
Institute è parte della nostra identità», dice. 
«Le nuove gallerie non rappresentano una 
rivoluzione». 

Eppure c’è voluto molto tempo perché 
diventassero una realtà, mentre il pubblico 
della moda cresceva in modo esponenzia-
le. «Il rapporto tra moda e arte è diventato 
meno guardingo», osserva l’artista Maurizio 
Cattelan. «La moda non chiede più il per-
messo all’arte e l’arte non finge più di igno-
rare la moda. Hanno compreso che condivi-
dono la stessa ossessione: il corpo, il potere, 
il desiderio, lo status». E prosegue: «Al Met 
la moda è passata dall’essere esposta come 
forma di artigianato all’essere presenta-
ta come narrazione. Le mostre sembrano 
meno dei guardaroba e più dei soggetti di 

discussione. È in questo passaggio, dall’og-
getto all’idea, che la moda diventa interes-
sante». 

«L’impatto del Costume Institute e del-
le sue mostre è cresciuto enormemente ne-
gli ultimi trent’anni», osserva lo stilista Mi-
chael Kors, che cita una lunga serie di nomi, 
da Mark Rothko a John Singer Sargent, fino 
a Georgia O’Keeffe, quando gli si chiede in 
che modo l’arte abbia influenzato il suo la-
voro. «Hanno aperto gli occhi del pubbli-
co sull’interconnessione tra la moda e tutto 
il resto, dalla cultura pop alla politica, fino 
all’arte. Hanno mostrato che la moda è mol-
to più dei vestiti che indossiamo ogni gior-
no». 

E queste nuove gallerie, aggiunge la fa-
shion designer Tory Burch, «sanciranno 
il fatto che la moda è una parte essenzia-
le della nostra storia condivisa. Il Met ha 
sempre compreso che è una forma vitale di 
espressione creativa, capace di plasmare e 
riflettere la nostra cultura». 

Tuttavia la consueta mostra di primave-
ra del Costume Institute è rimasta per anni 
priva di una sede stabile. La nuova location 
è nata dopo una lunga campagna, guidata 
in gran parte dalla Global Editorial Direc-
tor di Vogue, Anna Wintour, e ha compor-
tato una sfida impegnativa per lo studio di 

I colori vivaci, le forme generose e il 

serpente sinuoso dell’opera di Niki 

de Saint-Phalle Nana and Serpent del 

1992 (accanto) si confrontano con i 

nastri che avvolgono il corpo nel lavoro 

dell’artista e designer MICHAELA 

STARK (nella pagina accanto). Per 

Stark, è il corpo femminile – in questo 

caso, quello della modella Jill Kortleve – 

a completare l’opera. «Grazie alla carne, 

un elemento di identità reale, si può 

davvero apprezzare Jill e l’intimità che 

ci sta regalando», afferma Stark. N
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Un motivo a venature rosse si staglia sull’abito nero 

in lana e mohair di OLIVIER THEYSKENS indossato 

dalla modella Libby Taverner. Nella pagina accanto. 

Un primo piano dell’opera In Circles di Chiharu Shiota 

del 2024, che ricorda una rete arteriosa.
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La modella Abény Nhial con un miniabito 

GIVENCHY by Alexander McQueen, il cui pettorale 

in pelle effetto trompe-l’œil ricorda un’armatura. 

Nella pagina accanto. Le modelle Chen Yang e Yura 

Romaniuk con i bodysuits di Tamae Hirokawa per 

SOMARTA, i cui intricati ricami di perline imitano i 

motivi delle statuette dogū giapponesi del periodo 

Jōmon finale (circa 1000-300 a.C.).  

Senza profumo e adatto alle pelli sensibili,  

Moisture Surge Body Hydrator di Clinique dona 

alla pelle una luminosità immediata.
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Dopo aver perso l’uso delle gambe, la svedese Louise 
Linderoth si è dedicata alla creazione di capi per persone 

in sedia a rotelle, dai jeans all’alta moda. Qui, la modella e 
musicista Aariana Rose Philip, affetta da paralisi cerebrale 
con tetraplegia, indossa la tuta senza spalline firmata LOU 

DEHROT, il brand di Linderoth. «È stato favoloso e magico: 
mi sono sentita come un’opera d’arte», racconta Philip a 
proposito del servizio fotografico. Nella pagina accanto. 

