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TESTO ISTITUZIONALE 1

La mostra Alberto Biasi, Sara Campesan, Bruno Munari e altri amici di Verifica 8+1 si rivolge a gruppi 
diversi di visitatori e di appassionati d’arte ed è in grado di cogliere un’ampia varietà di motivazioni.  
Con questo progetto, che ha avuto il patrocinio della Biennale di Arti Visive, l’Istituzione Fondazione 
Bevilacqua La Masa offre alla riflessione del pubblico la sua lettura di un periodo di grande fervore cre-
ativo centrato sulla Terraferma veneziana, con esiti originali e riconoscibili anche a distanza di tempo. 
Il trovarsi tra artisti, accomunati dalla necessità di approfondire i temi della propria personale ricerca, 
è un passaggio percorso in molte precedenti esperienze, tanto da essere legato indissolubilmente allo 
sviluppo del moderno e del contemporaneo, segnato dall’impellenza del nuovo. 
Verifica 8+1 ha avuto attraverso i propri artisti un’influenza estesa molto oltre la dimensione locale, pro-
iettandosi in ambito internazionale e ricevendo riconoscimenti nei contesti più accreditati. Una associa-
zione di artisti nata a Mestre, che si vuole libera da autoimposte soggezioni indotte dalla storica grande 
vicina.  
Sono passati quasi 40 anni dalla fondazione di Verifica 8+1, in un clima culturale ancora pieno di attese 
sul ruolo della Terraferma veneziana nella gestione sociale e politica del tardo industrialismo, visioni 
presto esauritesi con l’emergere di nuovi protagonisti, nuovi territori, nuove relazioni. Anche tra gli artisti 
del gruppo si coglie l’elusività del complesso rapporto con il territorio, con il suo ambiente. 
Il territorio, così presente nell’attività e nell’ispirazione di molti degli artisti del gruppo, ha assunto nel 
tempo significati diversi, si è rafforzata la sua capacità di rappresentanza, il suo peso negoziale, la per-
cezione delle sue priorità: il suo contenuto identitario è divenuto esplicito.
Dalla vitalità culturale e artistica espressa allora e dalle poetiche coltivate da quel gruppo di artisti ci 
separa una lunga traversata che dà senso alla visione retrospettiva, alla lettura dell’opera d’arte sia 
come testimonianza dei tempi sia come espressione di talento personale. 

The exhibition  ALBERTO BIASI, SARA CAMPESAN, BRUNO MUNARI E ALTRI AMICI DI VERIFICA 8+1 is aimed at different 
categories of visitors and art lovers, covering range of interests. With this project, patronized by the 
Biennale of Visual Arts, the Bevilacqua La Masa Foundation provides the public with an interpretation of 
a period  of great creative activity in the mainland of Venice and yielding one-of-a-kind results that are 
still recognizable.
The meeting of artists sharing the same need to delve into the objects of their studies has been a recur-
rent ritual in many previous experiences, to the extent of having become inextricably connected to the 
development of modern and contemporary art, which is clearly marked by an urge for novelty.
An association of artists born in Mestre and aimed at stepping out of the shadow of the historical and 
artistic paramountcy of Venice, VERIFICA 8+1 exerted its influence on a large scale, achieving international 
fame and receiving acknowledgments from most respected organizations. 
Almost forty years have passed since the birth of VERIFICA 8+1, in a cultural climate still full of expectations 
about the role of the mainland of Venice in the cultural and political management of late industrialism, 
with visions that dried up soon, with the emergence of new protagonists, territories, and connections. 
Among the artists of the group the elusiveness of the complex relationships with territory and envi-
ronment clearly emerge.
So consistently affecting the activities and artistic inspirations of many members of the group, territory 
has taken on different meanings; its representative and negotiating potential, as well as the perception 
of its priorities, have increased, whereas its identity contents are now more clear.
The cultural and artistic vitality inherent in the poetics of the group are quite distant from us, but it is this 
distance that gives a meaning to this retrospective approach and to the interpretation of the work of art 
as both a commentary on the times and an expression of personal talents.

Bruno Bernardi
Presidente Istituzione Fondazione Bevilacqua La Masa
President of the Bevilacqua La Masa Foundation
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TESTO ISTITUZIONALE 2

Il percorso di Ars Now Seragiotto è iniziato nell’autunno 2008, in uno spazio espositivo che aveva la sua sede 
in via Petrarca a Padova. Il fondatore Mauro Casotto decide di aprire uno spazio culturale nel cuore della città 
con lo scopo di far diventare questa associazione artistica un punto di riferimento per gli amanti del moderno/
contemporaneo. Fin dall’inizio Ars Now ha voluto portare a Padova artisti importanti infatti la prima mostra fu 
dedicata ad Enrico Castellani e a François Morellet. Nel corso degli anni il progetto nel suo insieme è sem-
pre stato di tipo artistico-culturale e non commerciale. La galleria ha ospitato artisti italiani come ad esempio 
Dadamaino, Carlo Ciussi, Rodolfo Aricò, Pino Pinelli, Mario Nigro, Sara Campesan, Riccardo De Marchi, 
Francesco Candeloro e stranieri come ad esempio Ulrich Ruckriem, Günter Umberg, Elizabeth Vary, Ben 
Grasso, Simmons&Burke,Djoka Ivackovic, Andrew Schoultz. Ars Now Seragiotto rimane una associazione cul-
turale che propone iniziative ed esposizioni, organizzando in media tre eventi all’anno nelle location piu’ varie, 
con gli stessi scopi e la stessa filosofia di quando è stata concepita nel 2008. Un’evoluzione dell’associazione 
culturale Ars Now Seragiotto, che continua il suo cammino fatto di appuntamenti fuori porta, fiere, visite agli 
artisti e mostre itineranti.

Ars Now Seragiotto opened in the exhibition space in via Petrarca in Padua in autumn 2008. By opening a 
cultural space at the heart of the town, the founder of Ars Now Seragiotto, Mauro Casotto, aimed at turning his 
artistic association into a landmark for modern and contemporary art lovers. From the start, Ars Now brought 
important artists to Padua, devoting its first exhibition to Enrico Castellani and François Morellet. Over the years, 
the project followed its artistic, cultural and non-commercial vocation. The gallery exhibited works by great 
artists from Italy, such as Dadamaino, Carlo Ciussi, Rodolfo Aricò, Pino Pinelli, Mario Nigro, Sara Campesan, 
Riccardo De Marchi, Francesco Candeloro, and from all over the world, such as Ulrich Ruckriem, Günter 
Umberg, Elizabeth Vary, Ben Grasso, Simmons&Burke, Djoka Ivackovic, Andrew Schoultz.  As a cultural asso-
ciation, today Ars Now Seragiotto continues setting up initiatives and exhibitions, organizing an average of 
three events a year in various locations, in keep with the aims and philosophy that characterized it when it was 
established in 2008. A well-developed cultural association, Ars Now Seragiotto keeps on organizing out-of-town 
events, fairs, visits to artists and touring exhibitions.

Ars Now Seragiotto
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Forse lo abbiamo tutti un po’ dimenticato, ma la Bevilacqua la Masa 
ha rappresentato per buona parte del dopo guerra uno dei luoghi 
simbolo dell’ arte a Venezia. È stata, in un certo senso, l’alter ego 
della Biennale nell’ attenzione verso i giovani artisti; un po’ quello che 
cinquanta anni prima era stato Palazzo Carminati, ma la Bevilacqua 
la Masa in un ruolo non antagonista: il punto di incontro e di ricono-
scimento di numerosi talenti e personalità che gravitavano attorno alle 
istituzioni della città lagunare, e che erano affascinati e attratti dagli 
irresistibili fermenti culturali che la pervadevano.

