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Andrea Chisesi “MATREM”
di Ornella Fazzina

Vi sono delle ragioni più che comprensibili che 
hanno portato il nostro Paese ad una pratica che 
vede artisti di oggi rielaborare opere del passato o 
accostare il proprio lavoro a quello di un maestro 
o artisti del passato recente o antico. Difatti un 
patrimonio artistico di inestimabile valore, qual è 
il nostro, non poteva che essere sfruttato per porre 
attenzione sulla produzione in atto, dando visibilità 
all’arte contemporanea. 
Tale tipo di prassi facilita, in un certo senso, la 
comprensione dell’arte del presente, tracciando una 
linea di continuità di significato, nonché estetica, 
con quella del passato. Ma a tal proposito Giorgio 
Agamben ha scritto nel 2006 in un brano tratto 
da Che cos’è il contemporaneo “se quell’invisibile 
luce che è il buio del presente proiettasse la sua 
ombra sul passato e questo, toccato da questo fascio 
d’ombra, acquisisse la capacità di rispondere alle 
tenebre dell’ora”, si intuisce che le sue riflessioni 
prendono le mosse dal concetto di “inattualità” 
espresso nel 1873 -1876 da Friedrich Nietzsche 
che così Agamben spiega: «Nietzsche situa, cioè, la 
sua pretesa di ‘attualità’, la sua ‘contemporaneità’ 
rispetto al presente, in una sconnessione e in una 
sfasatura. Appartiene veramente al suo tempo, è 
veramente contemporaneo colui che non coincide 
perfettamente con esso né si adegua alle sue pretese 
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della storia: il tempo postmoderno, del virtuale, del 
globale e del consumo incontrollato. Quel tempo 
imperfetto e mobile da cui si genera il rapporto tra 
antico e contemporaneo nell’arte.
In questo immenso contenitore dal quale attingere, 
Chisesi preleva opere scultoree e pittoriche inerenti 
al concetto di Matrem, da lui ripensato e rivisitato 
per mezzo di fotografie di eroi, figure mitologiche, 
rappresentazioni sacre e ritratti trasposti su un piano 
rivestito principalmente di fiori, cerchi e semicerchi, 
quasi a voler suggerire il valore profondo di una sorta 
di mandala contemporaneo. La simbologia dialoga 
con una texture di segni che restituisce all’occhio 
la piacevolezza decorativa, ma al tempo stesso e a 
seconda del punto di osservazione il significante si 
eleva a valenza semantica.  Muovendosi avanti e 
indietro sulla linea della storia, Chisesi ricostruisce 
una nuova identità ai suoi soggetti, riappropriandosi 
del valore rappresentativo della storia passata così 
come di varie espressioni delle avanguardie, rilette 
secondo una autonoma decodificazione.
Epoche e stili scorrono con altri ritmi nelle sue 
opere, dall’arte greca in poi, che toccano alcuni 
dei principali generi, quali l’arte sacra e il ritratto. 
Diventa un modo, questo, per attraversare la storia 
dell’arte e dei suoi protagonisti, per arrivare con la 
modernità e il superamento dal primato della pittura 
religiosa a un ventaglio più esteso di comunicazione 
dell’arte. Matrem diviene e va inteso, infatti, come 
veicolo di documentazione di fatti storici e sociali sul 
tema della creazione nella sua accezione più ampia 
che comprende anche il concetto di madre terra, 
madre patria, ma anche pura riflessione sull’arte 
stessa e sui suoi più disparati linguaggi.