La giacca UNDERCOVER della modella Emeline Hoareau 
incorpora un memento mori. Abito GABRIELA HEARST.
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Gli abiti trasparenti hanno attraversato 

la storia della moda, dal vestito collant 

SAINT LAURENT BY ANTHONY 

VACCARELLO del 2024 indossato da 

Mona Tougaard (nella pagina accanto), 

risalendo fino al regno del faraone 

Akhenaton. In un bassorilievo egizio 

del periodo, 1353-1336 a.C. circa, 

conservato al Met, Dancers with 

Instruments (accanto), i musicisti  

sono raffigurati in abiti di lino 

trasparente chiamati kalasiris.

architettura Peterson Rich Office, con sede 
a Brooklyn. I suoi fondatori, Nathan Rich 
e Miriam Peterson, una coppia anche nel-
la vita, il cui primo appuntamento è stato 
proprio al Met, si sono immersi nella storia 
dell’istituzione e dei suoi 21 edifici. «È più 
una città che un museo», osserva Peterson. 

I due hanno studiato la Great Hall, ri-
flettendo su come questa potesse condur-
re alle nuove gallerie e su come la luce vi si 
diffonda. Erano consapevoli del fatto che il 
loro compito sarebbe stato quello di crea-
re un nuovo percorso urbano, lavorando a 
stretto contatto con Bolton. «È stato mera-
viglioso dialogare con lui», racconta Peter-
son. «Abbiamo avvertito una profonda ri-
sonanza tra l’architettura come disciplina e 
l’abbigliamento come forma d’arte». 

Bolton aveva bisogno di uno spazio 
flessibile, con illuminazione modulabile e 
adeguate infrastrutture, ma desiderava an-
che che l’ambiente riflettesse la solennità 
delle gallerie greche e romane. «Doveva es-
sere uno spazio espositivo in continua rota-
zione», spiega Rich. «Uno spazio che muta 
costantemente ma che, al tempo stesso, dà 
l’impressione di essere sempre esistito». 

Estese su circa 1.115 metri quadrati, le 
nuove gallerie si articolano in cinque am-
bienti interconnessi e presentano ingressi 

in pietra calcarea che richiamano gli archi 
della Great Hall. I pavimenti in lumino-
sa pietra grigio-bianca, i soffitti a travi e le 
pareti rivestite di intonaco veneziano con-
feriscono allo spazio una diffusa sensazio-
ne di permanenza. 

«La moda, al Met, è passata dal cele-
brare la bellezza e l’artigianato all’esplora-
re cultura, politica e storia», afferma Dasha 
Zhukova, collezionista d’arte, imprenditri-
ce e membro del consiglio del museo. «Non 
si tratta soltanto di ciò che indossiamo, ma 
anche di ciò che l’abbigliamento rivela su 
chi siamo. Per questo non trovo affatto di-
scutibile che il Costume Institute abbia as-
sunto un ruolo centrale al Met. Le nuove 
gallerie riguardano la prospettiva, non la 
gerarchia». 

Zhukova sottolinea inoltre come il Co-
stume Institute sia stato determinante nel 
coinvolgere un pubblico più giovane e di-
versificato, un pubblico decisamente poco 
interessato a tracciare confini. Secondo la 
pittrice trentunenne Anna Weyant, l’ab-
bigliamento dovrebbe essere considerato 
arte, anzi, una delle forme più “politiche” 
di arte. 

«Per me la separazione tra moda e 
arte è una falsa dicotomia», dice l’artista 
Tschabalala Self. «Sono entrambe forme di 

espressione, veicoli che permettono agli ar-
tisti di esprimere le ansie e i desideri del 
nostro tempo. Non vedo l’ora di visitare la 
nuova mostra. Sono una pittrice figurativa, 
quindi il corpo è centrale nella mia pratica. 
Avere un corpo è qualcosa che ci accomu-
na tutti e, quando ci vestiamo, esprimiamo 
un messaggio forte».

Ci sono voci discordanti rispetto alla 
grande svolta del Met? «Considero la moda 
un’arte, ma non Arte», dice Massimilia-
no Gioni, direttore artistico del New Mu-
seum, a Lower Manhattan. E tuttavia si af-
fretta a sottolineare come musei e curatori 
– lui compreso, precisa – abbiano ampliato 
il proprio campo visivo. «Dopo tutto, non è 
poi così fondamentale stabilire se la moda 
sia arte o no: è certamente una disciplina, 
una pratica che può dirci molto su ciò che 
desideriamo e consideriamo importante. 
È pertanto un linguaggio che vale la pena 
ascoltare e con cui confrontarsi, se voglia-
mo comprendere meglio noi stessi». 

