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MUSEUMS
Munich la diversa

La diversità di Monaco rispetto 
al resto delle metropoli tedesche 
è la chiave di lettura di questa 
città da poco più di 1 milione e 
300mila abitanti, di cui quasi un 
quarto stranieri.
La birra, il carnevale monacense 
e il tradizionale mercato delle 
vettovaglie non bastano più a 
descriverla nella sua bellezza 
particolare, fatta di grandi spazi 
verdi, qualità di vita e una dina-
mismo culturale multiforme.
Oggi per capire Monaco, accan-
to ai musei, alle quasi 300 chiese 
e agli spazi espositivi, è necessa-
rio visitare altre icone della vita 
cittadina. 
Si  può iniziare dal  Bmw 
Museum (Olympiapark 2 - 
www.bmw-museum.de) nell’af-
fascinante e spettacolare involu-
cro che ricorda una tazza argen-
tea. Nell’ottobre del 2007 è stata 
inaugurata, di fronte al museo, 
la grandiosa opera architettonica 
Mondo Bmw (www.bmw-welt.
com), su progetto dello studio 
viennese Coop Himmelblau. Si 
può proseguire con l’Allianz 
Arena  (Werner Heisenberg 
Allee, 25; +49.0.89.2005-0; be-
sucher@allianz-arena.de con 
visite guidate tutti i giorni), co-
struita in meno di tre anni su 
disegni degli architetti Herzog 
& de Meuron e inaugurata nel 
maggio del 2005. 
Espressione più classica della 
cultura è invece la Galerie f5,6 
in Ludwigstrasse, 7 (+49.0.89 
28675167; info@f5komma6.de): 
imbarazzo della scelta tra vecchi 
maestri della fotografia e giova-
ni artisti contemporanei.

MONACO DI BAVIERA  - Il regno di arte applicata e design

Die Neue Sammlung

Vivere la città

Vivere Monaco di Baviera al di 
là dei luoghi comuni è più sem-
plice di quanto possa sembra-
re. Prima, naturalmente, biso-
gna arrivarci e l’Air Dolomiti 
(www.aridolomiti.it) è la com-
pagnia che collega in manie-
ra capillare tutto il centro nord 
dell’Italia con lo scalo bava-
rese. Tanto da aver dato vita a 
Spazio Italia, un’area di 120 
metri quadrati situata tra i dodi-
ci gate riservati alle compagnie 
del gruppo Lufthansa Regional 
e dedicata all’italianità in tutte 
le sue declinazioni. Un progetto 
nato dalla collaborazione con 
Munich Airport International ed 
Eurotrade per reinterpretare i 
momenti di transito in aeropor-
to: un vero e proprio “salone 
d’attesa interattivo”. 
Per dormire si consiglia, in 
mezzo all’ampia offerta dispo-
nibile, Motel One München-
City-Ost  in Orleansstrasse
8 7  ( + 4 9 . 0 . 8 9 . 5 9 9 7 6 4 9 0 ;
muenchen-ost@motel-one.com) 
con singole da 59 euro e doppie 
da 74: notevoli la One Lounge, 
una lobby, sala colazioni e bar 
con libero accesso W-Lan e i 
servizi che comprendono aria 
condizionata, W-Lan e tv a 
schermo piatto con lettore Dvd 
integrato. (www.motel-one.
com).
Irrinunciabile lo shopping per-
chè nel centro di Monaco si tro-
vano innumerevoli negozi, bou-
tique e grandi magazzini. Le vie 
che meritano attenzione sono 
la lussuosa Maximilianstrasse, 
l’elegante Theatinerstrasse, la 
Kaufingerstrasse nella lunga 
zona pedonale e la caratteristi-
ca Sendlingerstrasse con i suoi 
caffè.
Una segnalazione merita il quar-
tiere Glockenbach. Non è solo  
il quartiere di ritrovo di gay e 
lesbo, ma anche uno dei luoghi 
più particolari per lo shopping, 
mentre il quartiere di Schwabing 
ha ancora oggi il fascino di seco-
li fa, quando a ritrovarsi qui era-
no intellettuali, artisti e scrittori. 
Dietro le facciate dei palazzi in 
Kaiserstrasse, Ainmillerstrasse 
e Franz-Joseph-Strasse si tro-
vano boutique, negozi di usato, 
innumerevoli librerie e gioelle-
rie. Ancora una segnalazione: 
Oberpollinger con i suoi oltre 
100 anni di storia. È diffici-
le immaginare Monaco senza 
Oberpollinger. Dopo una com-
pleta ristrutturazione interna, 
il department store si esten-
de per oltre 40mila su cinque 
piani in Neuhauser Strasse,18 
(+49.0.89.290230).

Il “democratic design” di Ikea

“La forma estetica è lì per tutti. E 
non solo per il museo!”. Questa 
citazione dal catalogo Ikea 1979 
sintetizza la strategia di design del-
l’azienda svedese, che dal 1948 è 
passata da one-man-business a più 
grande negozio di mobili nel mon-
do, definendo il concetto di “design 
democratico” come nessun altro. 
Die Neue Sammlung - l’Interna-
tional Design Museum di Monaco 
è ora il primo museo a dedicare 
una grande mostra a questo tema. 
Fino al 12 luglio in collaborazio-
ne con Ikea alla Neue Sammlung
-Pinakothek der Moderne.
Orario di apertura: da martedì a do-
menica 10 – 18, martedì 10 – 20. 
Info-Tel +49.0.89.272725-0

A sin. dall’alto in basso: Monopteros 
(ph. Christl Reiter, courtesy

Ente del Turismo della città di Monaco 
di Baviera); visione notturna

di Allianz Arena (ph. B. Ducke); uno 
scorcio della Galerie f5,6; una

sala del Museo Bmw. Al centro della 
pag. in alto, esterno della

Pinakothek der Moderne (ph. Haydar 
Koyupinar); qui sopra

l’annaffiatoio di Monika Mulder “Ikea PS 
Vallö”, prod. IKEA, 2001; a

dx, il “Paternoster “della Neue 
Sammlung (ph.Tom Vack). Nella pagina
accanto, a dx, dall’alto in basso: decollo 

di un vettore della
compagnia Air Dolomiti – Partner 
Lufthansa; lounge del Motel One

München City-Ost; lo ChampagnerBar 
del centro commerciale di lusso

Oberpollinger (courtesy KaDeWe)

secolo scorso e di parte di quel-
lo nuovo. I cosiddetti “articoli di 
uso quotidiano” in metallo, cera-
mica, vetro, ma anche mobili, 
tradizione artigianale, pezzi uni-
ci e piccole serie. Disegno indu-
striale e arti applicate trovano qui 
a Monaco al 40 di Barer Strasse 
la loro massima espressione.
Il termine “Neu” (nuovo) ben rap-
presenta l’obiettivo e il program-
ma “avanguardista” del museo. 
Fin dall’inizio, la raccolta è stata 
concentrata sul moderno e la stes-
sa idea che sottende alla creazione 
del centro espositivo è strettamen-
te legata agli ideali e alla fonda-
zione del Werkbund tedesco, a 
Monaco di Baviera nel 1907. Da 
quel momento in poi ha avuto ini-
zio la creazione di una “moderna 
collezione di oggetti esempla-
ri” definendo così il nucleo della 
Neue Sammlung, risalente al 1912. 

Considerata la necessità di seguire i 
metodi della produzione industriale, 
l’accento è stato posto sull’acqui-
sizione di oggetti “moderni” della 
vita di tutti i giorni con un design 
originale. Ciò ha segnato una consa-
pevole rottura con la prassi seguita 
dalla maggior parte dei musei delle 
arti e dei mestieri.
Ma già nel 1913 i problemi erano gli 
stessi di oggi: la mancanza di spazio 
a disposizione. Nel 1925 la Neue 
Sammlung viene ospitata in un’ala 
del Bayerisches Nationalmuseum 
e quattro anni più tardi le vengo-
no dedicati 2800 metri quadrati in 
Prinzregentenstrasse. Il regime na-
zista riduce la collezione ai minimi 
termini e, dopo essere rimasta chiu-
sa tra il 1940 e il 1946, nel 1947 la 
Neue Sammlung diventa indipen-
dente come “Museum für angewan-
dte Kunst di Monaco di Baviera” 
(Museo delle Arti Applicate di 
Monaco di Baviera), mentre diversi 
piani per la realizzazione di nuovi 
locali vengono elaborati e rapida-
mente accantonati negli anni ‘60.
Tra il 1980 e il 2005 il numero di 

oggetti nella collezione permanente 
del museo si triplica: il design indu-
striale continua a costituire il punto 
focale affiancato dai vari settori del-
le arti applicate, della grafica e della 
fotografia. Negli ultimi vent’anni 
appaiono nuovi campi di interesse 
spaziando tra informatica e compu-
ter, attrezzature sportive, sistemi di 
sviluppo e design automobilistico. 
Nel frattempo, la costante richiesta 
di spazi adeguati per le esposizioni 
porta alla decisione, nel 1990, di pre-
disporre due nuovi edifici: il Neues 
Museum di Norimberga  (aperto nel-
l’aprile del 2000) - e la Pinakothek 
der Moderne di Monaco di Baviera 
(aperta  nel  set tembre 2002). 
Alla Pinakothek der Moderne è sta-
to possibile realizzare, per la prima 
volta, un’installazione permanen-
te per illustrare al grande pubbli-
co molti aspetti della storia e dello 
sviluppo del design nel XX e XXI 
secolo: “Umanizzazione della so-
cietà attraverso il design” così uno 
dei direttori ha descritto l’obiettivo 
della Neue Sammlung, fondata per 
rincorrere una visione.