Nel procedere con la preparazione dell’intervento 
pittorico, successivamente Chisesi inserisce la 
stampa fotografica (che lui chiama “fusione”) 
per poi intervenire nuovamente con la pittura. 
Sovrapposizioni di strati cromatici definiscono forme 
che nel fiore e nei cerchi ripescano la simbologia 
della vita, morte, rinascita, essendo Matrem un inno 
alla naturalità delle cose, all’armonia universale, 
alla bellezza. La preparazione avviene in modo 
totalmente libero da condizionamenti mentali e 
formali, e in questa improvvisazione segnica i 
mandala, svincolati dal soggetto che subentrerà, si 
muovono come in una danza della mano incurante 
di un dopo con il quale, inaspettatamente, instaurerà 

ed è perciò, in questo senso inattuale; ma, proprio 
per questo, proprio attraverso questo scarto e questo 
anacronismo, egli è capace più degli altri di percepire 
e afferrare il suo tempo». Quindi i ragionamenti di 
Agamben poggiano proprio sulla capacità dell’antico 
di rendere più visibile quella sfasatura e quindi 
l’inattualità dell’attuale, o viceversa; ma anche un 
buio che diviene meno fitto come conseguenza della 
capacità rischiaratrice del passato che finisce sotto 
l’ombra del presente.
Da quanto detto si deduce che la produzione 
artistica del nostro tempo risulta inficiata dalla 
stessa richiesta di attualità che è la causa della 
sua stessa incapacità a rilevare la vera natura del 
presente in cui siamo. Affermazioni del genere 
appaiono giustificate poiché viviamo un’epoca 
in cui la deregolamentazione estetica dell’arte e 
l’evidente dittatura pressoché assoluta del mercato, 
pone tali difficoltà e molteplicità interpretative, non 
tutte propriamente rivolte alla ricerca e alla forza 
del progetto, da suscitare spesso più di un dubbio 
sull’autenticità e sulla consapevolezza di idee, gesti, 
manufatti, assemblaggi vari e immagini. 
Ma non si deve optare per la semplificazione per 
mostrare una condizione di sostanziale unità e 
continuità dell’arte nel tempo, poiché le si attribuisce 
una diversità di quello che oggi riconosciamo come 
opera d’arte rispetto al passato e che ha causato 
un’evoluzione piuttosto articolata del concetto stesso 
di arte, ma anche in conseguenza del ruolo che l’arte 
occupa oggi nel nostro contesto sociale, politico, 
economico ed estetico-culturale. Un ruolo molto 
diverso da quello che l’arte ha occupato nella cultura 
europea occidentale per diversi secoli; una diversità 
e una complessità con la quale fare i conti insieme 
all’eredità lasciataci. 
E i conti con questa eredità li fa Andrea Chisesi nel 
voler individuare una propria strada fatta di continua 
pratica e ricerca e che oggi gli permette di affacciarsi 
nel panorama artistico con una singolare produzione 
che lega un vocabolario iconografico dell’antichità 
con una grammatica segnica di personale 
interpretazione. Una giustapposizione che diventa 
una riflessione sul senso del tempo, lungo i percorsi 
accidentati della contemporaneità; un’analisi del 
passaggio da un’idea tradizionale del tempo, inteso 
come dimensione lineare fondata sulla memoria, la 
conservazione e il progresso, all’idea di un tempo 
completamente scisso, plurale, frammentato, fuori 
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preservare e dare continuità, chiudendo il cerchio 
per poi riaprirlo e richiuderlo ancora una volta, in 
un incessante eterno ritorno, e innestare sulla storia 
di ieri quella dell’oggi, come fa l’artista attraverso 
contaminazioni e sperimentazioni per una sempre 
nuova e diversa percezione del visibile.
Nelle sue invenzioni formalistiche dove affiora un 
certo edonismo estetico, la tela diventa “luogo” 
metaforico di metamorfosi. Con un’attitudine che 
potrebbe risentire di un vizio postmoderno data la 
prassi del prelevare, contaminare, stratificare usando 
tecniche disparate, con provenienze incongrue 
sul piano sia sincronico che diaconico, in realtà 
egli è mosso dal sentimento di voler ripercorrere 
passaggi fondamentali della storia dell’arte per non 
smettere di immaginarne di nuovi. Difatti i fiori che 
popolano i suoi lavori sono protagonisti sia figurali 
che tematici della sua sfera immaginativa. Fiori che 
rivendicano la centralità del fare, di una manualità 
che, come ricorda Richard Sennet e Ruskin prima 
di lui, è generatrice di immaginazione, spazio per 
l’intuizione creatrice. 
Muovendosi dentro ad un sistema decorativo, Andrea 
Chisesi ci riporta indietro nel tempo, al dibattito 
sull’ornamento e la decorazione che ha impegnato 
il Novecento, secolo che ha visto emergere nei 
testi visivi elementi decorativi che rappresentavano 
delle pause ritmiche atte a rafforzare la pregnanza 
semantica dell’enunciato. Di contro, in queste opere, 
Matrem tanacetum parthenium (un particolare 
tipo di fiore) si tramuta in una sorta di pattern che 
ha la vocazione di essere contemporaneamente 
protagonista e sfondo suggerendo, insieme alle altre 
composizioni segniche, una libertà che annulla le 
gerarchie che solitamente si creano dentro gli schemi 
della visione.