«La differenza tra arte e moda è il tem-
po», afferma l’artista Rachel Feinstein. «La 
moda riguarda il presente, l’oggi. L’anno 
prossimo ciò che vediamo ora in passerel-
la apparirà già datato, mentre un dipinto o 
una scultura realizzati oggi non lo saranno. 
L’arte ha in sé un elemento di permanenza, 
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Ciò che si nasconde sotto la pelle esercita da secoli un 

fascino irresistibile. Nel 1746 l’anatomista e artista francese 

Jacques Fabien Gautier Dagoty, nella sua Myologie Complete 

en Couleur et Grandeur Naturelle, dipinse una figura 

femminile scuoiata. Nella pagina accanto. Le modelle Yasmin 

Warsame e Betsy Gaghan indossano le interpretazioni di 

ROBERT WUN COUTURE e THOM BROWN COUTURE. 

Hair JIMMY PAUL. Make-up KABUKI.  

Nails JIN SOON CHOI. Tailor CAROL AI. C
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Nathan Rich e Miriam Peterson dello studio 

Peterson Rich Office, i coniugi architetti che  

hanno progettato le Condé M. Nast Galleries  

del Met. Per Nathan Rich: suit BOGLIOLI MILANO, 

scarpe ALLEN EDMONDS. Per Miriam Peterson: 

abito PROENZA SCHOULER, scarpe CHRISTIAN 

LOUBOUTIN, orecchini PANDORA, anello e 

bracciale AGMES, anello DAVID YURMAN.  

Sittings editor: Michael Philouze.  

Nella pagina accanto, da sinistra. Max Hollein, 

direttore e Ceo del Met, e Andrew Bolton,  

curatore responsabile del Costume Institute. 
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è pensata per resistere nel tempo». 
Nella nuova mostra allestita da Bolton 

i confini svaniscono. Nella sua concezione 
Costume Art è inclusiva e collaborativa e il 
tema unificante è il corpo umano e il modo 
in cui è stato rappresentato: vestito, sve-
stito, decorato, celebrato, ferito, compian-
to. Attraverso una serie di accostamenti, 
spesso sorprendenti e talvolta volutamen-
te spiazzanti, l’esposizione mette in dialo-
go oggetti e immagini con capi d’abbiglia-
mento: un vaso greco del 460 a.C. con un 
abito degli anni Venti di Fortuny; L’Uomo 

dei dolori con le braccia distese di Albrecht 
Dürer con la giacca Martyr to Love di Vi-
vienne Westwood; un abito da passeggio 
del 1883 che sembra uscito dallo studio di 
Seurat per Una domenica pomeriggio sull’iso-

la della Grande-Jatte; le sculture curvilinee 
di Jean Arp e Henry Moore con creazioni 
di Rei Kawakubo per Comme des Garçons. 
La mostra rivela la lunga e simbiotica re-
lazione tra arte e moda, sostenendo l’idea 
che si tratti di forme artistiche distinte ma 
equivalenti. 

«Volevo presentare la moda come una 
lente attraverso cui osservare l’arte», spiega 
Bolton. «Desideravo che gli accostamenti 
fossero talvolta formali, talvolta concettua-

li, talvolta politici, talvolta ironici, talvolta 
profondi e talvolta leggeri. Quando si giu-
stappone un abito a un’opera d’arte, emerge 
un nuovo significato. Accade… qualcos’al-
tro. È su questo che voglio concentrarmi. È 
come se uno più uno facesse tre. Mi auguro 
che la mostra incoraggi le persone a stabi-
lire questo genere di connessioni anche ol-
tre le mura del museo». 

«Sono rimasta colpita da come la pre-
sentazione della moda al Met sia passata da 
una dimensione puramente archivistica a 
una più immersiva, quasi cinematografica», 
dice l’artista Laurie Simmons. «Le mostre 
hanno assunto una connotazione narrativa, 
un’atmosfera, una psicologia, una più mar-
cata idea di performance. Il museo ricono-
sce che il corpo – vestito, stilizzato, mes-
so in scena – è carico di significati quanto 
qualsiasi antico reperto. È anche una storia 
in divenire, continuamente riscritta in tem-
po reale. La sua collocazione accanto all’ar-
te egizia e a quella greco-romana non ap-
pare tanto come un gesto di rottura quanto 
come una correzione. È il riconoscimento 
del fatto che anche ciò che indossiamo è un 
manufatto della civiltà». 