A cura di / by Riccardo CorettiMUSEUMS
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Il più grande museo di design in-
dustriale oggi esistente, oltre 
70mila pezzi suddivisi tra le varie 
collezioni: da più di ottant’anni la 
Neue Sammlung  segna le tappe 
della storia del design internazio-
nale attraverso i suoi acquisti e 
le sue illuminanti esposizioni. 
La filosofia e la politica del mu-
seo vogliono l’apertura alla spe-
rimentazione e la dedizione verso
la presenza del design di innova-
zione e della qualità creativa. 
Per questi motivi, fin dalla 
fondazione, la struttura
museale ha conservato
il meglio del 
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Progettista ed ex direttore 
della rivista Modo.
Franco Raggi è stato fra gli 
organizzatori della Triennale 
di Milano dell’ ‘83.
È considerato uno dei 
maggiori esperti italiani di 
problemi del design.
Parliamo innanzitutto di
post-moderni e neo-moderni.
Chi vincerà la battaglia?
Io non considero i
post-moderni esistenti nel 
campo del design, quindi non 

Tratto da / taken from: Juliet n. 14, 1984, p. 15Tratto da / taken from: Juliet n. 12, 1983, p. 31
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c’è da vincere niente. Non 
esistono dal momento che il 
design post-moderno è una 
sorta di parodia in piccola scala 
dell’architettura post-moderna, 
una riduzione pura e semplice 
di alcuni stilemi oggettuali.
Mentre il neo-moderno è più 
complesso. È un atteggiamento 
progettuale che utilizza come 
citazione, non solo linguistica 
ma anche concettuale, la 
contemporaneità.
Nei neo-moderni faccio 
confluire qualsiasi movimento 
contemporaneo, esclusi 
naturalmente i metodologi duri 
dell’ex funzionalismo.
Però i post-moderni non 
esistono
E i designers che progettano 
per Memphis e Alchimia?
Anche loro non ritengo che 

siano post-moderni.
Post-moderno è Portoghesi 
quando fa la sedia di Hoffmann. 
La sua matrice culturale 
nel disegnare gli oggetti è 
totalmente citazionista.
Cita dall’architettura,
si auto cita, non fa un lavoro
di penetrazione nella psicologia 
del campo industriale, o 
del mondo contemporaneo, 
dell’informatica,
o dei nuovi materiali, delle
nuove tecnologie.
Il tipo di approccio di 
Portoghesi al design
industriale non mi dice niente 
di più del suo approccio 
all’architettura.
E io credo che ci sia una 
differenza. Dal cucchiaio alla 
città è una catenella ormai 
spezzata, non c’è più nessuna 
possibilità di riconnettere 
questo filo rosso del sogno tra 
le due guerre di una cultura 
materiale che riesca a dar forma 
al mondo in tutte le sue scale.
A proposito del cucchiaio 
e della città, soddisfatto di 
questa Triennale?
Secondo me la Triennale non 
esiste ancora. Posso essere 
soddisfatto di quello che 
ho fatto io con Francesco 
Trabucco, perché la mostra 

delle Case della Triennale è 
un’idea nostra.
Sembra ben riuscita.
Come è nata questa idea?
Dal punto di vista ufficiale è 
nata molto casualmente, anche 
se dal punto di vista culturale 
ho sempre avuto voglia di 
elaborare delle mostre che non 
parlassero di oggetti singoli, 
ma che parlassero invece di 
ambienti, di arredamento, di arti 
decorative, cioè di quelle arti 
che mettono insieme gli oggetti 

in infiniti modi possibili...
usare le tre dimensioni
di una stanza come una specie 
di tavolozza.
A me piaceva fare queste cose 
qui: la Triennale, da quando 
è nata, ha sempre fatto delle 
proposte di tipo ambientale 
e quindi abbiamo ripreso 
questa tendenza, proprio in 
contrapposizione a queste 
mostre un po’ retoriche sulla 
qualità dell’oggetto, che 
secondo me lasciano il tempo 
che trovano perché tutti gli 
oggetti che vengono esposti 
cambiano solo per il fatto che 
sono messi lì. Sono come dei 
ready-made. Rifiuto questo 
rapporto museografico con le 
forme della cultura materiale.

Martino Ghermandi 

Michele De Lucchi è uno 
dei più giovani e originali 
designer italiani.
Ha 34 anni e vive a Milano.
Il suo lavoro è noto per 
l’estrosità delle figurazioni 
e l’uso fantasioso del colore. 
Tempo fa tu fosti alla ribalta 
per avere progettato degli 
HI-FI e degli elettrodomestici 
molto curiosi e decorativi.
Quale fu il significato di 
questo esperimento?
Si trattò del tentativo di

trovare un nuovo aspetto da 
dare alla tecnologia.
Mi sembrava infatti che 
l’immagine degli oggetti 
tecnologici nascesse troppo 
direttamente dalla tecnologia 
stessa e che subisse poche 
influenze da quelli che sono 
invece gli sviluppi culturali e 
di immagine più generali.
Furono mai prodotti questi 
oggetti?
No, mai. Il mercato non chiede 
mai delle rivoluzioni; chiede 
casomai delle evoluzioni di 
sé stesso. Gli elettrodomestici 
furono realizzati con una 
specie di sovvenzione della 
Girmi, la quale era curiosa 
di vedere che cosa potesse 
saltare fuori da un esperimento 
del genere. Gli HI-FI furono 
invece soltanto disegnati e 
pubblicati.
Hai abbandonato questo
tipo di ricerca?

Ho abbandonato l’idea di 
lavorare su questa categoria 
di oggetti, ma continuo a 
lavorare alla ricerca di nuove 
immagini. In poche parole 
non c’è più di mezzo questa 
componente della tecnologia 
e della sofisticazione 
tecnologica.
Non pensi che il tipo 
di decorazione dei tuoi 
oggetti possa occultarne il 
senso costruttivo e quindi 
straniarli dall’utente?
Non lo so. Non lo so perché 
il mio problema è soltanto 
quello di inventare una 
decorazione che sia nuova. 
Del resto sono così convinto 
che la decorazione sia una 
grande invenzione e sono 
talmente ancora preoccupato 
di capire che cosa essa sia e 
di come deve essere fatta, che 
il problema di farla diventare 
un fenomeno di accettazione 
comune l’ho ancora da 
affrontare.
Il colore è molto importante 
nel tuo lavoro...
Direi che il fenomeno 
del colore è oggi una 
delle componenti che 
contribuiscono maggiormente 
all’evoluzione delle immagini.
Una volta il colore era 

considerato come qualche cosa 
di applicato sulla forma, come 
una patina. Ora succede invece 
molto spesso che sia proprio il 
colore a prevalere sulla forma
e a dettare delle soluzioni 
figurali. Credo che il concetto 
di colore sia stato totalmente 
trasformato dall’arrivo della 
televisione a colori e cioè con 
la nascita di nuove gamme 
cromatiche e col fatto che 
questi colori non vengono più 
trasmessi in maniera amorfa, 

ma in maniera viva.
Se tu dovessi progettare 
un aeroplano, come ti 
comporteresti?
Intanto mi sentirei molto 
emozionato, sicuramente. 
Poi credo che non potrei 
prescindere da quelli che 
sono i problemi tecnologici 
e funzionali per cui alla 
fine quell’aereo deve volare 
e deve anche farlo bene. 
Farei comunque di tutto per 
trovare quegli spazi che la 
tecnologia mi lascia liberi e 
poi li sfrutterei al massimo per 
sbizzarrirmi. Cioè per dirti; 
se fosse soltanto possibile 
cambiare il disegno dei 
coprimozzo delle ruote... 
disegnerei dei coprimozzo 
bestiali. Ma indubbiamente 
farei anche in modo che quelle 
ruote funzionino.

Martino Ghermandi
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Modello di ferro da stiro, Girmi, 1979. Courtesy
Centre Georges Pompidou, Parigi

Lampada Oceanic, Memphis, 1981

Studi per apparecchi Hi-Fi, 1981
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SPRAYSPRAY

Un’importante riflessione “antologica” - che da molti anni mancava in Italia - sulla carriera del maestro italiano dell’architettura e del design, Alessandro Mendini 
(1931), che ha colto e sostenuto i valori della contemporaneità: trasversalità, versatilità, capacità di ascolto, dinamicità, e apertura alle temperature variabili del 
mondo. La mostra “Alessandro Mendini” - dal 9 aprile al 6 settembre 2009 - a Roma, al Museo dell’Ara Pacis intende proprio colmare questa lacuna. La mo-
stra è promossa dal Comune di Roma, Assessorato alle Politiche Culturali e della Comunicazione, Sovraintendenza ai Beni Culturali e Zètema Progetto Cultura, a 
cura di Beppe Finessi, allestimento di Marco Ferreri, progetto grafico di Italo Lupi, catalogo edito da Corraini. Grazie alla presenza armoniosa di disegni, progetti, 
fotografie, modelli, schizzi febbrili e coinvolgenti, riflessioni puntuali e oggetti veri e propri, quella che si apre al Museo dell’Ara Pacis è una mostra colta e solare, 
letteraria e comprensibile, adatta a un pubblico ampio, sia di addetti ai lavori sia di semplici curiosi e appassionati. Saranno circa 200 le produzioni di Alessandro 
Mendini esposte e prestate alla mostra da 19 prestigiose aziende italiane (Alessi, Baleri Italia, Bisazza, Byblos Casa – Errestudio, Cassina, Cleto Munari, Corsi 
Design, De Padova, Glas Italia, Alchimia, Mamoli Rubinetterie, Olivari, Segno, Slamp, Superego, Swatch, Venini, Zanotta e Zerodisegno,) oltre all’Atelier Mendini, 
a 8 prestatori privati, alla Fondazione Boschi Di Stefano, al Museo Alessi e alla Collezione Permanente Triennale di Milano - Design Museum che mette a disposi-
zione circa 300 disegni originali. Se Walter Gropius individuava con una celebre affermazione il campo di attività dell’architetto “dal cucchiaio alla città”, nel caso 
di Alessandro Mendini il motto diventa “Dall’infinito all’infinitesimo”, vista la capacità di operare con successo in tutte le diverse scale di progetto, da quella più 
piccola a quella più estesa. Seguendo questa traccia, le sezioni della mostra approfondiscono le tematiche che caratterizzano la carriera di Mendini: dal “proget-
tare orizzonti” (le tante architetture pubbliche e gli interventi a scala territoriale) al “progettare stanze” (i mobili e gli ambienti interni), dal “progettare corpi” (gioielli 
e orologi, vestiti e borse, ma anche performance e azioni “teatrali”) al “progettare pensieri” (attraverso la sua fervida attività teorica e critica, anche come direttore 
di riviste - dalla “Casabella” radicale degli anni Settanta alla “Domus” postmoderna degli anni Ottanta, dalla nuova teoria espressa con “Modo” alla rimessa in 
discussione dello stesso strumento/rivista con “Ollo” - e poi di direttore artistico per alcune importanti aziende, come Swatch e Alessi). Uno spazio introduttivo 
ospita un racconto biografico con opere e fotografie d’epoca, per presentare la vita e l’opera del maestro attraverso i momenti più significativi e le opere maggior-
mente caratteristiche. Il nucleo centrale dello spazio espositivo, la “cripta” sotto l’Ara, conterrà la sezione teorica “progettare pensieri”, con alcuni scritti emblema-
tici esposti e riprodotti, alcune “mappe mentali” e alcuni grafici/organigrammi ingranditi (articolatissimi e cristallini al contempo) che diventeranno texture parietali, 
mentre i tanti numeri delle riviste “storiche” del design da lui dirette verranno esposti per intero (tutte le copertine) e in parte saranno consultabili. 
Intorno a questo nucleo centrale si snoderanno, articolandosi e congiungendosi, le altre tre “sezioni” di progetto. 
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4  In occasione dell’8 marzo, nell’anno eu-
ropeo dedicato alla creatività e all’inno-
vazione, la Provincia di Trieste e la Casa 
Internazionale delle Donne hanno promosso 
il programma di iniziative “Primavera di 
donne” volto a mettere in luce la cultu-
ra e le buone pratiche delle donne quali 
fattori di innovazione politica, sociale e 
culturale. Dal 6 all’8 marzo, nel Parco di 
San Giovanni (TS), allestito festosamente 
con innumerevoli sagome femminili dispo-
ste lungo tutti i percorsi per segnalare gli 
eventi, hanno avuto luogo le tavole roton-
de sull’arte, l’imprenditoria, la scienza ed 
il design. Quest’ultima è stata arricchita 
dalla suggestiva mostra “Intrecci creativi: 
innovazione/tradizione” curata e allesti-
ta dagli architetti Beatrice Mascellani e 
Chiara Lamonarca, che per l’occasione 
hanno curato insieme anche l’allestimento 
del parco. Nella luminosa cornice delle Sale 
Villas sono state così esposte diverse opere 
di progettiste, artiste e artigiane di Trieste, 
della regione e slovene con l’intento di svi-
luppare un dialogo-confronto tra arredi ap-
partenenti alla cultura del fare tradizionale 
ed oggetti di arte e design legati alla cultura 
concettuale. La figura simbolo dell’evento, 
Anita Pittoni -imprenditrice triestina la cui 
opera artistica, letteraria e di animatrice del 
dibattito politico e culturale è paradigmatica 
per la rappresentazione della creatività e 
dell’innovazione- era presente in mostra, ol-
tre che con un prezioso arazzo, anche con la 
mostra a lei dedicata “L’officina editoriale e 
culturale di Anita Pittoni”. L’evento ha of-
ferto, inoltre, diversi laboratori creativi per 
i bambini, in collaborazione con Mini-Mu, 
con sartoria Lister e con Sissa Medialab 
mentre le serate hanno riservato un reading 
di Elsa Fonda, il concerto di musica classica 
“Frauenlieder und...” e la rappresentazio-
ne teatrale “Amiche per la pelle” di Laila 
Wadia.