Un luogo unico al mondo, all’interno del quale “ la meglio gioventù” 
poteva trovare spazi per lavorare – gli studi, gli atelier-, per incontrarsi 
e comunicare ed allo stesso tempo per essere conosciuta e magari 

BEVILACQUA LA MASA E VERIFICA 
8+1: 2 STORIE VENEZIANE

G I O V A N N I  G R A N Z O T T O
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anche consacrata. I premi della Bevilacqua negli anni 50 erano con-
siderati i più importanti in Europa per i giovani artisti. Una fucina e un 
laboratorio dunque, ma anche un piccolo sacrario dell’arte a Venezia 
in quegli anni.

Ebbene, questa mostra vorrebbe non riferirsi, ma ispirarsi a quell’au-
ra magica, forse irripetibile, recuperando, pur consci delle distanze 
siderali fra questa e quella stagione, un po’ il filo di quel percorso: 
iniziare un progetto di rilancio della nostra cultura, partendo proprio 
dal luogo forse più di ogni altro deputato.

Cerchiamo di spiegarci meglio: la grandezza del modello Venezia 
è stata sempre la capacità di influenzare la cultura internazionale, 
attraverso gli insegnamenti e le fascinazioni della propria storia, della 
propria tradizione. Ma solo quando questa non era compressa da 
nostalgie vernacolari, quando non era tentata di rifugiarsi nel provin-
cialismo bigotto degli accademici. Quando Venezia si è ripiegata su 
sé stessa, anche in arte, il risultato è stata la decadenza culturale, 
quanto più, invece, si è aperta al mondo, tanto più ha avuto il potere 
di attrarre, influenzare, perfino di conquistare le tante culture interna-
zionali che in laguna venivano ad abbeverarsi. Lo sviluppo della civil-
tà mitteleuropea rimane, in  questo senso, un esempio emblematico.
Ecco perché ci è parso che proprio la Bevilacqua, per chi voglia 
leggere il viaggio della nostra cultura con gli occhi bene spalancati 
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(come ci chiedeva Virgilio Guidi), rimanga un luogo simbolo di questa 
lungimirante apertura, nella certezza di radici robuste e profonde, 
verso il nuovo ed il mondo. Immaginando così questa mostra proprio 
come un paradigma del viaggio continuo, talvolta celato e dimenti-
cato, talvolta accompagnato dalle attenzioni del successo, dell’arte 
veneziana.

Verifica8+1 ne è un esempio perfetto.
Un gruppo di artisti che ha vissuto e lavorato in questa terra, creden-
do non nel lavoro di gruppo (la promiscuità operativa ha sempre con-
dotto verso conflitti e implosioni), ma nelle risorse e nella fecondità 
del confronto, costantemente stimolato, senza gelosie ed egoismi, a 
comunicare con altri artisti e con altri mondi: quello piccolo, prossimo 
a casa, ma anche quelli lontani, perfino i mondi oltreoceano.

La particolarità e la bellezza di Verifica 8+1 è stata  quella di esistere 
e resistere per 30 anni come un incontro operativo, ed allo stesso 
tempo come momento di collegamento e di diffusione di energie 
culturali. In questo tempo lunghissimo si sono organizzate più di 
250 mostre che hanno visto alternarsi artisti  di notevole livello, ma 
non dalla fama conclamata, ed alcuni dei Maestri che hanno invece 
contrassegnato l’Arte contemporanea: il piccolo ed il grande, il labo-
ratorio e la vetrina.
Ed allora abbiamo pensato di dedicare la prima parte di questa 
esposizione a 3 Maestri universalmente riconosciuti come tali: alla 
fondatrice di Verifica 8+1, quella Sara Campesan, così silenziosa, 
umile, profonda e rigorosa sia nello svolgimento del proprio lavoro, 
sia nelle scelte e nella salvaguardia dei propri rapporti personali e 
delle amicizie.
Prima fra tutte quella con Bruno Munari, un’altra delle 3 personalità su 
cui si incentra questa rassegna, e che fu prima il vero consigliere della 
Campesan, che lo conobbe e cominciò a frequentarlo già nel 1962, e 
poi il padre nobile, una sorta di Nume tutelare, dell’avventura di Verifica. 
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La terza personalità è Alberto Biasi, il Maestro prossimo, per motivi 
geografici ed affettivi, alle vicende del gruppo mestrino, e che ha par-
tecipato alle mostre di Verifica, ma anche il Maestro che come nessun 
altro ha contrassegnato il corso dell’Arte programmata in Italia. 
Dunque, 3 artisti formidabili, così significativi anche sul piano della 
divulgazione e della comunicazione , eppure 3 artisti contrassegnati da 
ricerche estremamente diverse, apparentemente perfino antinomiche.
Munari, così dichiaratamente mutante e trasversale, attento, in termini 
di vicinanza, di frequentazione, anche di assimilazione, ai movimenti 
principali dell’arte del Novecento, Futurismo,Dadaismo, Astrattismo, 
Surrealismo, Costruttivismo, Arte concreta, Arte programmata, ma 
anche così leggero e sgusciante da non farsi mai costringere ad una 
appartenenza, da non rinunciare mai alla propria sfaccettata diversità.
Invece la ricerca della Campesan, pur profondamente debitrice degli 
insegnamenti di Munari, si indirizzava senza digressioni e senza 
mutamenti di rotta a indagare ed esplorare il tema dei rapporti fra 

La Bevilacqua a Palazzetto Tito
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percezione visiva, materiali e forme geometriche primarie. Una ricer-
ca affrontata con un rigore quasi sacerdotale, certamente lontana 
anni luce da qualsiasi aspetto ludico o da qualsiasi provocazione 
dadaista. Con, forse, qualche velata concessione ad una certa poten-
zialità allusiva e simbolica, insita nelle stesse strutture formali.

Infine il percorso incessante, fra le metamorfosi della forma e lo stesso 
irrequieto metamorfismo sollecitato dall’operatore nei confronti dello 
spettatore, di un funambolo, di un prestigiatore come Alberto Biasi, 
caposcuola italiano dell ‘Arte programmata, colui che ha teorizzato e 
realizzato artisticamente la illusivita e la virtualità formale. 
Ma questi 3 artisti tanto diversi, erano in realtà accomunati da una 
particolare disposizione a rapportarsi con il sociale, soprattutto dalla 
propensione, direi perfino dall’urgenza, di incontrarsi e comunicare 
con lo spettatore, che diventava il vero riferimento del loro lavoro.
Questo in verità è stato anche il filo che ha legato le  esperienze 

Dagli atelier di Palazzo Carminati
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degli altri soggetti di Verifica, alcuni più legati ai versanti optical e 
programmato,come Boschin, Costantini, Costalonga ( al quale, alla 
sua storia ed alla sua importanza sul fronte dell’approfondimento 
di queste tematiche, andrebbe dedicata un’altra sezione di questa 
mostra), Strati, altri a quello concettuale, come Maria Pia Onofri, altri 
a quello plastico costruttivista, come Nino Ovan o a quello simbolico 
costruttivista come la Fanna Roncoroni,; tutti in ogni caso   attivi nel 
confrontarsi con la ricerca, lo studio e l’esperienza di nuovi materiali 
e medium. E tutti convinti che lo spettatore dovesse diventare una 
componente partecipativa dell’opera stessa, che veniva rimessa in 
gioco, dopo la fase della progettazione e dell’esecuzione, ricuperan-
do un’ulteriore identità e valenza, proprio nel momento dell’offerta e 
dell’esposizione al pubblico. Dallo spettatore venivano sollecitate e 
ci si attendevano risposte percettive, sensoriali, emotive ed anche 
intellettuali.