«Mi piace l’idea che qualcosa del gla-
mour della moda si rifletta sulla pittura 

e sull’arte in generale», dice l’artista John 
Currin. «Tengo alla pittura persino più che 
alla scultura, all’architettura o alla foto-
grafia, eppure penso che queste cose co-
esistano meravigliosamente, soprattutto 
con la moda, perché è stata così benefica 
per il museo». Istituzioni come il Met han-
no bisogno di cambiamenti, afferma, nul-
la andrebbe considerato sacro. «Dovreb-
bero avere uno zoo di celebrità, al Met», 
dice. «Persone nude in gabbia. Potrebbe-
ro allenarsi davanti a tutti… Rinuncerei 
anche al bookstore, se fosse necessario».                                                                                                                                     
Infine, abbiamo posto la domanda cruciale 
anche a Calvin Tomkins, autore della storia 
del Met (Merchants and Masterpieces): l’abbi-
gliamento può essere arte e l’arte può esse-
re moda? Lui ha risposto con un sonoro sì. 
E ha aggiunto: «In realtà, le due cose sono 
così vicine che l’una non può fare a meno 
di essere l’altra». N
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DI DODIE KAZANJIAN



166

M
O
D
A

FOTO DI ANNIE LEIBOVITZ 
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Fluttuanti DRAPPEGGI, impalpabili 
trasparenze, carezze di piume e bagliori 

di PAILLETTES: artiste, modelle, 
performer e ATTIVISTE interpretano le 
silhouette più poetiche della primavera. 
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Chase Sui Wonders, attrice (Bodies Bodies Bodies, il 

cortometraggio Moon Lake), scrittrice e regista americana: 

abito da sera in tulle con ricamo all‑over di paillettes e 

perline VALENTINO. In apertura. Alex Consani, eletta modella 

dell’anno ai British Fashion Awards 2024, prima donna 

transgender a ottenere questo riconoscimento, indossa un 

vestito arancione che ricorda Flaming June, il capolavoro 

del movimento estetico di Lord Frederic Leighton. Abito con 

scollatura sulla schiena in jersey trasparente BALENCIAGA.
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La britannica di origini nigeriane Wunmi 

Mosaku, miglior attrice non protagonista 

ai BAFTA per il ruolo in I peccatori di Ryan 

Coogler, indossa abito di maglia TOM 

FORD e bracciale Bone, collezione Elsa 

Peretti TIFFANY & CO. 
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L’attrice britannica Gwendoline 

Christie (Il trono di spade), tra i 

membri del comitato organizzatore 

del Met Gala 2026 fotografati in 

queste pagine: abito bustier di 

paillettes CAROLINA HERRERA. 
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La modella e attivista Lauren Wasser. Dopo aver 

perso le gambe a causa della Toxic shock syndrome, 

ha adottato protesi dorate, impegnandosi nella 

sensibilizzazione su questa malattia. Abito ricamato 

con paillettes CAROLINA HERRERA, sandali di pelle 

ROBERTO CAVALLI. Anello ANA KHOURI.
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L’artista Tschabalala Self, tramite le sue opere  

create con una varietà di tecniche integrate (dalla 

pittura al collage, alla stampa, fino al cucito), indaga  

il significato iconografico della femminilità 

afroamericana  nella cultura contemporanea.  

Dolcevita di cashmere e seta, gonna di seta lavata con 

piume, collana di metallo, vetro e resina CHANEL.
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Misty Copeland, prima donna 

afroamericana a essere promossa 

“principal” nella storia dell’American 

Ballet Theatre, Top e gonna coordinati 

con paillettes all over FFORME.

Hair SONDREA “DRE” DEMRY-

SANDERS. Make-up JAMAL SCOTT..  

173



Da sinistra. Bibi Breslin e Abby  

Champion. Camicie e pantaloni in tela 

old PRADA. Peluche JELLYCAT.

174

Al The Mark Hotel di Manhattan, sensuali 
SLIP DRESS  in satin, ABITI trasparenti 
in organza e carezzevoli completi di seta 
in stile BOUDOIR, girlish o romantico 
raccontano di una lunga NOTTE di festa.  