 Sino alla fine di aprile lo Studio 
Bradaschia s.r.l. dell’arch. Maurizio 
Bradaschia espone i suoi progetti, realiz-
zati e non, alla galleria di architettura 
Sanmichele11 in Via San Michele n. 11/b 
a Trieste. La mostra è stata presentata dal 
prof. Luigi Prestinenza Puglisi docente 
di Storia dell’Architettura Contemporanea 
all’Università La Sapienza di Roma. 
Puglisi ha defi nito Bradaschia un architetto 
‘Porsche’; quindi raffinato, culturalmente 
sofi sticato, attento all’innovazione tecnolo-
gica ma anche legato alla tradizione conso-
lidata. Bradaschia mette in mostra quattro 
progetti di cui due realizzati: una piazzetta a 
Monte Asi in provincia di Taranto ed il pro-
getto per la ristrutturazione dell’autosalone 
Audi-VW-Porsche in Via Flavia a Trieste 
e due in corso di realizzazione: due ville a 
Trebiciano nel carso triestino e la sistema-
zione complessiva dell’area Broletto 2A per 
Trieste Trasporti. Infi ne fa un escursus del-
l’attività dello studio degli ultimi otto anni. 
Una sezione speciale della mostra è dedicata 
alla rivista trimestrale di architettura arte 
contemporanea e design “Il Progetto” di cui 
Bradaschia è direttore dal 1997 e che sino 
a oggi annovera ben 30 numeri. La mostra 
evidenza la professionalità che Bradaschia 
ha rapidamente acquisito lavorando da solo 
o con piccoli gruppi su tutto il territorio 
nazionale. I progetti sono evidenti nella 
loro completezza formale, nella loro ricer-
ca metodologica e nel dialogo a volte teso 
che si pongono rispetto al contesto. Si può 
parlare certamente di uno studio affermato 
per capacità ed esperienza che sicuramen-
te rimane uno dei punti di riferimento del 
nostro territorio euroregionale e siccome 
non si avvertono segnali di discontinuità 
è presumibile che le cose continueranno 
anche nel prossimo futuro. Sanmichele11 
con la mostra di Maurizio Bradaschia segna 
il suo 10° appuntamento con  l’affezionato 
pubblico di architetti, studenti e amanti del 
settore, appuntamento che coincide pure con 
il 2° anno di attività. Ad oggi Sanmichele11 
tiene salda la posizione di luogo d’incontro 
e confronto sui temi dell’architettura e din-

torni dell’Euroregione-Triveneto-Slovenia- 
Carinzia-Istria.

 Dall’Egitto è in arrivo una nuova idea di 
design per raccontare il percorso evolutivo 
di una nazione, che pur convivendo con un 
importante passato, intende fare emergere 
una nuova identità del design egiziano. 
L’Egyptian Furniture Export Council pre-
senta al Salone Internazionale del Mobile 
(Hall 9 / Stand H06-08 Milano) KIME 
Nascita di un’Identità del Design Egiziano: 
un’ampia ricognizione delle nuove tendenze 
di ricerca, allestita in uno spazio di 300 metri 
quadrati, per esporre 20 importanti aziende 
egiziane con i prototipi ideati da 7 designer 
sia egiziani sia di provenienza internazionale 
- Lita Albuquerque, Daniel Dendra, Harry 
& Camila, Karim Mekhtigian, Tarek 
Naga, Shinichiro Ogata, Frans Schrofer –. 
L’industria manifatturiera egiziana si è molto 
impegnata, negli ultimi anni, a creare diverse 
iniziative per contribuire alla costruzione 
di una sua identità specifi ca all’interno del 
mercato internazionale, soprattutto grazie 
alla tecnologia innovativa e alla volontà di 
lavorare con designer di fama mondiale. 
Quest’anno, con il primo Design + Industry 
Workshop, 20 aziende partecipano con il loro 
know-how a presentare i prodotti realizzati 
per l’evento. KYME, progettato da Karim 
Mekhtigian, espone sette diversi approcci 
al design egiziano, testimoniando i diversi 
aspetti del paese così come la ricchezza delle 
sue risorse e potenzialità manifatturiere. La 
stessa denominazione dell’evento KYME 
evidenzia la complessità e la ricchezza del 
patrimonio culturale nel quale operano i 
designer: ”Kyme” è l’antico nome dell’Egitto 
e signifi ca “Terre nere” con riferimento alla 
valle e al delta del fi ume Nilo, rese fertili 
dalle annuali inondazioni che arricchivano il 
suolo con il limo. “Kyme” è anche la radice 
della parola araba “Al-kymia” (chimica) 
ovvero la ricerca della trasformazione 
attraverso divisione ed unità degli elementi, 
contrazione ed espansione della materia, 
che corrisponde anche  allo stato delle terre 
egiziane sottoposte periodicamente alle 
piene del fi ume che le distruggevano per 
poi ricrearle sotto nuova forma. “Ispirati dal 
caos che ci circonda – affermano i designer 
- comprendiamo che c’è una molteplicità nel 
background multistrato egiziano. La pressione 
creata da questa sovrapposizione di culture 
crea una energia dinamica, alimentata dalle 
sinergie che sussistono tra le sue componenti. 
Il primo Design+Industry Workshop dello 
scorso novembre al Cairo ci ha dato la 
possibilità di canalizzare le nostre energie 
per costruire i pilastri della nuova identità 
del nostro design, facendoci capire che in 
ogni caos manifesto c’è un’unità nascosta.” 
Sebbene, infatti, ciascuno dei designer abbia 
trattato il tema in modo personale, risultava 
evidente l’esistenza di chiari legami tra i 
prodotti: ancora un volta, questo è il segno 
di come esista una unità in questo apparente 
caos. I sette partecipanti al workshop so-
no stati divisi in categorie che potessero 
rappresentare gli aspetti dell’Egitto a loro più 
affi ni e che hanno prodotto una collezione 
ispirata alla morfologia, alla natura e alla 
cultura locale di questo paese, oltre che al suo 
passato, presente e futuro. Oltre al lavoro con 
le diverse aziende, i designer hanno lavorato 
anche con un gruppo di giovani creativi 
egiziani i quali sono stati il loro gruppo di 
lavoro per lo sviluppo dei progetti. KYME 
nasce dal primo “Design+Industry Workshop” 
nel 2008, promosso dall’ Egyptian Furniture 
Export Council e fi nanziato dall’Industrial 
Modernization Centre; l’organizzazione 
dell’evento è stato frutto di una collaborazione 
tra il Centro Ricerche dell’Istituto Europeo 
del Design di Milano con Rhimal Design del 
Cairo ed Expolink. 

 La Galleria Post Design (Via della 
Moscova, 2 - Milano) presenta in conco-
mitanza con il Salone del Mobile un’ul-
tima visione in nero, un’ultima rifulgente 
collezione disegnata da Raffaello Biagetti 
che oltrepassa l’abitare nascondendosi in 

un interno ulteriore – il Mostrillo ignaro 
non può fare altro che osservare. Lamiere 
crude è una collezione di mobili e oggetti 
in cuoio e ferro in grado di aprire uno 
scenario domestico del tutto particolare, 
sfiorando temi dell’arte per ricondurci ad 
una dimensione più funzionale dell’og-
getto dove il fascino della materia ha un 
ruolo decisamente importante. Questi ar-
redi suggeriscono una dimensione teatrale 
dell’abitare e ci conquistano attraverso 
dettagli e particolari che svelano un’abi-
lità insolita, forse più vicina al fare dello 
scultore che a quello del designer, ma si-
curamente in grado di rivelare una moda-
lità espressiva inedita e ricca di piacevoli 
e delicati riferimenti. Raffaello Biagetti 
è un personaggio eclettico e visionario, 
nato a Firenze nel 1940 e scomparso a 
Ravenna nel 2008. Lavora come pittore 
a Santarcangelo di Romagna dove ini-
zia la sua ricerca figurativa dedicandosi 
alla pittura fino al 1975. Nel 1968 la fa-
miglia lo incarica di dirigere il negozio 
di mobili a Ravenna dove si trasferisce 
definitivamente e disegna la prima col-
lezione di oggetti “Sine Loco”. A questa 
prima esperienza da seguito, nel 1973 
con la produzione di “Terrae” lampade 
ed oggetti in terracotta apparentemente 
poveri, fino ad arrivare alle ideazioni più 
recenti con le collezioni “Ferro e Fuoco” 
(1989) e Mostrilli (1998). Biagetti negli 
anni ottanta fonda il Museo dell’Arredo 
Contemporaneo di Ravenna, progetto mu-
seale da lui ideato e realizzato con l’aiuto 
di Filippo Alison, Giovanni Klaus Koenig, 
Giuseppe Chigiotti ed Ettore Sottsass, 
che ha progettato la Galleria principale e 
l’ingresso, realizzando un mosaico di 45 
mq. Dopo alcuni anni Biagetti definirà 
il progetto del Museo come “una instal-
lazione utopica, romantica, seducente, 
ironica, drammatica…”. Post Design è 
lo showroom di Memphis ed  espone in 
maniera continuativa i mobili e gli og-
getti della storica  collezione Memphis 
Milano. Pensata da Alberto Bianchi 
Albrici  insieme ad Ettore Sottsass , che 
oltre ad averne disegnato il marchio ha 
contribuito al lancio  con importanti col-
lezioni come “Lo Specchio di Saffo”  e 
“Mobili Lunghi”. Affermatasi in breve 
tempo come la galleria di riferimento per 
il design internazionale, ha ospitato nu-
merose mostre e coinvolto  alcuni tra i 
più importanti autori del panorama inter-
nazionale come J.Grawunder, P.Charpin, 
Denis Santachiara, Nathalie Du Pasquier, 
George J.Sowden, Karim Rashid, Markus 
Benesch,  Ron Arad e Nanda Vigo.