Per quel che riguarda gli artisti esterni a Verifica, i 7 maestri  scelti 
fra i tantissimi che hanno partecipato alle mostre organizzate dal 
gruppo, sono tutti in qualche modo riconducibili ai movimenti dell’Ar-
te Cinetica e Programmata, più o meno legati anche agli aspetti del 
movimento reale, come Julio Le Parc (che 51 anni fa vinse proprio il 
Gran Premio della Biennale) Horacio Garcia Rossi e per certi versi 
pure Marina Apollonio, e gli altri, Claudio Rotta Loria, Ferruccio Gard, 
Sandi Renko, Edoer Agostini invece interpreti di  significative ricerche   
sulla virtualità della forma e del movimento. Comunque la costante di 
tutte queste esperienze è stata certamente una particolare sottolinea-
tura dei mutamenti strutturali e compositivi dell’opera in conseguenza 
delle variabili e delle interferenze luministiche.
Ecco, pensiamo che questa rassegna, così articolata ma allo stesso 
tempo così fusa e legata da uno straordinario spirito partecipativo, 
possa davvero costituire un paradigma della ricchezza dell’arte e 
della cultura a Venezia.
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Perhaps we all forgot about it, but, since the end of WW2, the 
Bevilacqua la Masa Foundation has represented an important art 
symbol in Venice. Like the Biennale, it pays great attention to young 
artists and, in a certain sense, can be considered its alter ego, as 
Palazzo Carminati had been fifty years before. Nevertheless, unlike 
the latter, the Bevilacqua la Masa is not an antagonist of the Biennale, 
but rather a place to meet and recognize many talented artists and 
personalities revolving around the institutions of the city on the water 
and charmed by its compelling cultural melting pot.

A unique place in the world, where “the best of youth” could find 
spaces to work in, such as offices and ateliers, to meet, to communi-
cate and, at the same time, to achieve fame. In the 1950s, the prizes 

2 VENETIAN STORIES

G I O V A N N I  G R A N Z O T T O
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awarded to young artists by the Bevilacqua La Masa were regarded 
as the most important ones in Europe. In those years, Venice was not 
just a hotbed and a workshop, but a real sanctum sanctorum of art.

Rather than a mere reference to that magical, perhaps unique atmo-
sphere, this exhibition is intended to recover the golden thread of that 
experience, although with an awareness that this season is light years 
away from that. The project is aimed at boosting our culture focusing 
on a place that, perhaps, is the most suitable to the purpose.

The greatness of Venice has always been related to its influence on 
international culture, exerted through the teachings and allure of its 
history and tradition. However, this can occur only when Venice is 
neither constricted by vernacular nostalgias nor tempted to hide in the 
puritan and dull provincialism of academics. Withdrawal from the world 
led Venice to cultural decadence, while open-mindedness endowed 
it with the power to attract, affect, and even conquer, the many inter-
national cultures that feeded on the lagoon. In this sense, the deve-
lopment of Middle-European civilizations is still a classic example.
Here’s why we believe that, for all those interested in reading the 
journey of our culture with their eyes wide open (as Virgilio Guidi invited 
us to do), the Bevilacqua la Masa keeps on symbolizing the forward-
looking attitude of Venice and its openness to the future and the world, 
relying on strong and sound foundations. This exhibition can be consi-
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dered the paradigm of the endless journey of Venetian art, sometimes 
concealed and forgotten, sometimes achieving notable success.

Verifica 8+1 is a prime example of this.
A group of artists who has been living and working in this land and 
who, instead of relying on group work, believed in the resources and 
fruitfulness of constant exchanges of ideas, without either jealousy or 
egotism, succeeding in communicating with other artists and worlds, 
from their own region to oversea countries. 

What makes Verifica 8+1 so beautiful and unique is the fact that it exi-
sted and resisted for 30 years as an opportunity to work together and, 
at the same time, to connect and spread cultural energies. Over such 
a long period, the group set up over 250 exhibitions featuring highly 
gifted and yet not very famous artists, as well as some among the 
most important masters of contemporary art; a juxtaposition between 
the small and the large, the workshop and the showcase.
Therefore, we decided to devote the first part of this exhibition to three 
universally acknowledged Masters: Sara Campesan, Bruno Munari 
and Alberto Biasi. The founder of Verifica 8+1, Sara Campesan sho-
wed herself to be a deep thinker and a reserved, humble person, 
rigorous in her choices and in the safeguarding of her personal rela-
tionships and friendships.
The second master featured in the exhibition, Bruno Munari, was one 
of Sara Campesan’s most important friends; her counsellor from the 
beginning, since they met already in 1962, and the noble father - 
almost the tutelary deity - of Verifica 8+1. 

The third personality features in the exhibition is Alberto Biasi, the one 
who was closest to Verifica 8+1 due not only to geographic, but also 
to personal reasons. He participated in the group’s exhibitions and 
marked the development of Italian Programmed Art like no other.
Three formidable artists who made the difference in divulgation and 
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communication despite carrying out completely different, even anti-
podal research.
Munari, so overtly transformative and interdisciplinary, attentive, 
close and related to the main art trends in the twentieth century, from 
Futurism, Dadaism, Abstractism, Surrealist and Constructivism, to 
Concrete and Programmed Art, but also so light and elusive, and 
never involved in any trend to the extent of giving up his multifaceted 
uniqueness.
On the other hand, though deeply indebted to Munari’s teachings, 
Campesan researched into the relationships between visual percep-
tion, materials and primary geometric shapes without deviations and 
detours. Her studies were carried out with almost sacerdotal rigour 
and certainly were light years away from recreational features and 
dadaist provocation. However, her works show some veiled hint to a 
certain allusive, symbolic power inherent in formal structures.

Bevilacqua La Masa in Palazzetto Tito
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Last but not least, the unending journey of the illusionist and tightrope 
walker Alberto Biasi, among metamorphoses of form and the restless 
metamorphism the operator raises in the spectator. Biasi is the Italian 
pioneer of Programmed Art and the one who theorized and created 
artistic illusion and formal virtuality.
Despite their many differences, these artists actually shared the same 
special tendency to relate with people, the same propensity - I could 
even call it urge - to meet and communicate with the spectator, who 
becomes the very heart of their work.
This is the golden thread connecting all the members of Verifica 8+1, 
from the ones focusing on Optical and Programmed Art, such as 
Boschin, Costantini, Costalonga (who would deserve a whole sec-
tion devoted to his artistic path and relevance to these topics), and 
Strati; to those closer to Concept Art, such as Maria Pia Onofri, or to 
plastic-constructivist trends, such as Nino Oven; to those focused 
on symbolic-constructivist trends such as Fanna Roncoroni. At all 

From Palazzo Carminati’s atelier
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events, they were all active in studying and experimenting with new 
materials and mediums, and were convinced that, after being devised 
and created, a work of art takes on new meanings and a new identity 
when the public sees it and interprets it. They elicited and expected 
perceptive, sensorial, emotional and intellectual responses from the 
spectator.