M
O
D
A

FOTO DI SEBASTIÁN FAENA 
STYLING DI TABITHA SIMMONS
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Bibi Breslin. Abito sottoveste di seta con 

spalline sottili LOUIS VUITTON, mascherina 

di seta CLEMENTINE SLEEPWEAR. 

Coniglietto di peluche JELLYCAT.
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Bhavitha Mandava. Slip dress di raso di 

seta con bordi di pizzo e sciarpa 

TOM FORD, ballerine di pelle REPETTO.
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Amelia Gray. Giacca peplum in maglia 

testurizzata STELLA MCCARTNEY, 

abito sottoveste di seta con bordi di pizzo 

VICTORIA BECKHAM, calze di cotone ALO 

YOGA. Coniglietto di peluche JELLYCAT.
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Bhavitha Mandava. Giacca e pantaloni 

in chiffon di seta ricamati con uccelli, 

funghi e perle, babydoll in chiffon con 

catena, e shorts di chiffon CHANEL 

HAUTE COUTURE.
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Sora Choi. Abito in organza patchwork 

trasparente e clutch cuscino in nylon 

SIMONE ROCHA, reggiseno FLEUR DU 

MAL, scarpe BODE. Bracciale e anello 

in platino e oro giallo con diamanti, 

collana in oro giallo e diamanti, 

collezione Alta Gioielleria Blue Book 

Collection TIFFANY & CO. 



182

Paloma Elsesser. Robe in twill di seta

GUCCI. Collier multifilo (pezzo unico) 

collezione Red Carpet in oro bianco e 

diamanti con due pendenti con brillanti 

centrali e diamanti taglio rotondo, brillante 

e goccia CHOPARD HAUTE JOAILLERIE.
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Bibi Breslin. Bomber crop in tessuto 

tecnico MCQUEEN, top smanicato  

e gonna in crêpe de chine di seta  

MAX MARA, slippers LENYS WORLD, 

borsa JIMMY CHOO, scrunchie 

CLEMENTINE SLEEPWEAR.  

Hair RODDI WALTERS. Make-up  

LISA HOUGHTON. Nails MAMIE  

ONISHi.Tailor MATTHEW NEFF  

for Carol Ai Studio Tailors.
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  Devyn Garcia. Abito di lana e seta 

con bordo in pizzo e drappeggio in 

tulle e slingback DIOR.
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Borsa secchiello 

in rafia e pelle 

LOEWE X PAULA’S 

IBIZA. Tessuto LEE 

JOFA - KRAVET.
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La borsa GREEN 