 La “Guerra fredda”, la cortina di ferro, le 
tensioni tra la “alleanza atlantica” e i paesi 
del blocco sovietico, oggi sembrano episodi 
lontani, ma in realtà hanno accompagnato 
la storia del ‘900, dal dopoguerra agli an-
ni Settanta, e soprattutto hanno ispirato e 
animato le manifestazioni della creazione 
artistica.“La Guerra Fredda - Cold War. 
Arte e design in un mondo diviso 1945 
– 1970”, prodotta dal Mart e dal Victoria 
& Albert Museum di Londra, è la prima 
importante esposizione che ricostruisce il 
clima di un periodo cruciale per la società, 
la politica e la cultura mondiale, attraverso 
lo sguardo delle arti, dal design all’archi-
tettura, dal cinema alle arti visive. Esposti 
oltre 250 oggetti, tra cui un’importante sele-
zione di opere provenienti dalla Collezione 
Permanente del Mart: dallo Sputnik alla tuta 
da austronauta delle missioni “Apollo”, dai 
film di Stanley Kubrick ai dipinti di Robert 
Rauschenberg, dalle ceramiche di Pablo 
Picasso ai vestiti di Paco Rabanne. La mo-
stra presenta oggetti affascinanti come i mo-
bili in fibra di vetro di Charles e Ray Eames, 
o il radioricevitore mondiale T1000 della 
Braun, disegnato da Dieter Rams. Si potran-
no inoltre ammirare i bozzetti architettonici 
di Le Corbusier, di Richard Buckminster 
Fuller e di Archigram, e le nuove forme 
di trasporto del dopoguerra, come la P70 
Coupé (un precursore della Trabant di pla-

stica), la micro-auto Kabinenroller della 
Messerschmitt e la Vespa. La mostra appro-
fondirà gli aspetti del periodo della Guerra 
fredda che hanno influito sulle arti, mentre 
imperversavano le divisioni tra comunismo 
e capitalismo, tra due diverse concezio-
ni di “modernità”, comprensive di mosse 
politiche e militari, spionaggi, conquista 
dello spazio. Concentrandosi sugli anni  dal 
1945 al 1970, la mostra raccoglierà oggetti e 
opere artistiche provenienti dai due blocchi 
del “mondo diviso”: Stati Uniti, Unione 
Sovietica, Regno Unito, Cuba, Germania 
Ovest e Germania Est, Italia, Polonia, 
Francia e Cecoslovacchia. “Cold War” pren-
de avvio dai programmi di ricostruzione 
intrapresi dopo la seconda guerra mondiale 
dai paesi appartenenti ai due blocchi, guida-
ti dagli Stati Uniti e dall’Unione Sovietica. 
La “Guerra fredda” inizia da qui: è una 
guerra di nervi per la supremazia mondia-
le, combattuta per oltre trent’anni anche a 
colpi di innovazioni scientifiche, dalla corsa 
agli armamenti ai programmi di edilizia 
sociale. I nuovi prodotti e le tecnologie in-
dustriali del mondo occidentale sono così 
messi a confronto con l’arte e l’architettu-
ra del realismo socialista. L’esposizione si 
soffermerà, ad esempio, sulle due visioni 
architettoniche rivali che si fronteggiavano 
a Berlino: nella parte est la monumenta-
le ‘Stalinallee’ e, nel settore ovest, i pro-
grammi edilizi di ‘Interbau’ che coinvolsero 
grandi protagonisti dell’architettura moder-
na, come Le Corbusier e Walter Gropius. 
La mostra Guerra Fredda - Cold War vuole 
mettere in evidenza come il desiderio di 
modernità sia entrato anche nell’ambiente 
domestico, a partire dal celebre dibattito 
tra Nixon e Krusciov che si tenne nel 1959 
alla Mostra Nazionale Statunitense a Mosca, 
incentrato sulla funzione dello spazio della 
cucina all’interno della casa. Ma in quegli 
anni, l’immaginario collettivo era ossessio-
nato dal pensiero di un’incombente guerra 
reale. La minaccia nucleare, e il modo in 
cui era vissuta, sarà rappresentato nella mo-
stra attraverso la grafica, l’arte, il cinema 
e i grandi progetti utopici come la cupo-
la geodesica sopra Manhattan pensata nel 
1962 da Buckminster Fuller. Una sezione 
è dedicata alla corsa per la conquista dello 
spazio e ai trionfi dell’alta tecnologia, come 
la prima missione spaziale di Yuri Gagarin 
a bordo della capsula Vostock. Saranno in 
mostra i progetti di Raymond Loewy per gli 
interni delle navette spaziali NASA, oltre 
agli esempi di tute sperimentali, ma anche 
mobili, architetture, arte e moda ispirati al 
mondo della fantascienza. Era anche una 
“guerra” in cui le grandi realizzazioni edi-
lizie facevano la loro parte nell’afferma-
re una supremazia tecnica: ed ecco allora 
scendere in campo l’architettura, soprattutto 
con la gara in altezza: da una parte la Post 
Office Tower di Londra e dall’altra la Torre 
Ostankino a Mosca. Sono questi anche gli 
anni in cui i giovani vogliono far sentire la 
loro voce. In mostra troveremo manifesti, 
poster propagandistici e i film che hanno 
contribuito a plasmare l’immaginario col-
lettivo, come Goldfinger, Ipcress, Dottor 
Stranamore e 2001 Odissea nello spazio, 
oltre alle scenografie originali di Kenneth 
Adam. Le fotografie documentano il disagio 
delle nuove generazioni: le grandi mani-
festazioni di protesta contro la guerra del 
Vietnam, il ‘68 a Parigi e la primavera di 
Praga. Nell’ultima sezione la mostra pre-
senta alcuni progetti sviluppati grazie alla 
ricerca tecnologica promossa per l’industria 
bellica. Studi di architetti quali Superstudio 
e Archigram crearono infatti prototipi co-
me ambienti gonfiabili, mobili e oggetti di 
consumo rivolti provocatoriamente ad una 
nuova società tecnocratica. La mostra si 
conclude con le prime fotografie della terra 
scattate dallo spazio, fonte di ispirazione per 
gli artisti e i creatori di visioni utopiche, che 
documentano il nascere di una nuova sen-
sibilità ambientale nei confronti della fragi-
lità del nostro pianeta. Questa interessante 
proposta espositiva potrà essere visitata al 
MartRovereto sino al 26 luglio 2009.
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I TRE PORCELLINI 
AUTORE: Steven Guarnaccia
EDITORE: Maurizio Corraini
PAGINE: 36

PREZZO: 16 euro

C’erano una volta tre piccoli porcellini che 
vivevano in una grande casa nel bosco... 
La favola dei “3 porcellini” è ambientata 
da Steven Guarnaccia fra le case di gran-
di architetti del Novecento. Frank Gehry, 
Le Corbusier e Frank Lloyd Wright sono 
infatti tra i principali protagonisti di questa 
favola contemporanea, insieme ad altri fa-
mosi personaggi del mondo dell’architet-
tura, nelle loro case di rottami, di vetro e di 
calce e mattoni. Nei propri rinomati edifi ci 
e circondati da oggetti disegnati da alcuni 
fra i più rappresentativi architetti e desi-
gner di tutto il mondo, ricevono un giorno 
la visita del lupo cattivo... 
Come per “Riccioli d’oro e i tre orsi”, Ste-
ven Guarnaccia reinterpreta un classico 
delle favole attraverso gli occhi dell’archi-
tetto e del designer, realizzando illustra-
zioni a a tecnica mista dal tratto preciso e 
dai colori nitidi e armonici. Nei risguardi 
del libro, inoltre, si trova un utile reperto-
rio degli oggetti d’autore che compaiono 
nel corso della storia, da ritrovare e ricono-
scere fra le pagine. ...e vissero per sempre 
pasciuti e contenti. 
Illustratore e designer, Steven Guarnaccia 
vive e lavora a New York. Le sue tavole 
sono pubblicate su numerose riviste e quo-
tidiani, fra cui il New York Times, di cui è 
stato per tre anni art director della pagina 
delle opinioni. Collaboratore del MoMA e 
di numerose aziende nel campo del design 
industriale, ha disegnato diversi modelli 
di gioielli, orologi (Swatch) e murales 
(Disney Cruise). Ha pubblicato numerose 
raccolte illustrate di palindromi, libri per 
ragazzi e libri pop-up. È stato a lungo col-
laboratore di Abitare e pubblica libri per le 
Edizioni Corraini. Ora è responsabile del 
Dipartimento di Illustrazione alla Parsons 
The New School for Design. 

UN SEDICESIMO 9 
AUTORE: Giulio Iacchetti
EDITORE: Corraini Edizioni
ILLUSTRAZIONI: Maurizio Prina
PREZZO: 5 euro
“Un Sedicesimo” - numero 9, marzo-aprile 2009,
direttore responsabile Federico Maggioni,
www.unsedicesimo.com

Un Sedicesimo  prosegue con il 
numero 9, disegnato da Giulio 
Iacchetti. Guerra e pace: nelle pa-
gine di questo Sedicesimo troverete 
delle immagini di soldatini (tutti 
uguali, ordinatissimi e monocolore) 
contrapposti ad una serie di sagome 
di un ipotetico corteo della pace: 
ragazzi con gli striscioni, famiglie, 

suore e monaci buddisti… tutti di-
versi, colorati, disordinati… Si rita-
gliano le figure lungo i bordi e poi 
si piega la linguetta posta in pros-
simità dei piedi. A bambini e adulti 
la libertà di scegliere se comporre 
un esercito o una festosa manifesta-
zione a favore della pace, o magari 
entrambi, ciò che conta è insinuare 
la possibilità di una scelta, instillare 
un dubbio… provocare una rifles-
sione. Nel pieno spirito della col-
lezione di varietà e della personale 
molteplicità di Un Sedicesimo, un 
progetto che affronta la diversità 
in totale autonomia, dal punto di 
vista personale del designer, sen-
za commenti, senza analisi e senza 
dibattiti. 
Gli autori del Sedicesimo sono ar-
tisti, grafici, illustratori, studenti, 
scrittori, sarti e cuochi di interesse 
internazionale. Dopo i numeri di 
Steven Guarnaccia, Daniel Eatock, 
Esther Lee, Italo Lupi, Paul Cox, 
F rancesco  Dondina ,  Feder ico 
Maggioni, Protey Temen, Steven 
Heller + Louise Fili, Martí Guixé, 
Rosa Linke e Frank Chimero, ec-
co il numero disegnato da Giulio 
Iacchetti. Inoltre, sono in arrivo in 
progetti di Studio Dumbar, Antonio 
Marras, Leonardo Sonnoli, Matteo 
Bologna, Gianluigi Colin, Massimo 
Pitis, Moreno Gentili... Ogni nu-
mero di Un Sedicesimo può essere 
acquistato singolarmente, ma c’è 
anche la possibilità di abbonarsi! 
Più informazioni su www.unsedi-
cesimo.com Per chi si abbona oggi 
a Un Sedicesimo, tutti i numeri del 
primo anno sono disponibili al prez-
zo di 24,00 Euro. 
Un Sedicesimo è pubblicato in 
collaborazione con Grafiche SiZ, 
Campagnola (Vr) - www.siz.it 
Giulio Iacchetti si occupa di indu-
strial design dal 1992. All’attività di 
progettista alterna l’insegnamento 
presso numerose università e scuole 
di design, in Italia e all’estero. Ha 
curato progetti per diverse aziende, 
tra le quali Bialetti, Coop, Ferrero, 
Martini, Guzzini, Mandarina Duck, 
Sambonet, Pandora Design, Thonet 
Vienna. Ha ricevuto numerosi premi 
internazionali, tra cui il Compasso 
d’Oro nel 2001 con Matteo Ragni 
per la posata multiuso biodegra-
dabile Moscardino, oggi parte del-
l’esposizione permanente del de-
sign al MoMA di New York. Per 
Corraini ha curato il libro Italianità, 
una raccolta di interventi relativi 
agli oggetti, ai simboli, agli odori, 
ai sapori e ai suoni che esprimono 
un italico senso di appartenenza. 
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MENDINI 
AUTORI: Beppe Finessi e Alessandro Mendini
EDITORE: Maurizio Corraini
PAGINE: 384