As to the artists external to Verifica 8+1, the seven masters picked 
among the many who participated in the exhibitions set up by the 
group are all somehow connected to Kinetic and Programmed Art, 
but while some are more related to real motion issues - Julio Le Parc 
(who won the Biennale Grand Prize 51 years ago), Horacio Garcia 
Rossi, and, in certain ways, Marina Apollonio - others, including 
Claudio Rotta Loria, Ferruccio Gard, Sandi Renko, Edoer Agostini, 
devoted to meaningful studies on the virtuality of form and movement. 
The constant with all these experiences is that special attention to 
structural and compositional changes of the work of art stemming 
from variables and interferences of light.
On that note, we believe that this exhibition, so well-structured and 
characterized by a unique desire for participation, can actually repre-
sent the paradigm of the richness of the art and culture of Venice.
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L E O N A R D O  C O N T I

ALBERTO BIASI.
LO SPAZIO E IL TEMPO DEL DIVENIRE

ALBERTO BIASI.
THE SPACE AND TIME OF THE BECOMING
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Gli ormai sessant’anni di coerente ricerca di Alberto Biasi hanno 
senz’altro trainato e, in gran parte, salvato, l’arte cinetica e program-
mata attraverso le innumerevoli vicende del contemporaneo. Dalle 
prime intuizioni, subito condivise e approfondite nelle esperienze di 
gruppo, sino alle evoluzioni più attuali, Biasi non ha cessato di dare 
forma, anzi forme, a un pensiero dinamico e molteplice, divenuto la 
traccia indelebile di quell’arte programmata e cinetica che da ormai 
un decennio è anche un fenomeno collezionistico rilevante.
Spesso le idee creative nascono dall’osservazione curiosa della 
realtà e da un modo diverso di guardarla e intenderla. Nel caso di 
Biasi furono i graticci per l’allevamento dei bachi da seta, fogli colmi 
di buchi regolari che, se sovrapposti, producono fenomeni di mute-
volezza percettiva. È con questi materiali d’uso che l’artista creò, 
già nel 1959, il suo primo ciclo, le Trame. La trovata di queste opere 
potrebbe persino apparire banale, ma non lo è, perché la sensazio-
ne di movimento, prodotta dalla sovrapposizione sfasata di elementi 
regolari, è alla base di alcune fondamentali riflessioni dell’artista. 
Nelle Trame Biasi può infatti già elaborare la radicale distinzione tra 
forma cinetica e forma dinamica: la forma cinetica si muove, produ-
cendosi in un movimento reale (con un motore ad esempio), la forma 
dinamica è ferma, ma induce il movimento in chi guarda, proprio in 
virtù di una mutevolezza percettiva. Alberto Biasi dedicherà, sep-
pure non esclusivamente, la maggior parte della propria ineludibile 
ricerca alla forma dinamica. È il caso dei due cicli che, nell’ambito 
del Gruppo N, Alberto Biasi elabora all’inizio degli anni Sessanta: le 
Torsioni (o Dinamiche) e i Rilievi ottico-dinamici. Anche in questi cicli 
la strategia compositiva, come nelle Trame, è la sovrapposizione di 
piani o livelli, evidenziando la profondità come componente fonda-
mentale di questa ricerca. 
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Il nome Torsioni indica il metodo costruttivo di queste opere: la tor-
sione singola o doppia di molteplici stringhe, inchiodate al centro 
e lungo il perimetro della forma geometrica scelta come sfondo 
(quadrato, cerchio, triangolo, ellisse…). Queste opere sono perlopiù 
bicromatiche, talvolta monocromatiche, secondo i colori delle strin-
ghe e del piano di sfondo. L’utilizzo della torsione produce una sorta 
di lieve e ritmico inabissamento/affioramento del livello delle stringhe, 
che si trasforma in uno spazio di attraversamento oltre il quale tra-
spare il colore dello sfondo. L’effetto è un vario dinamismo ottico, che 
induce l’osservatore a spostare il proprio punto di vista. 
Come mi raccontò diversi anni fa Biasi, anche queste opere nacquero 
dall’osservazione di un oggetto quotidiano, un ventaglio giapponese, 
dal cui sistema costruttivo l’artista trasse la modalità operativa. Non 
bisogna dimenticare che l’abilità manuale e l’utilizzo sperimentale di 
materiali diversi sono aspetti fondamentali della capacità di Biasi di 
trasformare le proprie intuizioni in forme reali. 

Anche nei Rilievi ottico-dinamici è attraverso l’uso della profondità 
che l’operatore estetico (qualifica che Biasi si è attribuito per lunghi 
anni) suscita nell’osservatore le tipiche perturbazioni visive di questo 
ciclo. In queste opere un livello più esterno di lamelle parallele, poste 
in intervalli regolari di pieni e vuoti, interferisce retinicamente con la 
continuità percettiva di un livello soggiacente, costituito perlopiù da 
un supporto di legno dipinto. 
La strategia costruttiva delle Torsioni e dei Rilievi ottico-dinamici 
innesca una sorta di profondità della superficie o, meglio, non cessa 
d’ingannare occhio e cervello, che cercano continuità e pattern visi-
vi, laddove ci sono due immagini diverse sovrapposte e in continuo 
cambio di configurazione, secondo gli angoli d’incidenza degli sguar-
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di. La messa a punto di simili strategie costruttive ha senz’altro affinità 
con le linee di ricerche di due grandi intercessori di Alberto Biasi, 
come Carlos Cruz-Diez e Jesus Rafael Soto.

I cicli delle Torsioni e dei Rilievi ottico-dinamici inducono ad alcune 
considerazioni. 
Lavorando sulla profondità, il primo grande problema che l’artista 
si pone è lo spazio: non sono più sufficienti le due dimensioni del 
piano per creare queste mutevolezze percettive e non sono sufficienti 
neppure le sperimentazioni gestaltiche sulle figure ambigue, di cui 
tuttavia l’artista farà tesoro. Per esistere, ognuna di queste opere di 
Biasi deve fare esperienza della terza dimensione: lo spazio accade 
nella distanza di sovrapposizione di due livelli, dei quali il più esterno 
è caratterizzato da discontinuità regolari di pieni e vuoti, mentre il più 
interno è una superficie continua. Fanno eccezione a questa regola 
alcune opere senza fondo, con due livelli di stringhe sovrapposte: 
in casi simili, tuttavia, è l’ambiente stesso a fare da terzo livello di 
spazializzazione, con tutte le vitali conseguenze che l’ambiente pre-
suppone.
Nella spazializzazione interna alle opere si può senz’altro riconoscere 
un altro grande intercessore del giovane Biasi, Lucio Fontana. Tra la 
fine degli anni Quaranta e il 1968 (anno della scomparsa di Fontana), 
i buchi e i tagli avevano rappresentato un punto di non ritorno nei 
confronti delle ricerche artistiche del passato. Lo Spazialismo di 
Fontana può per molti aspetti considerarsi come un vero e proprio 
incipit dell’arte contemporanea, un luogo imprescindibile per quei 
nuovi maestri come Castellani, Biasi, Bonalumi, Ormenese, Colombo, 
Dadamaino, Varisco, creatori di alcuni tra i linguaggi artistici più 
importanti che dalla fine degli anni Cinquanta del secolo scorso giun-
gono sino al presente.
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Nella sovrapposizione di livelli, Alberto Biasi crea uno spa-
zio, ponendo una profondità interna alle opere. Queste, per 
essere percepite nella loro “verità fenomenologica”, presup-
porrebbero un’epoché (per usare un termine husserliano), 
una messa in parentesi della nostra coscienza intesa come 
“centro funzionale esperto”. Invece è proprio la commistione 
di livelli creata da quello spazio interno ad attivare i nostri 
involontari processi cognitivi, coautori delle ambiguità e mute-
volezze percettive. Se lo spazio di Fontana era una soglia, un 
accesso oltre la tela, metafora anche dell’ambiente della vita, 
lo spazio di Biasi diviene relazionale, è uno spazio di tenuta, per 
creare un luogo ambiguo del quale forse solo l’ossimoro di differita 
simultaneità degli sguardi può rendere conto.