CHIC a forma di 
annaffiatoio evoca 
tutta la freschezza 

della PRIMAVERA e le 
atmosfere romantiche 

dei giardini in FIORE.FOTO DI SANTI SIERRA





188

TORO A volte sono necessarie idee spregiudicate, altre volte 

quelle che si sono realizzate dolcemente si assestano e si raffor-

zano, diventando ancora più reali. Anche l’amore è così, il mor-

bido sestile di Giove lo rende stabile e saldo, ma di una inten-

sità flessibile e sensuale. L’armonia è la vostra dimensione, da 

essa emerge la forza che trasforma e si sviluppa in una prima-

vera che non incontra ostacoli. 1

GEMELLI La voglia di conoscere e percorrere 

strade nuove non si placa mai. Quando attra-

versate mondi mai esplorati prima, il vostro ani-

mo si arricchisce e questa ricchezza poi la por-

tate nel privato delle amicizie e degli amori, con 

una freschezza che mai vi rende simili a un cli-

ché, Marte trasmette un’energia portentosa che 

accantona le fredde cerebralità. Venere disten-

de i tratti dell’anima e del viso. W

VERGINE  Quando la vostra dolcezza si unisce 

all’umiltà, è ancora più bello volervi bene. L’in-

telligenza ha un pudore che tutti notano, non 

la imponete agli altri come se fosse legge. C’è 

una delicatezza in voi che Giove rende anco-

ra più morbida, e se a volte sapete accontentar-

vi di poco è perché quello che assaporate, anche 

se fosse la cosa più semplice del mondo, acqui-

sta un'intensità autentica e sincera.o

PESCI L’idea di una realtà quantistica na-

scosta al di là di ciò di cui facciamo esperien-

za nel quotidiano, non è per voi affatto sconvol-

gente. Cogliete da sempre gli indizi di qualcosa 

che va oltre la consueta apparenza. In tutto ciò 

che fate, è come se il vostro intuito anticipasse 

gli eventi. La vostra straordinaria immaginazio-

ne è declinazione di una speciale intelligenza. I 

baci sembrano già estivi.  J

CANCRO  Sarebbe meglio non imitare Atlante 

che si caricava sulle spalle il mondo, l’aria della 

primavera consiglia ritmi più umani e contesti 

che non perdono il contatto con quelle parti di 

sé più sensibili e profonde. Se è vero che è salu-

tare ogni tanto ritirarsi con se stessi in un ango-

lino riparato e silenzioso, emozioni e slanci non 

vanno dimenticati, per non smarrire delle cose 

tutto il loro senso. m

BILANCIA «Un uomo andò a bussare alla por-

ta del re e gli disse: Datemi una barca. La casa 

del re aveva molte altre porte, ma quella era la 

porta delle petizioni» (J. Saramago, "Il racconto 

dell’isola sconosciuta"). Fino al 18 maggio Mar-

te è in opposizione, e contro il vostro segno c’è 

anche Saturno. Meglio non fare petizioni al re, 

preferibile rimandare di un paio di mesi, quan-

do Marte sarà in trigono vincente.2

ARIETE Vi muovete in un lampo, senza avere 

dubbi sulla strada da prendere. Anche con pi-

glio combattivo. Torna a farsi vivo quel senso di 

giustizia che nasce dalla consapevolezza dell’u-

guaglianza di tutti gli uomini. Più attenti alla 

fase d’attacco che alla difesa, sfruttando la vi-

sione che si nutre di preziose intuizioni. Le not-

ti d’amore sono musica armonica che conquista 

un crescendo appassionante.1

LEONE Wormhole. Siete talmente rapidi che 

riuscite a creare cunicoli nello spazio-tempo. 

Scoprite scorciatoie simili a una maniglia che 

collegano spazi lontanissimi nell’universo. Pol-

verizzate ostacoli e il viaggio interplanetario è 

una progressione strepitosa. A fine mese vi ri-

condurrà in qualche iperuranio dove nuove ma-

gie d’amore trovano facilmente posto. Il trigono 

di Saturno aggiunge grande autorevolezza.C

SCORPIONE Anche quando passeggiate tra-

sognati sotto il biancospino o i lillà, e sembrate 

scivolare in una sorta di speciale paradiso, se vi 

si osserva bene c’è sempre un pensiero che gira-

te e rigirate nella mente, un segreto da scoprire, 

una connessione da svelare. Non staccate mai la 

spina, momento per momento impegnati in mis-

sione. Siete l’agente segreto che a qualunque ora 

ha un compito da portare a termine. h

SAGITTARIO «...da tutte le cose Uno è da Uno 

tutte le cose» (Eraclito). Siete tutti d'un pezzo, 

anche se qualche pezzettino dell’Io sembra sfug-

gire al controllo. Le particelle che si liberano lo 

fanno per generare qualcosa di piacevole, che 

tonifica e risveglia tutto quello che procedeva 

senza accorgersi della primavera. Siete una cosa 

sola, a volte d’acciaio, a volte tenera come la tor-

ta di mele della nonna.K

CAPRICORNO Marte in incalzante quadra-

tura vi costringe all’attenzione verso le cose ter-

rene. Va conquistato un ritmo regolare, senza 

strappi. Nella prima metà di maggio potrebbe-

ro triplicarsi le incombenze. Anche se siete fat-

ti d’acciaio va mantenuta una distanza tra sé e 

l’incalzare delle cose. Il tepore del sole, almeno 

ogni tanto nel mezzo della battaglia, vi fa me-

glio di dieci sedute dallo psicanalista q

AQUARIO Non amate le cose viscerali, le per-

sone che vi tolgono il fiato, gli idealisti che ve-

dono con lo stesso paraocchi, gli innamorati fol-

li travolti dalle proprie proiezioni. Marte adesso 

diventa il simbolo di una radicale autonomia e 

Venere, come una nuvola soffice, distende i trat-

ti del viso ed elimina dalla mente i nodi delle 

tensioni. Nei sentimenti, nelle passioni, l’arrivo 

dell’imprevedibile vi esalta.v

DI MARCO PESATORI
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Sfoggia un sorriso in 3D
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