PREZZO: 35 euro

Alessandro Mendini (Milano, 1931) è 
uno dei pochi protagonisti della scena 
internazionale di architettura, arte e de-
sign capace di progettare in tutte le scale 
dimensionali possibili.
Walter Gropius individuava con una ce-
lebre affermazione il campo di attività 
dell’architetto “dal cucchiaio alla città”: 
Mendini si è confrontato nel corso della 
propria attività con progetti “dall’infinite-
simo all’infinito”. 
Il volume dedicato ad Alessandro Mendini 
pubblicato dalle Edizioni Corraini è un 
flusso ininterrotto di immagini e occa-
sioni all’interno delle opere e della filo-
sofia progettuale del celebre architetto 
milanese. 
Progettare orizzonti, stanze, corpi e pen-
sieri sono i quattro momenti di un per-
corso personale e suggestivo attraverso 
l’opera di Mendini: dall’arredo urbano 
alla decorazione d’interni, dagli oggetti e 
accessori progettati per il corpo all’attivi-
tà di teorico dell’architettura e del design, 
Mendini è protagonista di un approccio 
personale ed estetizzante alla progetta-
zione, che si distingue per la dimensione 
organica, emozionale e individuale della 
propria ricerca, che privilegia suggestio-
ni psicologiche, materiche e sensoriali 
rispetto a un design e un’architettura più 
“razionali”.
Non a caso,“poesia visiva”,“progettazione 
fiabesca e barocca”,“dilatazione labirin-
tica degli spazi e delle sensazioni”sono  
solo alcune delle definizioni associate nel 
tempo alla sua multiforme produzione. 
Nel volume, le immagini sono accompa-
gnate da testi di Beppe Finessi (architet-
to, professore presso la Facoltà di Design 
e la Prima Facoltà di Architettura del 
Politecnico di Milano) e di Alessandro 
Mendini stesso, in cui l’architetto si rac-
conta a partire dalla propria esperienza 
di progetto. 
Conclude il libro una sintetica biografia 
e bibliografia su Mendini e la sua ope-
ra. Il bookdesign è curato da Italo Lupi 
(già art-director di Domus e direttore di 
Abitare, vincitore del Compasso d’Oro 
e Royal Designer di Londra): le piccole 
domensioni, la copertina rivestita in tela 
e la grafica nitida e brillante ne fanno una 
sorta di suggestivo e prezioso “breviario” 
e compendio dell’opera di Mendini. 
La mostra “Alessandro Mendini dal-
l’infinitesimo all’infinito”, promossa 
dal Comune di Roma, Assessorato alle 
Politiche Culturali e della Comunicazione, 
Sovraintendenza ai Beni Culturali e 

Zètema Progetto Cultura, è in programma 
presso il Museo dell’Ara Pacis di Roma 
dal 9 aprile al 6 settembre 2009. La mo-
stra è a cura di Beppe Finessi, con pro-
getto di allestimento di Marco Ferreri e 
grafica di Italo Lupi. 

BREATH THE (VERTICAL 
WORKS) 
AUTORE: Anthony McCall
EDITORE: Maurizio Corraini
PAGINE: 96

PREZZO: 33 euro

In un ambiente oscurato e riempito 
di foschia, le proiezioni di Anthony 
McCall generano l’illusione delle tre 
dimensioni attraverso figure astratte 
che gradualmente si espandono, si con-
traggono e accarezzano lo spazio come 
pareti architettoniche effimere: mem-
brane di solida luce provenienti dal-
l’alto creano infatti spazi immateriali, 
visibili soltanto grazie ai movimenti 
della foschia.
Le opere di Anthony McCall si muovo-
no fra i linguaggi di scultura e cinema. 
Scultura perché le forme occupano uno 
spazio tridimensionale e come tali pos-
sono essere fruite solo aggirandole o 
attraversandole; cinema perché le forme 
e gli spazi sono costituiti da luce proiet-
tata, che lentamente cambia la propria 
forma con lo scorrere del tempo.
Il volume “Breath [the vertical works]” 
analizza le opere dell’artista inglese a 
partire dalle loro particolarità esteti-
che, seguendole all’interno del percorso 
creativo dell’autore.
Il testo critico di Hal Foster, ricco di ri-
mandi al pensiero filosofico e al conte-
sto storicoartistico del Novecento, con-
tribuisce a situare i lavori di Anthony 
McCall nel vasto panorama della ricer-
ca artistica contemporanea.
La mostra di Anthony McCall “Breath 
[the vertical works]”, a cura di Serena 
Cattaneo Adorno, è in programma pres-
so Hangar Bicocca dal 20 marzo al 21 
giugno 2009.
Nato nel  Regno Unito nel  1946, 
Anthony McCall vive e lavora a New 
York dal 1973.
Fra i più rappresentativi artisti del ci-
nema avantgarde londinese degli anni 
‘70, è reso celebre per i suoi “Solid 
Light Films”, una serie di installazio-
ni scultoree realizzate a partire dal 
1973. Ha esposto in numerosi musei 
e gallerie di tutto il mondo, fra cui il 
Museum Moderner Kunst di Vienna 
(2003-04), la Tate Britain di Londra 
(2004), il Museu d’Art Contemporani 
di Barcellona (2005), il Kunsthaus di 
Zurigo (2006), l’Hamburger Bahnhof 
di Berlino (2006-07), il Museum of 
Modern Art di New York (2008).
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AN IDEA IS WORTH MORE THAN A 
FACTORY
by Mario Moretti Polegato, President GEOX

Many of you already know my story. My 
family has been engaged in viticulture from 
three generations and at the beginning I just 
worked in the family business.
Then one day I had an idea. I was in Reno, 
Nevada, for a meeting on wine, and I was 
feeling uneasy for the overheating of my 
feet caused by the shoes with rubber soles I 
was wearing. So, by instinct, I cut holes in 
both the soles with a knife.
In this way I found a simple and effi cient 
solution to let the excess heat come out. 
Later on I developed my intuition in the 
laboratories of a small shoe company owned 
by my family, setting up a new technology 
for the rubber soles. I immediately made a 
patent and thus created the fi rst “breathing” 
shoe. After presenting, without any success, 
my invention to well-established shoes 
companies and after passing market tests 
with a line of children shoes, in 1995 I 
began producing shoes with the trademark 
Geox by my own, at industrial level.
In the last 13 years Geox has grown 
dramatically becoming the fi rst company 
in Italy and the second in the world in 
the production of footwear for the casual 
lifestyle sector.
This story of mine can, though, be repeated 
for many of you. What is important is to 
manage our own ideas and this is possible, 
fi rst of all, through patents.
I am sure that many of you have been 
inventors too, may be without realizing 
this.
Sometimes just a little is enough to improve 
already existing products, but very often we 
do not realize we have made something 
which could be protected as intellectual 
property.
Another very important thing, when we have 
a good idea but not all the competences to 
realize it, is to get support from university 
research centres.

Since its foundation Geox has developed 
so much that it is now mentioned between 
the 500 best companies in the world. The 
Italian style, especially when we deal with 
footwear, is recognized and appreciated 
everywhere, but in reality, what made Geox 
a leading company in Italy and third in 
the world in the casual lifestyle sector, is 
mainly the technological component.
Often we are asked whether Geox is a “made 
in Italy” trademark. In the case of Geox, 
we made an initial choice of investing in 
research, innovation and people, managing 
the production in outsourcing. Outsourcing 
means get our own products manufactured, 
under strict control, by an external factory, 
which can be located either in Italy 
or abroad. For what the manpower is 
concerned, it is however true that we could 
not have found in Italy factories big enough 
to produce 21 million pair of shoes, as we 
did in 2007. In general, manpower in Italy 
is surely more expensive that in other parts 
of the world, and the Italian product “made 
in Italy” can compete in a global scenario, 
but should be better protected. The present 
laws do not make this point clear and do not 
allow designating which products can use 
the brand “made in Italy”. Geox is a “made 
in technology” and on this point we have 
always been clear with our consumers.

Being Italian lies in ideas, in style and in 
the development of projects. Today Geox 
produces footwear and clothing in 28 
countries and sells them in 68.
Our objective is now replicating in other 
European countries the same model that 
allowed us reaching the leadership in Italy 
and the results will be remarkable.
What we will look into in the next two 

years represent the new challenge for Geox: 
to become leader in the markets where we 
are practically absent, like USA, UK, 
Russia, China and Japan. In these markets 
Geox has just arrived and there is still lot to 
do, but the credibility of the trademark and 
the positive response that so far we have 
obtained from our million of consumers 
give us confi dence and encourage us to 
invest more and more.
The common factor of our development will 
be as usual technology, which represents 
for us an essential element.
We produce an international collection 
every six months, to which we add a local 
one for each single market.

I can though declare that it is not enough 
to offer an excellent product to make your 
company grow.
What is important is to adopt a proper 
business model.
In the small and medium Italian companies 
the role of father-boss is still in force. A 
structure defi ned by Americans as “Mama’s 
and Papa’s operation”. Not overcoming the 
fi rst generation, regardless from the sector, 
is the typical problem of companies where 
there is a father-boss who detains control 
and power of decision. It is not that a child 
has to join necessarily the family business. 
One should be left free to follow his own 
path but be ready to receive him when he is 
convinced of the father’s project.
Today in order to grow it is necessary to 
have the most diverse competences and it is 
unthinkable that the same person be expert 
in fi nance, economy, communication and 
product and at the same time speak fi ve or 
six languages, as this is what the market 
requires.
The only path one can take is the one Geox 
has taken right from the beginning which 
is “manage by manager”. Structure and 
power, in Geox, are not at all centralized. 
Of course, when there are important 
decisions to be taken I am always present, 
but such decisions are taken with a group 
of competent managers to whom we have 
entrusted the main company areas.
The key to success is therefore this and 
it would be impossible to implement it 
without proper training.
If specifi c areas and responsibilities are 
not given to more than a person, each 
expert in a specifi c fi eld, there will always 
be a big limit to the growth of the entire 
organization.