un rapporto osmotico: la pittura diventa la pelle 
del corpo stesso. Tra dissonanze solo apparenti, la 
stampa fotografica mostrerà consonanze ritmiche 
e formali trovando in linee rette e curve elementi 
archetipici dai quali tutto ha inizio; il mezzo cerchio 
inteso come individuo, due mezzi cerchi come 
coppia dalla quale nasce il fiore, i cerchi concentrici 
come ciclo vitale e da questa simbologia tutto 
genera. A questa istintività va unita la precisione 
della fotografia sì da ottenere un effetto particolare, 
l’inatteso, scaturito da una sovrapposizione che 
invita a cercare associazioni, accostamenti, sorprese 
come nella sezione degli eroi dove Ercole con la 
sua potenza fisica si contrappone alla delicatezza 
dei colori, e ancora Achille, Ettore come altri lavori, 
emanano energie sinestetiche che confluiscono nella 
creazione artistica. 

Tra storia e mitologia Le tre Grazie diventano 
esempio di come un difetto assurge a pregio, a valore 
aggiunto; i pixel che si intravedono sulle loro teste 
diventano scelta consapevole nel volerli lasciare 
così come sono, a testimonianza di una condizione 
di contemporaneità. La non definizione assume 
anche altra valenza poiché riconduce alla memoria 
innescando un corto circuito tra passato e presente, 
memoria e tecnologia. E ancora Venere e poi le 
Maternità relative all’iconografia dell’arte sacra che 
con colori dominanti, quali l’oro e l’azzurro, evocano 
atmosfere medievali. Matrem-fiore-creazione 
nelle sue diverse declinazioni costituisce un vero e 
proprio codice che, insieme alla curva e alla linea, 
rappresenta il linguaggio segnico a cui Chisesi dà 
autonomia, stimolando altre percezioni. Una cifra 
stilistica originale, elegante, minuziosa, ricercata, 
la sua, che esalta la bellezza delle forme divenendo 
strategia per porre più attenzione ai soggetti, riletti 
attraverso una particolare operazione che si carica di 
simbologia e significato. Facendo da sottofondo alla 
stampa fotografica e poi riutilizzata sopra di essa, 
tale preparazione pittorica attua un percorso estetico 
che nulla toglie allo splendore dell’antico, anzi 
aggiunge valore, parlando di universalità attraverso 
metafore visive che si innalzano a difesa della vita.

Anche quando le opere sembrano sbiadite e consunte 
a causa del tempo, Matrem è sempre presente, più 
o meno visibile ma sempre pronta ad affiorare da 
qualsiasi oscurità dell’animo umano per proteggere, 

Tre Grazie
100 x 150 cm - Fusione

2016
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La mostra permette di ammirare 45 splendide opere 
dedicate alla natura, la madre di tutte le cose. 