Il secondo importante problema che si pone in queste opere - con-
seguenza della spazializzazione - è il tempo. Il tempo, del resto, è un 
tema fondamentale e condiviso da tutti gli artisti dell’area cinetica e 
programmata. 
In Biasi, lo sdoppiamento del luogo di accadimento dell’immagine, 
attraverso la messa in opera dello spazio tra livelli interferenti, innesca 
configurazioni discontinue e ricorsive da un punto di vista cognitivo, 
solo se il punto di vista dell’osservatore si muove. Come abbiamo 
visto, il motore cinetico è in chi guarda, instaurandosi un fortissimo 
legame fenomenologico tra opera e fruitore . Paradossalmente, si può 
persino giungere ad affermare che sia l’opera a fare esperienza del 
fuori di sé, attraverso il suo divenire molteplice nello sguardo dell’os-
servatore in movimento. 
Ora, la connessione è la temporalità perché c’è bisogno di una certa 
quantità di tempo per spostarsi nello spazio: un tempo in compro-
prietà tra opera e fruitore1. Solo così può realizzarsi la mutevolezza 

1) Un discorso evidentemente diverso concerne quelle opere, come i Light Prism di Biasi, nelle quali il movimento 
è generato da un motore interno alle opere. Questo cinetismo autonomo rappresenta l’altro versante delle esperienze 
cinetiche e programmate internazionali, di cui non mi occupo in questo testo.

Scudo dinamico, 1962-1980
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percettiva tipica dell’opera cinetica, che è uno scardinamento dello 
sguardo dal suo legame con l’apparente univocità delle cose. In 
questo senso l’opera di Biasi potrebbe intendersi come la traduzione 
artistica dell’eracliteo panta rei (tutto scorre), inteso come mutamento 
integrale della realtà. 
Come avevo rilevato alcuni anni fa, “l’arte cinetica costruisce un’im-
magine-macchina, un’immagine-tempo, per usare un linguaggio 
deleuziano: per questo si può parlare di un passaggio dalla forma 
al divenire, per questo si può parlare del passaggio dalla cosa all’e-
vento. La percezione di un evento, infatti, è sempre più complessa di 
quella della cosa, perché prevede la condivisione del tempo. Il fatto 
(ciò che è già fatto) è sostituito dall’atto (ciò che si sta facendo), nella 
coincidenza di un tempo comune”2. 
Questi sono i motivi per cui nelle opere di Alberto Biasi, attraverso il 
tempo, si attua una fusione tra opera e fruitore, in cui avviene la tra-
sformazione della contemplazione passiva in attiva partecipazione. 

Dei primi anni Settanta è un nuovo ciclo di opere, i Politipi, nel quale 
Biasi sente la necessità di approfondire ed ampliare le possibilità 
linguistiche della propria ricerca. In anni in cui la pittura è finita come 
linguaggio, Biasi trova una diversa articolazione delle sue stringhe, 
utilizzando una più libera disposizione dei chiodi e delle torsioni sulla 
superficie. Questa libertà compositiva gli dà la possibilità di divenire 
persino rappresentativo, simbolico e figurativo, talvolta addirittura di 
giocare con la propria vena ironica e dadaista. 
Nei Politipi Biasi mescola tutte le tecniche sperimentate, giungendo a 
creare simmetrie e asimmetrie anche su più piani. È così che appa-
iono nuovi sistemi di forme spesso poligonali, che talvolta evocano, 
in un raffinatissimo stile, talune esperienze del movimento Madi e in 
particolare di Carmelo Arden Quin. 

2)  In Alberto Biasi: vedere in dubbio, vedere il mondo, nel catalogo della mostra Alberto Biasi allo Studio GR, Sacile 
(Pn), 3 aprile – 12 giugno 2011, p. 9.
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Nei Politipi, anche le mutevolezze percettive, centrali nelle torsioni e 
nei rilievi ottico-dinamici, divengono un ingrediente, finalizzato alla 
composizione formale complessiva. Ecco il presentarsi di un’inedita 
vocazione pittorica di Biasi e l’emergere di una sua cifra stilistica e 
composizione tipica, nella quale anche l’autoritratto assume talvolta 
un ruolo privilegiato. La vasta produzione su carta  - finora rimasta 
nascosta nelle grandi celebrazioni dell’artista -, realizzata con le 
tecniche tradizionali dell’acquerello e talvolta con l’aerografo, può 
considerarsi un grande zibaldone, cui Biasi attinge per queste com-
posizioni, anche da un punto di vista cromatico. Nei Politipi le scan-
sioni geometrizzanti delle forme hanno una generale predisposizione 
verso le simmetrie: si può anzi dire che la simmetria sia il riferimento 
portante dell’artista, anche quando dialetticamente se ne discosta. 

È interessante notare come, nonostante le potenzialità compositive 
pressoché illimitate dei Politipi, queste opere restino discretamente 
rare nella produzione dell’artista. Una motivazione per questa rarità 
credo possa derivare proprio dalla natura ibrida dei Politipi: se, infatti, 
qui Biasi si esprime compiutamente come “pittore”, ponendosi dun-
que come tramite tra la grande tradizione e i nuovi linguaggi della 
contemporaneità, tuttavia è qui che cessa di essere il “cinetico” puro 
che il suo ruolo di caposcuola gli impone. Oltre a una certa rigidità 
tipica degli studi storico-critici, questa purezza cinetica è anche ciò 
che più richiede il vasto collezionismo e il sistema mercantile che si 
è raccolto intorno all’artista. Del resto anche l’evoluzione più recente 
dei Politipi, gli Assemblaggi, appartenenti alla prima decade degli 
anni 2000, sono un ciclo relativamente raro. Anche gli Assemblaggi 
non sono opere cinetiche pure e precedono la grande riscoperta di 
Biasi e, attraverso Biasi, dell’Arte Programmata e del Cinetismo in 
generale.
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Pur essendo senz’altro un’evoluzione dei Politipi, tuttavia gli 
Assemblaggi pongono problematiche inedite nella ricerca di Biasi, 
riconnettendola a quelle origini fontaniane che, come si è detto, 
rappresentano il grande orizzonte degli artisti della sua generazione 
e non solo. Se Fontana aveva posto con i tagli il rapporto dialettico 
tra l’arte e il fuori di sé, e il suo Spazialismo può intendersi come il 
luogo di accesso a questo fuori, si può dire che gli Assemblaggi di 
Biasi facciano reale esperienza del fuori. Con l’esperienza cinetica, 
filtrata attraverso la tecnica dei Politipi, è proprio dal fuori che gli 
Assemblaggi partono, per riconquistare quello spazio pittorico della 
tela che Fontana aveva abbattuto. È per una simile impresa che Biasi 
costruisce questo nuovo imprevedibile ciclo. Se, come si è visto, nelle 
opere cinetiche aveva costruito delle immagini-tempo, ora, nell’espe-
rienza del fuori degli Assemblaggi, costruisce delle immagini-pensie-
ro. È interessante capire come.

Biasi accosta due (talvolta tre) tele, in modo che resti uno spazio tra 
esse. In quell’avvicinamento si comprende che il luogo che le separa, 
quel reciproco fuori, può essere ciò che le aggrega, le tiene. Ecco 
un evento del pensiero. Unite da quello spazio fuori di loro, oltre i 
bordi, non sono più due tele, non sono più due identità divise, bensì 
sono un’unica opera assemblata3. La striscia di spazio, in mezzo, 
diviene la forza di tenuta, di equilibrio: è l’accesso alla relazione, da 
considerarsi come cardine per tutta questa nuova ricerca dell’artista. 
Per questo Biasi produce proprio lì, in quel mezzo, la perturbazione 
visiva, intesa come passaggio della forza d’interazione da destra a 
sinistra e viceversa: un’interazione forte. Ora, se la striscia della forza 
potrebbe intendersi come l’origine della giustapposizione delle tele, 
tuttavia è la compresenza stessa delle due tele a renderla possibile/
visibile. 