Another important point is investing in 
“Research & Development”. Every year we 
invest about 3% of the turnover in research 
and development of new products. In our 
headquarters in Montebelluna 680 people 
work and 75% of them has a degree. It is 
not a typical shoe factory but a cultural 
factory, where all these young people 
between 30 and 35 years of age work in 
research, style, fi nance and communication 
with new continuous and explosive ideas. 
Fifteen engineers are concentrated in 
studying exclusively the movement of heat 
in human body and this is giving birth to 
new concept products.

The third fundamental element is that of 
human resources, to be valued and placed at 
the centre of the company growth through 
training and acknowledgement of their 
work.

The last element indispensable for 
the development of an organization is 
communication: if I am sure to have an 
excellent product in hands and I do not 
communicate, it is like standing in front of 
a mirror and repeating to myself how good 
I am.

Communication must be essential but 
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effective. If we analyse the publicity of 
Geox, taking as example the image of the 
shoe with the steam puff, we realize that its 
strength is exactly in communicating the 
distinctive element.
Someone criticizes in terms of elegance, 
but these critics simply do not understand 
what our objective was: communicate our 
diversity compared to the rest of all.

I would like to spend some other words on 
human resources.
Geox plays its best cards on persons and 
on their training. Our Human Resources 
division does not worry much in fi nding 
managers, or better, individuals who are 
already managers, but rather in fi nding 
persons who can potentially become 
managers.
We are real talent scouts who in every 
corner of the world fi nd the most suitable 
person for a specifi c task. Once this 
important resource has been found, we 
place it in a continuous training process in 
order to mature within the company.
Human capital is worth as much as the 
company itself and in the case of Geox 
maybe even more. The added value of our 
management is in the team spirit and in the 
will to follow a common objective, equal 
to personal
fulfi lment. Today we are like a big team and 
persons represent the most important asset.
Persons are our principal resource that, 
as such, should be enhanced in each 
fi eld: from one side there are training and 
refresher courses, on the other hand we 
have set up a proper service net. We go 
from agreements with gyms, shops and 
restaurants, to the most recent set up of a 
Children Centre “Mondo Piccino”, with a 
crèche and a kindergarten attended for free 
by our staff’s children.
Our pride lies in the Geox School, an 
internal school with four different types 
of company masters for managers, top 
manager, technicians and new graduates. 
The aim is transfering the mission and the 
company objectives in capable persons.
The courses have different duration and 
structure according to the target they aim 
to. Those for new graduates, for example, 
last from four to six months and are held 
by internal and external teachers in the 
morning lessons and by a personal tutor for 
the “on the job” training in the afternoons, 
in order to create an effi cient continuation 
between theory and practise.

There is a saying I always keep with me and 
drop wherever I happen to speak which says 
“an idea is worth more than a factory”.

MEMPHIS BLUES
Galleria Carla Sozzani
corso Como 10 – 20154 Milano
www.galleriacarlasozzani.org

curator Barbara Radice
set design Michele De Lucchi
graphic work Cristoph Radl
music Micaela Sessa

On the occasion of the exhibition, the pub-
lisher Electa reprints in 1000 copies the 
book “Memphis, research, experiences, re-
sults, failures and successes of new design” 
by Barbara Radice and “Memphis, the new 
international style”.
The exhibition is possible thanks to the 
contribute of Abet Print, Martine Bedin, 
Alberto Bianchi Albrici, Memphis, 
Nathalie Du Pasquier, Carlotta ed Ernesto 
Gismondi, The Gallery Mourmans, George 
Sowden, Matteo Thun.

After twenty-eight years from the histori-
cal exhibition and twenty-nine from the 
beginning of the group, Mrs. Carla Sozzani 

shows in her gallery pieces and documents 
of the “last design movement of this cen-
tury”, defined in this way by Mrs. Sozzani 
speaking of the origin of this exhibition.
“There are no marketing research, no strat-
egy behind me, my decisions are almost al-
ways instinctive…of course I am bored by 
continuous repetitions and all of us dream 
a group movement, an ideal to pursue and 
share…how boring are these stars of a 
nothing star-system”.
“Memphis” Mrs. Sozzani says “is reliable, 
it has a really strong mark and gives sen-
sory density, humour, sense of game…I’m 
bored also by minimal…”
For Mrs. Sozzani her gallery is a passion 
and the story of Memphis a real story that 
can be communicated with pleasure with-
out any plans or commercial adventure. 
Memphis is a good story of the human 
comedy as perhaps Sottsass would have 
defined it.

The name Memphis
The name Memphis must have come up on 
the evening of December 11 at Sottsass’s 
house. There was a Bob Dylan record on 
“Stuck inside of mobile with the Memphis 
Blues Again” and since nobody bothered 
to change the record, Bob Dylan went on 
howling “the Memphis Blues again” until 
Sottsass said “ok, let’s call it Memphis” 
and everybody thought it was a great name: 
Blues, Tennessee, rock’n’roll, American 
suburbs, and then Egypt, the Pharaohs’ 
capital, the holy city of the god Ptah.
According to Michele De Lucchi’s note-
book, Ettore (Sottsass), Barbara (Radice), 
Marco (Zanini), Aldo (Cibic), Matteo 
(Thun), Michele (De Lucchi) and Martine 
(Bedin) were there that evening.
Except for me they were all architects 
(Bedin about to get her degree) and all but 
Sottsass were under thirty.
The first drawings of New Design furniture 
were gone over on Monday 9th February 
1981 and that evening George Sowden and 
Nathalie Du Pasquier were also present.
There were more than a hundred draw-
ings and in the end everybody was drunk, 
but for the first time sure that Memphis 
would exist.

Barbara Radice, Memphis, research, expe-
riences, results, failures and successes of 
new design, Electa, 1984

Memphis pieces
Memphis pieces are conceived as uncoor-
dinated units for any destination. They are 
isolated objects that assume the existence 
of houses where décor is décor and never 
monumentalized into architecture; where it 
does not set up irremovable blocks, coordi-
nated corners and fixed situations but is in-
stead removable and polyvalent. Memphis 
furniture is designed for specific purposes 
but many of these pieces can be also used 
for other purposes. Due to this transform-
ist quality, which is also figurative, and 
because they tend by their nature to corrupt 
any stylistic unit, they are expected to be 
used indifferently in any interior, whatever 
its style may be…

From Memphis, the New International 
Style, Electa, 1981

Sottsass in 1981
“By dint of walking among the areas of 
the uncertain (due to a certain mistrust) 
by dint of conversing with metaphor and 
utopia (to understand something more) and 
by keeping out of the way (certainly due to 
an innate calmness), we now find we have 
gained some experience; we have become 
good explorers. Maybe we can navigate 
wide, dangerous rivers and advance into 
jungles where no one has ever set foot.
Now at last we can go ahead with a light 

tread. The worst is over. We can sit down 
without too much danger and let even poi-
sonous snakes or obscure spiders crawl 
over us; we can avoid mosquitos, too, 
and eat crocodile meat with the greatest 
of ease; which doesn’t mean excluding 
chocolate and cream and crepes-suzettes 
à la Grand Marnier. We can do - nearly - 
anything because, dear friends, as we were 
saying, we are old and skilled navigators 
on wide open seas.
The fact is that we aren’t afraid anymore, I 
mean, to represent or not represent things 
or persons, be they élite or derelict , tradi-
tions or boorish.
Our fear of the past is gone, and so is our 
still more aggressive fear of the future.”

From Memphis, the New International 
Style, Electa, 1981

VIA MALCANTON
A demolition in the first 20 years of the 
20th century, aimed at creating a new road, 
brought to light the remains of the Roman 
theatre. The house of our project stands 
right here, developed on the last three levels 
of a building with a double front and part of 
the diagonal block on the edges of the old 
Jewish ghetto.
Anonymous but potentially interesting 
spaces, where the owners wanted to cre-
ate a place with air and light as the natural 
background to every day living.
The vertical component of the staircase 
becomes the unifying axis of the house, an 
empty space with a strong character, where 
the walls/ book shelves give back a domestic 
feel, linking the different levels in a spatial 
and chromatic continuity: from the entrance 
on the lower floor to the sitting-room/study, 
on two levels, conquering the spaces of the 
loft and opening onto a terrace on the roof. 
The oak of the floors and the chestnut of the 
coverings break up the whiteness of walls 
and ceilings, marked by the slanting of 
natural and artificial light. The free colours 
of the books, of the pictures, and of some 
furnishings are clashing and contrasting, 
while the service area coverings have the 
shades of the material.

HELMUT NEWTON: FIRED
Following the great success of the exhibit 
“A Gun for Hire” at the Helmut Newton 
Foundation in 2005, which put Helmut 
Newton’s fashion images from the last two 
decades in the spotlight, the current exhibit 
“Helmut Newton: Fired” takes a look at his 
fashion photography from the 1960s and 
1970s. Nearly 200 editorial images are on 
display.
“In 1964 I was commissioned by Queen 
magazine to photograph the revolutionary 
collection by Courrèges. The fashion 
editor, Claire Rendlesham, decided on 
a journalistic scoop showing only my 
Courrèges photos and excluding all other 
fashion houses from her Paris report. When 
Queen landed on the desk of Françoise de 
Langlade (then associate editor-in-chief of 
French Vogue) she hit the roof. I was called 
into her offi ce, we had a tremendous row, 
she accused me of treachery and disloyalty 
and wanted to know why I had not told her 
about this scoop. I pointed out to her that I 
had no exclusive contract with Vogue, and 
it was of course understood that I would 
never divulge any ideas developed by 
French Vogue to Queen or vice versa. So 
I was kicked out of the hallowed halls of 
Vogue only to return in 1969 when Francine 
Crescent was appointed editor-in-chief. 
During Francine’s regime, I did what I 
considered my best fashion work. I was to 
be a regular contributor until 1983.” 
Helmut Newton, from: Pages from the 
Glossies, Zurich: Scalo, 1998