I monocromi di Andrea Chisesi sono realizzati  con 
il Matrem Tanacetum parthenium, (particolare tipo di 
fiore).
Simboli per eccellenza di quanto vi sia di più 
effimero sul nostro pianeta, i fiori hanno esercitato un 
fascino permanente sull’occhio degli artisti.
“I fiori esprimono la naturalezza, il farsi e il 
disfarsi della natura. Con il loro effimero splendore 
rappresentano, meglio di ogni altro soggetto, la vita e 
la morte”. 

Studiando il linguaggio dei fiori, l’artista cerca 
di penetrare nei segreti della natura, di risalire 
all’essenza della vita, della creazione.
Ogni opera nasce da un’esigenza, il dialogo tra la 
natura delle cose e la societa’ che cambia nel corso 
del tempo, spesso fa capolino lo sgretolamento, 
l’erosione inesorabile del tempo, ci mette davanti alla 
fine delle cose, ma non per questo alla efferata morte.
La scelta del fiore, è dettata dalla delicatezza dei 
petali, anche se mancanti o spezzati dal vento 
non perdono la loro eleganza e leggerezza i fiori 
simboleggiano la vita, quel viaggio che ogniuno di 
noi affronta da solo. “Nasciamo e moriamo soli”, 

MATREM
Prefazione

“l’ombra d’un fiore è la beltà” 	
			   (Carducci).
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dice l’artista, “colei che più ci ha amato ci ha donato 
la vita e con essa la morte”, inesorabile arriva 
quando il destino chiama. 
Ogni simbolo ogni tratto ha un significato, nella 
pittura di Andrea, il cerchio ad esempio rappresenta 
la coppia, la croce il sacrificio, tutto ha un codice ben 
preciso. 
Quando la preparazione ha raggiunto un suo 
equilibrio è pronta ad accoglie l’immagine, il 
rapporto che si crea tra la sua pittura e la fotografia 
diventa inscindibile, coesistono in un equilibrio 
di donazioni, la pittura si rivela al corpo, esso ne  
paventa il volume ed a sua volta lascia spazio alla 
pittura che diventa la corazza la pelle del corpo 
stesso.
Non a caso Andrea Chisesi sceglie le immagini dei 
grandi ed eterni eroi, sopravvissuti ai secoli come 
miti e leggende, rappresentanti dell’ego di ogniuno 
di noi, prendono luce e vita dalla gioia dei matrem, 
dai fiori che l’uno sull’altro nella tela ci rivelano 
l’uomo, l’eroe, il mito.
Una spasmodica ritmica pennellata guida il fruitore 
alla ricerca della corazza, nella superficie liscia e 
levigata del marmo, essa prende vita dalla gioia dei 
fiori che donano all’opera la tenerezza e la fragilità, 
il cuore di un eroe è puro, si lascia cogliere dalla 
tenerezza e dalla bellezza delle cose semplici.

Chisesi muove dal fondo della tela le trasmutazione 
delle immagini, senza ossessioni progettuali ma con 
sapiente capacità di trarre forza da esse, attraverso 
le fusioni il soggetto ha una nuova vita, l’arte è  
l’esercizio provvisorio di una conoscenza poetica 
destinata a durare attraverso una reinterpretazione 
acquisisce una nuova vita, una nuova dimensione.
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ANDREA CHISESI
Biografia

Andrea Chisesi nasce a Roma nel 1972.
Nel 1998 apre il suo studio “Andrea Chisesi 
photografer” a Milano, studio nel quale si occupa 
principalmente di fotografia ma nel quale inizia a 
sperimentare quella tecnica che lui stesso definirà 
“Fusione” tra pittura e fotografia.  
Nel 2008  apre il suo atelier di pittura in via Piranesi 
a Milano. 
Fusioni e Vortici sono i suoi due percorsi,  che porta 
avanti parallelamente.
Il primo percorso necessita di una rigorosa proget-
tualità la tela viene preparata pittoricamente per 
accogliere la fotografia, successivamente continua ad 
essere dipinta.
Il secondo al contrario, da libero sfogo a quella istin-
tività ed al gesto che l’artista dal 2008 porterà davanti 
al pubblico con le sue live performance.  
Anche se apparentemente molto diversi i due percorsi 
di “Fusione” e di pura pittura si intrecciano soprattut-
to nella fase preparatoria delle opere.