3)  Anche per queste opere il titolo di Assemblaggi deriva dal processo costruttivo da cui derivano.
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Hanno una strana identità gli Assemblaggi: 
un’identità plurale. 
Biasi riesce a porsi in quell’accesso al fuori 
che Fontana aveva indicato. Da lì traduce 
graficamente l’energia cinetica, prodotta 
con le sue configurazioni di stringhe e 
chiodini, e proprio in questa traduzione, in 
questa capacità di rappresentare l’energia 

in linee di fuga grafica, Biasi fa riconquistare alla pittura le superfici 
delle tele. Si badi, non della tela ma delle tele. 
Se Fontana aveva abbattuto l’identità ontologica del quadro, dell’uno, 
Biasi pone come nuovo fondamento dell’arte la relazione: l’altro con 
l’altro con l’altro con l’altro…ad infinitum. Per questo l’Assemblaggio 
può considerarsi un’immagine-pensiero, l’opera in cui, attraverso lo 
spazio e il tempo, si accede a una dimensione con un portato meta-
forico eminentemente esistenziale. 

Forse non è difficile comprendere come il fuori sia il pensiero stes-
so dell’artista, l’accesso a una possibilità di pensiero per tutti. Così 
il divenire, meta di ogni opera cinetica, trova nell’Assemblaggio la 
sua dimensione più profonda, il pensiero: pensiero che è movimento 
incessante, è il divenire stesso, è una costante prospettiva di fuga 
rispetto alle cose, che talvolta si materializza in nuove cose, sul non 
visto, sul non detto. C’è una segreta alchimia nel pensiero, un pen-
siero che ora diviene visibile, perché l’Assemblaggio è un dispositivo 
che afferra in un istante la scintilla del mutamento. Guardare con 
attenzione una di queste opere coincide col pensarla: pensare l’es-
sere fuori, stare in un fuori che è un essere-tra, una forza che tiene. È 
questa l’essenza della relazione su cui la pittura risorge, e con lei la 
possibilità di continuare a inventare il mondo.

Labili recinti attorno al rosso”, 2002
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Over sixty years of his coherent research, Alberto Biasi has certainly 
driven and largely saved kinetic and programmed art throughout 
countless contemporary events. From the earliest insights, imme-
diately shared and deepened through group experiences, to the 
most recent evolutions, Biasi never ceased to shape a dynamic and 
manifold thought, which has become an indelible trace of the same 
programmed and kinetic art that in the last decade has also become 
a significant phenomenon for collectors.
Creative ideas often arise from a curious observation of reality and 
from a different way of looking and interpreting it. In this case, Biasi 
was inspired by the grates for silkworm breeding, sheets full of regu-
lar holes that, if overlapped, produce a mutability of perception. It 
is with these MATERIALS that in 1959 the artist created his first cycle, 
PATTERNS. The intuition of these works might seem trivial, but it isn’t. 
Indeed some of the artist’s fundamental reflections are based on the 
perception of movement produced by a confused overlapping of 
regular elements.

In PATTERNS, Biasi can elaborate the radical distinction between KINETIC 
FORM and DYNAMIC FORM. The kinetic form moves, producing itself in a 
real movement (for example, a motor), while the dynamic form is firm, 
but induces movement in those who look, precisely because of a per-
ceptual mutability. Alberto Biasi will dedicate, not exclusively though, 
most of his ineluctable research to dynamic forms. This is the case 
of two cycles that, within GROUP N, Alberto Biasi creates at the begin-
ning of the 1960s: Torsions (or DYNAMICS) and OPTICAL-DYNAMIC RELIEFS. 
In these cycles like in PATTERNS, the compositional strategy is based 
on overlapping plans or levels, highlighting DEPTH as a fundamental 
component of this research.

Alberto Biasi.
The space and time of the becoming

L E O N A R D O  C O N T I
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The name TORSIONS indicates the constructive method of these works: 
a single or double torsion of multiple strings, nailed to the center and 
along the perimeter of the geometric shape chosen as background 
(square, circle, triangle, ellipse...). These works are mostly bichroma-
tic, sometimes monochromatic, according to the colours of the strings 
and background plan. The torsion produces a kind of soft and rhyth-
mic sinking/surfacing of the strings’ level, which turns into a crossing 
space where the background colour shines through. The effect is a 
varied optical dynamism that induces a change in the viewer’s point 
of view.
As Biasi told me several years ago, these works also arose from the 
observation of a daily object, a Japanese fan, whose constructive 
system inspired the artist’s operational mode. Manual skills and the 
experimental use of different materials are fundamental aspects of 
Biasi’s ability to turn his insights into real forms.

Also in OPTICAL-DYNAMIC RELIEFS, the AESTHETIC OPERATOR (as Biasi used 
to consider himself for years) uses depth to raise in the observer the 
visual perturbations typical of this cycle. In these works, an external 
level of parallel thin sheets, set at regular full/empty intervals, visually 
interferes with the perceptual continuity of an underlying level, mostly 
consisting of a painted wood support.
The constructive strategy of TORSIONS and OPTICAL-DYNAMIC RELIEFS 
creates a sort of surface depth, or rather deceives the eye and brain 
that look for continuity and visual patterns where there are two dif-
ferent images, overlapping and constantly changing configuration 
according to the angle of incidence of the look. The development of 
such constructive strategies is certainly connected to the research of 
two great intercessors of Alberto Biasi, Carlos Cruz-Diez and Jesus 
Rafael Soto.
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The TORSIONS and OPTICAL-DYNAMIC RELIEFS cycles induce some con-
siderations. Working on depth, the first major problem that the artist 
faces is space: neither the two dimensions of the plan nor the GESTALTIC 
experiments on ambiguous figures, which the artist will treasure, are 
sufficient to create these perceptual mutations. In order to exist, each 
of these works must experience a third dimension: space occurs in 
the overlapping distance of two levels, the external one characterized 
by regular full/empty discontinuities, and the innermost by a conti-
nuous surface. Exceptions to this rule are some bottomless works 
with two levels of superimposed strings: in similar cases, however, the 
environment itself becomes the third level of spatialization, with all the 
vital consequences implied.
In the internal spatialization of the works, it is possible to recognize 
another great intercessor of young Biasi, Lucio Fontana. Between the 
end of the Forties and 1968 (the year of Fontana’s disappearance), 
holes and cuts had been a point of no return against the artistic rese-
arch of the past. Fontana’s SPATIALISM can be considered as a true INCI-
PIT of contemporary art, an indispensable place for new masters such 
as Castellani, Biasi, Bonalumi, Ormenese, Colombo, Dadamaino, 
Varisco, who created some of the most important artistic languages 
from the end of the Fifties to the present days.
By overlapping levels, Alberto Biasi creates a space and places 
depth inside his works. In order to be perceived in their “phenomeno-
logical truth”, they would presuppose an EPOCHÉ (to use a Husserlian 
term), putting in brackets our consciousness as an “expert functional 
center”. Instead, it is the combination of levels created by that inner 
space that activates our involuntary cognitive processes, co-authors 
of ambiguities and perceptual mutations. If Fontana’s space was a 
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threshold, an access beyond the canvas, also a metaphor of 
life’s environment, Biasi’s space becomes relational. It is a 
holding space to create an ambiguous place that, perhaps, 
only the oxymoron of DELAYED SIMULTANEITY OF THE LOOK can 
explain.