Helmut Newton worked for numerous 
other international magazines in addition 
to Vogue and that he also worked directly 
with designers and fashion houses. The 
photographs for Courrèges that were 
published in 1964 in the fashion magazine 
Queen (and were the reason why Newton 
was fi red from Vogue) brilliantly translated 
the ultra-modern designs of the French 
designer into the photographic image. The 
women’s trousers, the above-the-knee 
dresses and the spectacular space-age 
fashion in particular were revolutionary. 
The image of women and their position in 
society were in the midst of radical change. 
Newton shot the models without accessories 
in claustrophobic, narrow spaces, whose 
metal walls refl ected and doubled both 
clothes and women.
After Newton was fi red from Vogue, Claude 
Brouet, who was Editor-in-Chief of Elle, 
offered him work at her magazine. Five years 
later, Newton also captured Elle’s models 
within the confi nes of a mirrored room; this 
time, however, the photographer himself 
appeared with his small-format camera 
behind the women. Dressed in black, his 
presence provided more than a mere tonal 
contrast to the light-colored Cardin and 
Lanvin clothing adorning the models. With 
a sense of self-irony and media refl exivity 
about his medium that was unusual for the 
times, Newton slipped himself behind the 
work process and into the fashion image, 
and on occasion even put his own camera 
into the hands of the models. Two years 
later in 1971, he developed the so-called 
“Newton Photo Machine,” a delayed-action 
release contraption, with which the female 
models systematically photographed 
themselves (and their clothes) in front of a 
mirror—thereby checking their own poses 
against their refl ection. These photographs 
were also published in Elle, and in 2007 
they could be seen at the Helmut Newton 
Foundation.
Helmut Newton staged fashion in the streets, 
in public spaces or, as he said, “in life,” 
more often than in the studio. He placed 
women on a metaphorical pedestal, which 
in contrast to earlier fashion photography, 
no longer consisted of gallantry, but rather 
of female self-confi dence. Newton’s women 
posed seductively and aloof, standing on 
the engine hoods of American sedans, in 
front of huge Marlon Brando posters or 
mysteriously illuminated at dusk before 
lonesome buildings. His black and white 
prints remind us of scenes from Hitchcock 
fi lms, while his color photographs could 
pass for precursors to the later movies of 
David Lynch. Newton portrays women as 
active and attractive, assertive and erotic 
creatures, who seem to dominate the 
scenery—as well as the men who appear in 
the occasional motif. 
The studio atmospheres that we also 
encounter in many of the pictures have 
either the neutral, fl at backgrounds of the 
classical studio cove or are complicated, 
theatrical architectures. Their character 
remains recognizable, as Newton always 
gives us a peek behind the scenes at the 
picture’s edge. Monochromatic backdrops 
keep to the bare minimum, while more 
pictorial settings playfully contextualize 
or interpret the fashion models. Newton 
rejected the excessive décor of earlier 
decades, even for his Chanel pictures; the 
settings always evoke a sense of visionary 
timeliness. Televisions are used in some of 
the fashion photos, creating an interesting 
interaction between the female model on the 
TV screen and the gawking male observer, 
thus conveying both the unattainability as 
well as the ephemerality of the mediated 
subject. 
The women in Newton’s pictures appear 
separately or in a group, at times with 
alluring elegance, or playful anarchy. In 

the early 1970s, Newton shot a series 
for the magazine Nova with aggressive 
“naughty girls” throwing chairs and hand 
grenades, or donned with smiling masks 
and holding diamond-studded knuckle 
busters into the camera. The images were 
disturbing and provocative—also a subtle 
comment on the demonstrations and street 
agitation in Europe’s cities at the time and 
the radicalization of bourgeois youth into 
terrorist rings. Newton’s fascination for 
strong women reached its zenith in the 
1980s with the famous series of the larger-
than-life “Big Nudes.” As the photographer 
explained once, the series was inspired by 
life-sized identity photos of RAF terrorists 
he had seen hanging in German police 
precincts.
Helmut Newton’s creative potential was 
already present in his fashion work of the 
1960s, and as we know today, there was 
room to grow. The ingenious images he 
produced time and again did more than just 
portray fashion; they offered commentary 
and interpretation as well. This applies 
especially to his later commissions for Yves 
Saint Laurent and Blumarine.
Specifi c occasions and settings that Newton 
used as the backdrop for some of the 
photographs on display were social events 
like the World’s Fair in 1967 in Montreal, 
or allegedly private cocktail parties. It is 
seldom the everyday which has a place in his 
pictures; mostly it is heightened situations, 
particular moments, which Newton created 
especially for his images. 
The editorial work that has been compiled 
for this newest exhibit has heretofore 
been published exclusively in magazines, 
showing fashion from Courrèges, Dior, 
Lanvin, Cardin, Yves Saint Laurent, Ricci, 
Roger Vivier, Marc de Carita, Mary Quant 
and others. The photographs fi ll the entire 
exhibition space of the Helmut Newton 
Foundation; beginning with the fashion 
photos of the revolutionary Courrèges 
designs of 1964 and ending a decade 
later with the wrestling women Newton 
photographed for Nova. Self-defense was 
seen as a radical and consequent form of 
female self-realization at the time. But 
Newton would not be Newton if he hadn’t 
taken staged the fi ghts of his protagonists 
with an erotic twist them. 
When he later returned to French Vogue 
with Francine Crescent at the reigns, one 
of the fi rst editorials she printed by Newton 
in 1970 were his photos of the newest 
Courrèges line, coming full circle. 
In recent years, fashion photography has 
liberated itself from magazines and become 
considered a leading medium in its own 
right. Numerous museum exhibits have 
followed this coup; the art and auction 
market has catapulted prints of not a 
few classical and contemporary fashion 
photographers into unforeseeable heights. 
That was still very different in the 1960s 
and 1970s, as Irving Penn, Richard Avedon, 
William Klein or Helmut Newton worked 
in magazine editorials. Some of their 
photographs have become iconic—and 
some of these icons may be seen in the 
exhibit: “Helmut Newton: Fired.”    

Matthias Harder

Tina Cotič
KARST STRUCTURES
The Karst structure chair is one of the 
designing solutions conceived by Tina 
Cotič on the basis of her contemplations on 
the relationships between the living space, 
the interpretations of that living space in 
the works of the artists belonging to it and 
the signifi cance of a chair as a social object. 
Those relationships reveal to us the forms 
through which social contents and the spirit 
of space are sublimed – genius loci.
“The Karst structures” is also the title of 

the graphics of the modernistic artist, Lojze 
Spacal, from Trieste. His work is primarily 
concentrated on the interpretation of the 
specifi cities of Karst and the surrounding 
littoral places in the neighbourhood of 
Trieste. The artist developed a typical and 
unmistakeable style up to such a level 
that his works have become a synonym 
for the space he was depicting. Tina Cotič 
is attached to this space, too and feels 
an exceptional closeness to the Spacal’s 
interpretations.
The works of ancient craftsmen have 
always infl uenced the actions and thoughts 
of new generations. Here, sometimes a 
direct repetition of ideas is involved for the 
sake of understanding the procedures and 
approaches, just like in trainings, however, 
artists mostly dedicate themselves to the 
works of their predecessors in order to 
interpret the formal and conceptual grip. 
Such actualisation of the past is not only 
a revoking of memory in the individual 
poetics, but a rearticulation of spiritual 
traces in the memory.
In case of the Karst structure chair we can 
speak of a mixture of rustical aesthetics 
of original model in graphics which the 
designer partly and literally quotes as well 
as rational sharp lines and smooth surfaces. 
The Karst, in particular the ancient Karst, 
to which Lojze Spacal belonged and which 
he depicted so much, was a raw and rough 
countryside, which offered to its inhabitants 
not more than a sheer survival and as we 
can feel it that asceticism in the works of 
our ancient master, we can notice it the 
minimalistic approach of Ms. Cotič’s 
designing the seating object. While the urban 
way of life smoothened the roughly worked 
out textures of edges and surfaces from the 
past, the rigour of lines still reminds our 
feelings of the inexorable countryside. And 
similarly to how the countryside has been 
softened by the Mediterranean climate, also 
the structure of annual rings and knots of the 
used oak wood subtly soften the stiff tension 
of monochrome surfaces. The back of the 
chair represents a particularly interesting 
detail, as in its unusual narration reminds us 
of wooden fences that one can still meet in 
the gaps of the karst stone walls. However, 
those feelings do not represent only a 
visual and aesthetic experience of the chair 
which is determined to show its origins 
in Spacal’s graphics from 1972. Together 
with the forms we meet in it the author, 
Ms. Cotič, adopted also the mythological 
and ethnological contents displayed in the 
ornament and symbolic of colours. While 
meeting with the use of oak wood we have 
to bear in mind that once the Venetians 
used exactly the same oak wood from karst 
for the construction of their grounds for 
housing. 
We are used to linking chairs with their 
practical usage and we only occasionally 
agree (if we do at all) that they have also 
an aesthetic impact. If we try to imagine, 
while looking at the photographs, what it 
would feel like to sit on a chair with such 
a design we are immediately fully aware 
that the author did not intend to create a 
piece of furniture. It soon becomes clear 
that its functionality was not intended for 
»work, rest and pleasure« as Mr. Janez 
Suhadolc claimed about the functions of 
chairs, but that it has above all an aesthetic 
and symbolic function. His forms encode 
the stories of spiritual vastness, myths 
and everyday life of Karst, and everyone 
who takes a look at the chair only from a 
distance can notice its aesthetic message. 
And those who dared to sit on it would be 
placed on an elevated position as it has been 
done by every throne.

Vasja Nagy



92

SPECIALE ABBONAMENTO
Accendi la tua curiosità

+
Click-switch è il famoso interruttore rom-

pifilo disegnato nel 1968 da Achille e 

Pier Giacomo Castiglioni per la VLM 

di Buccinasco (Milano). “L’oggetto di 

cui sono più orgoglioso? L’interruttore 

rompitratta, disegnato con mio fratello. 

Prodotto in grande numero, è acquistato 

per le sue qualità formali e nessuno, nei 

negozi di materiale elettrico, ne conosce 

l’autore. È piacevole da tenere in mano, 

ha un bel rumore… e spesso quando en-

tro in una camera d’albergo in giro per 

il mondo, e allungo la mano per cercare 

l’interruttore dell’abat-jour, trovo il nostro 

rompitratta”. Dagli studiosi è considerato 

il progetto più ‘ideologico’ firmato dal 

grande maestro del design italiano.

Paolo Ferrari,  Achille Castiglioni , 

Electa, Milano 1984, pp. 132-133; 

Silvia Giacomoni e Attilio Marcolli, 

Designer italiani, Idealibri, Milano 

1988, pp. 135, 141; Enrico Arosio (a 

cura di), Achille Castiglioni: gli inter-

ni? Impossibile, in “Abitare”, 1993, 

323, novembre, p. 130; Beppe Finessi 

(a cura di), Interruttore rompitratta, 

in “Abitare”, 1998, 375, luglio, p. 98; 

Paola Antonelli, Steven Guarnaccia, 

Achille Castiglioni, Maurizio Corraini, 

Mantova 2000; Sergio Polano, Achille 

Castiglioni. Tutte le opere 1938 - 2000, 

Electa, Milano 2001, p. 252; Francesca 

Appiani (a cura di), Design interviews. 

Achille Castiglioni, Museo Alessi – 

Maurizio Corraini 2007, p. 17,-18.

Con la sottoscrizione a 
Juliet design magazine

in regalo

“click-switch”
“L’interruttore Switch 
è tra gli oggetti che io 
amo di più”

ACHILLE CASTIGLIONI

3 numeri Juliet design magazine
+ “click-switch” 
a soli 45,00 euro*
SOLO VANTAGGI
Consegna gratuita
Le spese di spedizione sono a carico dell’editore
Prezzo bloccato
Se il prezzo di copertina dovesse aumentare
l’abbonamento non subirà modifiche
Una collezione completa
L’abbonamento consente di non perdere
alcun numero della rivista
Detrazione fiscale
Per i professionisti l’importo è detraibile
dalla dichiarazione dei redditi
Omaggio autorevole
In regalo riceverete un piccolo-grande oggetto.
Il vero industrial design

Desidero abbonarmi a 3 numeri di Juliet 
design magazine al prezzo di 45,00 euro
(30,00 euro per studenti allegando la di-
chiarazione d’iscrizione all’università o 
alla scuola).