Nel 2013 si trasferisce a Siracusa dove lavora ed 
espone  nella sua galleria.
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Andrea Chisesi est naît à Rome en 1972.
En 1998 il ouvre son studio “Andrea Chisesi Photo-
graphe” à Milan, dans lequel il s’occupe de photo-
graphie, mais il commence aussi à expérimenter la 
tecnique qu’il appellera “fusion” entre peinture et 
photographie.
En 2008 il ouvre son atelier de peinture rue Piranesi 
à Milan.
Fusioni e Vortici sono i suoi due percorsi,  che porta 
avanti parallelamente.
Le Fusions et les toubillons sont ses premiers par-
cours, qu’il poursuit en parallèle.
Le premier parcours exige une stricte planification, 
la toile étant preparée avec la peinture pour ac-
cueillir la photographie, ensuite elle continue à  être  
peinte.
Le deuxième parcours au contraire, donne libre 
cours au caractère instinctif et gestuel que l’artiste 
va poursuivre devant un public durant ses perfor-
mances live.
  Même si le deux parcours de fusions et pure peintu-
re peuvent apparaître très différents, il s’entremêlent 
surtout dans la phase préparatoire.
En  2013 il s’installe à Siracuse où il travaille et 
expose dans son atelier.

Andrea Chisesi was born in Rome in 1972.
In 1998 he opened his own studio “Andrea Chisesi 
photographer” in Milan, where he worked mostly 
as a photographer, but also started to experiment 
the technique which he himself will define “Fusion” 
between painting and photography.
In 2008 he opened his painting atelier in via Piranesi 
in Milan.
Fusions and Vortices are the two artistic paths he is 
pursuing in parallel.
The first artistic path needs a rigorous planning: the 
canvas is pictorially prepared to accommodate the 
photography that later will continue to be painted.
 The second one, on the contrary, gives free rein to 
that instinctiveness and gestural art that, from 2008 
will lead the artist to act live painting performances 
in front of his public.
Even if the two approaches of “Fusion” and pure 
painting could appear very different in the final 
effect, they share a lot in the preparatory phase.
From 2013 he moved to Siracusa where he works 
and exhibits his works in his own atelier. 

Biographical notice Données biographiques
ANDREA CHISESI’S ANDREA CHISESI
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“Gabrielle” Omaggio a Bouguereau
60 x 70 cm - Fusione
2016
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Giovane Dama
60 x 80 cm - Fusione

2016
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Chapeau Blanc
60 x 80 cm - Fusione
2016
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Queen
80 x 110 cm - Fusione

2016
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Ragazza con Orecchino di perla
60 x 80 cm - Fusione
2014
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Alice
60 x 80 cm - Fusione

2015
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Munch Madre
30 x 40 cm - Fusione
2016



27

Frida
40 x 40 cm - Fusione

2016
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Frida and cats
110 x 150 cm - Fusione

2016
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Hedy
60 x 80 cm - Fusione
2016
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Marilyn
50 x 50 cm - Fusione

2013
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Le Tre Grazie
100 x 150 cm - Fusione
2016



35

Lottatori
120 x 100 cm - Fusione

2016
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Achille
200 x110 cm - Fusione
2016



39

Ettore
200 x110 cm - Fusione

2016
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Soldato Romano
200 x110 cm - Fusione
2016



41

Venere
110 x 200 cm - Fusione

2016



42

Ercole
200 x110 cm - Fusione
2016



43

Discopolo
110 x 200 cm - Fusione

2016



44

Il Satiro e la Ninfa
110 x 150 cm - Fusione
2016



45

“Medusa” Omaggio a Bernini
100 x 120 cm - Fusione

2016



46

Mercurio
100 x150 cm - Fusione
2016



47

Afrodite
100 x 150 cm - Fusione

2016



48

Ares
100 x 150 cm - Fusione
2016



49

Preghiera
100 x 130 cm - Fusione

2016
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Il Bacio
100 x 150 cm - Fusione
2016