The second major problem in these works - a consequence 
of spatialization - is time. Time, moreover, is a fundamental 
theme, shared by all artists of the kinetic and programmed area.
In Biasi, the doubling of the image’s place of occurrence by set-
ting the space between interfering levels, triggers discontinuous 
and recursive configurations from a cognitive point of view, only 
if the viewer’s point of view changes. As we have seen, the kinetic 
engine is in those who look, establishing a strong phenomenological 
link between the artwork and the user1. Paradoxically, we could say 
that the artwork experiences itself from outside, through its manifold 
becoming in the changing point of view of the observer.
The connection is time, because a certain amount of time is needed to 
move into space, and it is a time shared between the artwork and the 
user. This allows the perceptual mutability typical of kinetic artworks, 
which breaks the bond between the eye and the apparent unique-
ness of things. In this sense, Biasi’s work could be considered as the 
artistic translation of the Heraclitean PANTA REI (all flows), intended as 
an integral change of reality.
As I pointed out a few years ago, “kinetic art builds a MACHINE-IMAGE, 
a TIME-IMAGE, to use a deleuzian style: that is why we can talk about a 
transition from shape to becoming, from thing to event. The percep-
tion of an event is always more complex than that of the thing, becau-
se it involves sharing time. The FACT (what you have already done) 

1) Artworks such as Biasi’s LIGHT PRISM are a completely different story, where movement is generated by an engine 
into the works. Autonomous kinetics represents the other side of the international programmed and kinetic experien-
ces that won’t be mentioned in this text.

Scudo dinamico, 1962-1980
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is replaced by the ACT (what you are doing) at the coincidence of a 
common time.”2 These are the reasons why in Alberto Biasi’s works, 
a fusion between the artwork and the user is realized through time, 
where the passive contemplation becomes active participation.

A new cycle of works, the POLITIPI, is dated to the early Seventies. 
With them, Biasi feels the need to deepen and expand the linguistic 
possibilities of his own research. In an age when painting is not consi-
dered as a language anymore, Biasi finds a different articulation of his 
strings by using a freer disposition of nails and torsions on the surfa-
ce. This compositional freedom gives him the opportunity to become 
even representative, symbolic and figurative, sometimes even to play 
with his ironic and Dadaist vein.
In POLITIPI, Biasi mixes all the experimented techniques, creating sym-
metries and asymmetries even on several planes. This is how new 
forms, often polygonal shapes, appear and sometimes also evoke, 
with a very refined style, certain experiences of the Madi movement 
and, in particular, of Carmelo Arden Quin.
In POLITIPI, perceptual mutations, central in torsions and in optic-dyna-
mic reliefs, become an ingredient, aimed at the overall formal com-
position. Here Biasi’s unusual pictorial vocation emerge, along with 
his stylistic figure and typical composition, in which also self-portrait 
sometimes plays a privileged role. His large production on paper – so 
far hidden from the great celebrations of the artist -, realized with the 
traditional techniques of watercolour and airbrush, can be conside-
red as a great medley from which Biasi draws inspiration for these 
compositions, even from a chromatic point of view. In the POLITIPI, the 
geometric scans of shapes have a general predisposition to symme-
tries: indeed, symmetry is the artist’s load-bearing axis, even when it 
departs from it dialectically.

2) In ALBERTO BIASI: VEDERE IN DUBBIO, VEDERE IL MONDO, (ALBERTO BIASI: SEE THE DOUBT, SEE THE WORLD) in the catalogue from the 
exhibition ALBERTO BIASI ALLO STUDIO GR, Sacile (Pn), April 3rd – June 12th 2011, p. 9.
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It is interesting to note that, despite the almost limitless compositional 
potentials of POLITIPI, these works remain discreetly rare in the artist’s 
production. A motivation for this rarity can derive from the hybrid natu-
re of POLITIPI: here Biasi fully expresses himself as a “painter” and a 
link between the great tradition and the new languages of contempo-
raneity; however, he also ceases to be purely “kinetic”, as imposed by 
his role as a pioneer. In addition to certain rigidity, typical of historical-
critical studies, this kinetic purity is also required by the vast collec-
tion and trade system that has gathered around the artist. Moreover, 
even the recent evolution of POLITIPI, titled ASSEMBLAGES and dated to 
the first decade of the 2000s, is a relatively rare cycle. ASSEMBLAGES are 
not pure kinetic artworks either, and precede the great rediscovery 
of Biasi and, through Biasi, of PROGRAMED ART and KINETICS in general.

Although ASSEMBLAGES are certainly an evolution of the POLITIPI cycle, 
they pose unprecedented problems in Biasi’s research, reconnecting 
it to those Fontanian origins that, as we said before, represent the 
great horizon for the artists of his generation and beyond. If Fontana 
had set the dialectical relationship between art and its outside throu-
gh cuts, and his SPATIALISM could be intended as the access point to 
this outside, we could say that Biasi’s ASSEMBLAGES really experience 
the outside. With the kinetic experience, filtered through the POLITIPI’S 
technique, ASSEMBLAGES start from the outside to regain that pictorial 
space of the canvas that Fontana had cut down. It is for such an 
endeavour that Biasi builds this new unpredictable cycle. If, as we 
said before, in his kinetic works he had built TIME-IMAGES, now, in the 
ASSEMBLAGES’ experience of the outside, he constructs THOUGHT-IMAGES. 
It’s interesting to understand how.
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Biasi pulls together two (sometimes three) canvases, in order to 
leave some space between them. In that approach, the space that 
separates them, that mutual outside, can be what aggregates them, 
holds them. This is an event of thought. United by that space beyond 
them, beyond the edges, they are no longer two canvases, they are 
no longer two divided identities, but a single assembled work3. The 
space in the middle becomes the holding strength, the balance: it is 
the access to the relationship, to be considered as the cornerstone of 
this whole new research of the artist. For this reason, right there Biasi 
produces the visual perturbation, intended as the passage of the 
interaction force from right to left and vice versa: a strong interaction. 
Then, even if the space of force could be seen as the origin of the 
canvases’ juxtaposition, however it is the very presence of the two 
canvases that makes it possible/visible.
ASSEMBLAGES have a strange identity: a plural identity.
Biasi manages to get into that access point to the outside that 
Fontana had pointed out. From there, he graphically translates the 
kinetic energy, produced through his string and nail configurations, 
and in this translation, in this ability to represent energy in graphic 
escape lines, Biasi allows painting to reconquer the surface of the 
canvases. Not of the canvas but of the CANVASES.
If Fontana had cut off the ontological identity of the picture, of the ONE, 
Biasi sets the RELATION as the new foundation of art, the other with the 
other with the other...AD INFINITUM. For this reason, ASSEMBLAGES can be 
considered a THOUGHT-IMAGE, the artwork where, through space and 
time, a dimension with an eminently existential metaphorical reach is 
gained.

Perhaps it isn’t difficult to understand that the outside is the artist’s 
own thought, the access to a possibility of thought for everyone. 

3) Also for these works, the title ASSEMBLAGES derives from the constructive process that originates them.
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Thus the becoming, the goal of every kinetic 
work, finds in ASSEMBLAGES its deeper dimen-
sion, the thought: the thought that is inces-
sant movement, the becoming itself, a con-
stant escape perspective from things, which 
sometimes materializes in new things, in the 
unseen, in the unspoken. There is a secret 

alchemy in the thought, a thought that now becomes visible, because 
ASSEMBLAGES are a device that instantly grabs the spark of change. 
Watching carefully one of these works coincides with thinking about 
it: thinking about being outside, an outside that is a being-between, 
a holding force. This is the essence of the relation in which painting 
revives, and with it the opportunity to continue inventing the world.