Modalità di pagamento
 

 Accludo assegno bancario intestato a 
Garavello Editore

 (da inviare accluso alla presente scheda 
in busta chiusa affrancata)

 Allego ricevuta del bonifico bancario 
intestato a Garavello Editore

 Banca Sella, c/c bancario
 IBAN IT40E 03268 44500 024485132710

 Bollettino di c/c postale che mi invierete

 Desidero fattura

 Cognome e nome

 Ragione sociale

 Indirizzo

 Città CAP

 Telefono

 E-mail

 P.IVA / Codice fiscale

 Firma Data

Spedire a: Garavello Editore
Piazza del Popolo 36 – 28041 Arona (NO)

Per un servizio più celere (riportando la 
modalità di abb. prescelta e tutti i dati 
anagrafici) potrà abbonarsi via

E-mail: abbonamenti@julietdesignmagazine.it
Web site: www.julietdesignmagazine.it
*Prog. abb. 2009. Offerta valida solo per l’Italia
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Borgomanero (NO) - S.S. per Gozzano 101
Tel. 0322 845565 - www.ceruttispa.it

Pensatela a misura dei vostri gusti, del vostro stile. Qualunque sia la vostra 
idea, oggi c’è qualcuno capace di dare forme a quei desideri. Sono i proget-
tisti dello showroom Living Made Cerutti a Borgomanero, un luogo sugge-
stivo ed accogliente dove scoprire angoli di casa da immaginare e sognare. 
C’è tutto quanto serve per fi nire e rifi nire il proprio spazio abitativo.

Vi perderete nel fascino di soluzioni entrando nell’area dedicata alla gamma 
top delle ceramiche Iris: trame, toni, decori preziosi per quel pizzico di 
classe in più alla vostra casa. Ma non solo. Il vostro tour nel mondo di quei 
sogni da toccare (e fare vostri) prosegue tra ceramiche, gres porcellanati 
e mosaici Sichenia, Fmg, Like, River Stone, Trend. Interessanti le propo-
ste per rivestire, come la pietra ricostruita di Geopietra, e per gli esterni, 
Antoniazzi e Magnetti Living. Non manca la magia del parquet in legno. E 
ancora fi nestre e pannelli solari Velux, porte Scrigno, oltre ad uno spazio 
dedicato all’arredobagno con Duebi ed Ellebi.

Tante soluzioni di qualità per una casa generosa di belle sensazioni.
Proprio come piace a voi.

Immaginate la vostra nuova casa

BACINO DI UtENZA
DANESE
Via Antonio Canova, 34
20145 Milano
T +39 02 34939534
www.danesemilano.com
info@danesemilano.com

EDITORIALE DOMUS
Via G. Mazzocchi, 1/3
20089 Rozzano (MI)
T +39 02 824721
www.edidomus.it
editorialedomus@edidomus.it

EGYPTIAN FORNITURE 
EXPORT COUNCIL
90 Road 105 (Third Floor)
Maadi, Cairo, Egypt
T +002 25285036
www.efecfurniture.com
info@efec.org.eg

FONDAZIONE UMBERTO 
VERONESI
Piazza Velasca, 5
20122 Milano
T +39 02 76018187
www.fondazioneveronesi.it
info@fondazioneveronesi.it

GEOX
Via Feltrina Centro, 16
31044 Biadene di Montebelluna 
(TV)
T +39 0423 2822
www.geox.com
info@geox.com

GALLERIA CARLA SOZZANI
Corso Como, 10
20154 Milano
T +49 02 653531
www.galleriacarlasozzani.org
galleria@galleriacarlasozzani.org

GERVASONI
V.le del Lavoro, 88 – Z.I.U.
33050 Pavia di Udine (UD)
T +49 0432 656611
www.gervasoni1882.com
info@gervasoni1882.com

GOETHE-INSTITUT ROM
Via Savoia, 15 
00198 Roma
T +39 06 84400566
www.goethe.de/ufficiostampa
ufficiosatmpa@rom,goethe.org

GRAPHART
Zona artigianale di Dolina, 507/10
34018 San Dorligo della Valle (TS)
T +39 040 8325009
www.graphart.it
amministrazione@graphart.it

GRUPPO BANCA SELLA
Via Italia, 2
13900 Biella
T +39 015 35011
www.gruppobancasella.it
info@gruppobancasella.it

HELMUT NEWTON 
FOUNDATION
Jebensstrasse 2
D – 10623 Berlin
T +49 30 31864825
www.helmutnewton.com
info@helmut-newton-foundation.org

ISTITUTO EUROPEO DI 
DESIGN - IED
Via San Quintino, 39
10121 Torino
T +39 011 541111
www.ied.it
info@torino.ied.it

KARTELL
Via delle Industrie, 1
20082 Noviglio (MI)
T +39 02 90012.1
kartell@kartell.it
www.kartell.it
Museo Kartell
info@museokartell.it

KUNSTMUSEUM WOLFSBURG
Hollerplatz 1
D – 38440 Wolfsburg
T +49 5361 2669 0
info@kunstmuseum-wolfsburg.de
www.kunstmuseum-wolfsburg.de

MANAS
Via Tangenziale, 14/16
62010 Montecosaro Scalo (MC)
T +39 0733 86231
info@manas.com
www.manas.com

MART ROVERETO
Corso Bettini, 43
38068 Rovereto (TN)
T +39 0464 438887
www.mart.trento.it
info@mart.trento.it

MEMPHIS
Via Olivetti, 9
20010 Pregnana Milanese (MI)
T +39 02 93591202
www.memphis-milano.it
memphis.milano@tiscali.it

MONTH OF DESIGN
Zavod Big - Dunajska cesta 22
1000 Ljubljana - Slovenija
T +386 1 431 2222
www.zavodbig.com
design@zavodbig.si

MUSEIMPRESA
Via Pantano, 9
20122 Milano
T +39 02 58370502
www.museimpresa.com
segreteria@museimpresa.com

MUSEO DELL’ARA PACIS
Lungotevere in Augusta
(angolo via Tomacelli)
00100 Roma
T +39 06 0608
www.arapacis.it
info@arapacis.it

MUSEO “UGO CAR À”
Via Roma, 9
34015 Muggia (TS)
T +39 040 3360340
ufficio.cultura@comunedimuggia.
ts.it

AZIENDA VITIVINICOLA 
NERVI
C.so Vercelli, 117
13045 Gattinara (VC)
T +39 0163 833228
avnervi@sitindustrie.com

PARCO DI SAN GIOVANNI
Spazio Villas - Via Pastrovich, 5
20128 Trieste
T +39 328 2089557
www.provincia.trieste.it

PINAKOTHEK DER MODERNE
Barer Strasse 40
D – 80333 München
T +49 89 2 38 05-360
www.pinakothek.de
info@pinakothek.de
Die Neue Sammlung
www.die-neue-sammlung.de
info@die-neue-sammlung.de

POST DESIGN
Via della Moscova, 27
20121 Milano
T +39 02 6554731
www.memphis-milano.com
memphis.milano@tiscali.it

REVIJA HIŠE
Dunajska cesta 22
1000 Ljubljana - Slovenija
T +386 1 431 2222
www.revijahise.com
info@zavodbig.si

RIVA
Via Milano, 137
22063 Cantù (CO)
T +39 031 733094
riva1920@riva1920.it
www.riva1920.it

SANMICHELE11
Via san Michele, 11
34121 Trieste
T +39 040 634430
info@sanmichele11.org
www.sanmichele11.org

SBAIZ SPAZIO MODA
Viale Venezia, 20
33054 Lignano Sabbiadoro (UD)
T +39 0431 71597
sbaiz@sbaiz.it
www.sbaiz.it

SERRALUNGA
Via Serralunga, 9
13900 Biella
T +015 2435711
info@serralunga.com
www.serralunga.com

SITINDUSTRIE
Via Orlonghetto, 4
13018 Valduggia (VC)
T +39 0163 4361 
www.sitindustrie.com
sitindustrie@sitindustrie.com

STEIGENBERGER HOTEL 
THERME MERAN
Piazza Terme, 1
39012 Merano
T +39 0473 259000 
www.meran.steigenberger.it
meran@steigenberger.it

SUPERSTUDIO GROUP
Via Tortona, 27
20144 Milano
T +39 02 422501
www.superstudiogroup.com
info@superstudiogroup.com

TRIENNALE DI MILANO
Viale Alemagna, 6
20121 Milano
T +39 02 724341
www.triennale.it
info@triennale.it 

VLM
Via dei Lavoratori, 14
20090 Buccinasco (MI)
T +39 02 488551
www.vlm.it
vlm@vlm.it

ZWAHLEN & MAYR
Zone Industrielle 2
CH - 1860 Aigle
T +41 (0) 24 4684646
zm@sitindustrie.com

AIR DOLOMITI
Via Paolo Bembo, 70
37062 Dossobuono
di Villafranca (VR)
T +39 045 8605211
www.airdolomiti.it
customer-relations@airdolomiti.it
Spazio Italia
Terminal 2 dell’aeroporto
di Monaco di Bavier
www.spazioitalia.com

ALESSI
Via Privata Alessi, 6
28882 Crusinallo (VB)
T +39 0323 868611
www.alessi.com
info@alessi.com
Alessi FlagShip Paris
31, Boulevard Raspail 
75007 Paris - France
shop.paris@alessi.com

ARTEMIDE
Via Bergamo, 18
20010 Pregnana Milanese (MI)
T +39 02 935181
info@artemide.com
www.artemide.com

BISAZZA
V.le Milano, 56
36075 Alte di Montecchio
Maggiore (VI)
T +39 444 707511
info@bisazza.com
www.bisazza.com

BMW WELT
Am Olympiapark 1
D - 80809 München
T  +49 89 38257262
infowelt@bmw-welt.com
www.bmw-welt.com

BRIONVEGA
BV Srl
a SIM2 Company
Viale Lino Zanussi, 11
33170 Pordenone
T +39 0434 383195
www.brionvega.it
info@brionvega.it

CARDI BLACK BOX
Corso di Porta Nuova, 38 
20121 Milano
T +39 02 45478189
www.cardiblackbox.com
gallery@cardiblackbox.com

CERRUTI LIVING MADE
S.S. per Gozzano, 101 
Borgomanero (NO)
T +39 0322 845565
www.ceruttispa.it
atelier@ceruttispa.it

CONCILIO EUROPEO 
DELL’ARTE
S. Polo, 2964
30125 Venezia
T +39 041 5236728
concilioeuropeodellarte@gmail.com
www.concilioeuropeodellarte.org
Paradiso Gallery
Giardini della Biennale, Venezia
T +39 041 2413972
www.inparadiso.net

MAURIZIO CORRAINI
Via Ippolito Nievo, 7/a 
46100 mantova
T +39 0376 322753
www.corraini.com 
sito@corraini.com
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