53

Pescatore di conchiglie
100 x 130 cm - Fusione

2015



54

Apollo
100 x120 cm - Fusione
2016



55

Alessandro Magno I
90 x 110 cm - Fusione

2016
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Alessandro Magno II
90 x 110 cm - Fusione
2016



59

Alessandro Magno III
90 x 110 cm - Fusione

2016



60

Giovane Bacco
100 x 120 cm - Fusione
2016



61

Angelo
50 x 60 cm - Fusione

2016



62

Pietà
80 x 100 cm - Fusione
2016



63

Maria velata
100 x 150 cm - Fusione

2016



64

Madonna del Rosario
110 x 150 cm - Fusione
2016



65

“Maternità” Omaggio a Bouguereau
110 x 200 cm - Fusione

2016



66

La Primavera
100 x 150 cm - Fusione
2016



67

Deposizione
30 x40 cm - Fusione

2016



68

Pietà
100 x 120 cm - Fusione
2013



69

Skull
80 x 100 cm - Fusione

2016
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MOSTRE
Tra le maggiori mostre ricordiamo / Among his main exhibitions we 
remember / Parmi ses expositions principales on rappelle:

2016
“Matrem”
Galleria Montevergini - Siracusa

“Matrem”
Palazzo Velli - Roma 

“My Money”
Palazzo Trigona - Noto 

2015
“Fuochi d’artificio e anime di Sicilia”
Ottagono di Santa Caterina - Cefalù

“Di non solo Pane”
Mediateca Santa Teresa - Milano Expo
 
2014
“Fuochi e altre passioni”
Frigoriferi Milanesi - Milano

Galleria Pippo Giuffrida
Misterbianco - Catania
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Spazio Tadini
Milano

Ottagono Santa Caterina
Cefalù

Palazzo Montalto
Siracusa

Palazzo della Provincia
Siracusa

Biennale della Creatività
Verona

2013
“Fuochi e Fusioni”
Londra Palace
Venezia

 “Fusion”
Art Center -Wynwood - Art District
Miami, FL, US,

“Approdo della Sfinge”
Bari - Lecce - Lugano - Zurigo
 
“Sacro e Contemporaneo”
Palazzo Duchi di S. Stefano
Taormina
 
2012
“VII Biennale di Arte Contemporanea”
Rocca Sforzesca
Soncino 

54° Bilennale di Venezia
 
“Pelle di donna”
Triennale di Milano - Fondazione Mazzotta 

Zucchi Collection
Piazza Duomo Milano.

Spazio Concordia 10
Corso Concordia - Milano.

“Fuochi e Vortici Siciliani”
Galleria Civica Montevergini
Piazza Duomo - Siracusa.

“Arte Padova”
in collaborazione con Kolima Milano.

“Fuochi e Vortici”
Palazzo Giuri e Consulti 
Duomo Milano.

2010
“1996 - 2009”
Spazio Concept - Milano.

“Zucchi Collection”
Zucchi Store - Duomo Milano.

“AA-Arte Accessibile”
Palazzo Sole 24 ore - Milano.

“L’été des Portrait”
Bourbon Lancy - Frances.

2009
“Esse Blu”
Spazio al bello - Milano.

2008
“Mustaches”
Via Villapizzone - Milano.

2004
“Spazio 50”
presentazione di Ibrain Kodra
Idroscalo - Milano
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Atelier
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Tutti i diritti sono riservati.
É vietata la riproduzione anche parziale dell’opera, in ogni forma e con ogni mezzo, inclusi la fotocopia, la registrazione

e il trattamento informatico, senza l’autorizzazione del possessore dei diritti.

Printed in Italy
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