Labili recinti attorno al rosso”, 2002
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Alberto Biasi, nato a Padova nel 1937, dopo aver ottenuto la Maturità Classica 
nella sua città, si sposta a Venezia per seguire l’Istituto di Architettura e il 
Corso Superiore di Disegno industriale dove vince una borsa di Studio 
istituita da Paolo Venini. Sono anni di conoscenza e passioni artistiche, nei 
quali approfondisce momenti fondamentali dell’arte del ‘900: il Movimento 
Neoplastico, Il Futurismo, il Dadaismo entrano e si radicano nel percorso di 
Formazione del Giovane Biasi. Nel 1959 inizia l’attività di pittore e scultore, 
ricevendo, dalle mani di Virgilio Guidi, il suo primo premio alla Biennale 
giovanile d’Arte di Cittadella. Ancora giovanissimo, nel 1960, espone con 
Enrico Castellani, Piero Manzoni e altri artisti europei della “nuova conce-
zione artistica”. Nello stesso anno costituisce il Gruppo N, nel ‘61 è fra i pro-
motori di “Nuove Tendenze” e nel ‘62 tra gli iniziatori di “Arte Programmata”. 
Durante questi anni egli firma, anche collettivamente, un numero di progetti 
e serie di lavoro, tra cui le trame, rilievi ottico-dinamici, dinamiche visive e 
ambienti a percezioni instabili. Nel 1966 si trova ad Aindhoven per la Kunst 
Licht. 
Dopo lo scioglimento del Gruppo N si riscopre “solista” e produce dei nuovi 
cicli sperimentali come quello dei Politipi e, dagli anni ’90, quello degli 
assemblaggi. Per la sua cinquantennale attività artistica, caratterizzata da 
una ricerca di rara coerenza, è considerato il maestro italiano dell’op-art, 
dell’arte cinetica e programmata. Nel contempo, per una sua irrequieta e 
poliedrica creatività, è diventato un artista metamorfico e imprevedibile, non 
ripetitivo, forse l’unico della sua generazione a reinventare continuamente 
se stesso, un artista che ha saputo rinnovarsi oltrepassando il millennio 
mantenendo coerenza espressiva ed energia straordinariamente vitali.

Oltre ad aver partecipato ad innumerevoli collettive, fra cui la XXXII e la XLII 
Biennale di Venezia, Alberto Biasi ha allestito oltre centocinquanta perso-
nali alcune delle quali in luoghi prestigiosi quali il Museo dell’Hermitage a 
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San Pietroburgo, il Palazzo Ducale 
d’Urbino, la Casa del Mantegna a 
Mantova, il Museo della Cattedrale 
di Barcellona, il Palazzo dei Priori a 
Perugia, il Museo Nazionale di Villa 
Pisani. 

Sue opere si trovano  alla Galleria 
Nazionale di Roma, al Museum 
of Modern Art  di New York, al 
Pompidou e nei Musei di Belgrado, 
Bolzano, Bratislava, Buenos Aires, 
Ciudad Bolivar, Epinal, Gallarate, 
Guayaquil, Livorno, Lodz, 
Ljubljana, Middletown, Padova, 
Praga, San Francisco, Saint Louis, 
Tokio, Torino, Venezia, Wroclaw, 
Zagabria ed in prestigiose collezio-
ni italiane e straniere.
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Born in Padua in 1937, after graduating in classical studies in his city, he 
moves to Venice in order to join classes at the Architectural Institute and at 
the Superior industrial Design course, where he obtains a scolarship pro-
moted by Paolo Venini. Those were years of aknowledgements and artistic 
passions, in which he deepens  the key points of the  twentieth century art.: 
The Neoplastic Movement, Futurism, Dadaism, began to influence  the lear-
ning  process of the young Biasi. In 1959 he started his carreer as a painter 
and as a sculptor, receiving, his first prize from Virgilio Guidi, during  the 
Biennale dei Giovani in Cittadella. 
Still very young, in 1960, he exhibited with Enrico Castellani, Piero Manzoni 
and other european artists, belonging to “nuova concezione artistica”. In 
the same year he founds Gruppo N; in ’61 he is one of the promoters of 
“Nuove Tendenze” and in ’62, among  the initiators of “arte Programmata”. 
Is in theese years that he signs, also  collectively, a great number of works 
and projects, including “trame”, “rilievi-ottico-dinamici”, “dinamiche visive” 
and “ambienti a percezione instabile”. In 1966 he partecipates at the Kunst 
Licht in Aindhoven. 
After the dissolution of Gruppo N, he discovers his true self as a solo 
artist. He start to produce some new experimental cycles like the one of 
“politipi”and from the nineties, the “Assemblaggi” series.
Thanks to his great  artistic coherence during all his carreer, he is conside-
red the Italian Master of Op art and Kinetic and Programmatic Art. 
In the meanwhile, due to his particular restlessness and multifaceted creati-
vity, he becomes a metamorphic and umpredictable artist, never  repetitive; 
maybe he his the only, in his generation, that reinvents his self continuously. 
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An artst that was able to change, through the Millennium, maintaining an 
extraordinary coherence and life energy.

Besides havin partecipated in countless Collectives, including the XXXII 
and the XLII Venetian Biennals, Alberto Biasi has set up more than one hun-
dred and fifty solo shows, most of them in very important locations like the 
Hermitage Museum in St Petersburg, Palazzo Ducale in Urbino, Casa del 
Mantegna in Mantua, Museo De la Catedral in Barcelona. Palazzo dei Priori 
in Perugia, Museo Nazionale in Villa Pisani.
We can find Alberto Biasi’s works also in the Galleria Nazionale in 
Rome, Museum of Modern Art of New York, Pompidou and in Museums 
in Belgrade, Bolzano, Bratislava, Buenos Aires, Ciudad Bolivar, Epinal, 
Gallarate, Guayaquil, Livorno, Lodz, Ljubljana, Middletown, Padua, Prague, 
San Fancisco, Saint Louis, Tokio, Torino, Venice, Wroclaw, Zagreb and 
other prestigious italian and foreign collections. 
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ALBERTO BIASI  

Oggetto ottico-dinamico, 1960, acrilico e PVC su tavola / mixed media on board, cm. 70x70

TORSIONI
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TORSIONI
ALBERTO BIASI 

Dinamica visiva, 1961-1967, acrilico e PVC su tavola / mixed media on board, cm. 102x70



5050

ALBERTO BIASI  

Dinamica sbilenca, 1961-1965, acrilico e PVC su tavola / mixed media on board, cm. 90x31

TORSIONI
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ALBERTO BIASI  

Dinamica Ovale, 1999, acrilico e PVC su tavola / mixed media on board, cm. 80x60

TORSIONI
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ALBERTO BIASI  

La O di Giotto, 1991, acrilico e PVC su tavola / mixed media on board, ø 85 cm.

TORSIONI
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ALBERTO BIASI  

Dinamica Triangolare, 1999, acrilico e PVC su tavola / mixed media on board, cm. 100x116

TORSIONI
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TORSIONI
ALBERTO BIASI 

Dinamica Triangolare, 1999, acrilico e PVC su tavola / mixed media on board, cm. 71x83
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ALBERTO BIASI  

Politipo, 1969, rilievo in PVC su tavola / reliefs and PVC on board, cm. 60x60

POLITIPI



57



58

ALBERTO BIASI  

Variazione di Politipo, 1978, rilievo in tela su tavola / reliefs and PVC on board, cm. 165x118

POLITIPI
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ALBERTO BIASI  

Contrasti dimensionali, 1981, rilievo in PVC e legno dipinto su tavola / reliefs and PVC on board, cm. 70x100

POLITIPI
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ALBERTO BIASI  

Contrasti dimensionali, 1984, rilievo in PVC e legno dipinto su tavola / reliefs and PVC on board, cm. 90x80

POLITIPI
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ALBERTO BIASI  

Rilievo ottico-dinamico, 1964/76, rilievo in PVC su tavola / PVC, Acrylic and paper on panel, cm. 185x128

OTTICO-CINETICI


