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prefazione

E un momento attesissimo per Roma che lo scopre e

per Andrea Chisesi che qui torna dopo 40 anni. Nostos
significativo che ha il sapore di una nascita, Roma infatti,
come un ventre materno lo accoglie, come una Matrem

lo conosce dopo aver a lungo atteso. E a questa madre
Andrea si presenta con 47 doni, 47 opere, € a lei che svela
una produzione, arricchitasi nel tempo, di icone, madri,
fuochi, strappi. Attinto dal proprio vissuto, dalla gente e dai
luoghi che frequenta e abita (Siracusa, Milano) attraverso
lo sguardo su paesaggi, colori, forme, sapori, I'artista ha
costruito un proprio patrimonio visivo, tracciando il segno
a ogni passaggio con la sua personalissima cifra.

Il percorso artistico di Andrea € un'esaltazione della vita,
un inno alla gioia che risuona, con la grande retrospettiva
che apre il 6 dicembre, tra le antiche stanze di Palazzo
Velli. Ledificio trecentesco € un gioiello architettonico,

un pezzo di patrimonio tratto in salvo ed esaltato per il
restauro che lo ha riportato alle strutture originarie. Lungo
le pareti delle sale, le opere di Andrea sono suddivise in

4 sezioni non concepite come compartimenti stagni, al
contrario sono una di rimando all’altra.

Fuochi d'artificio, fusioni, décollage, stratificazioni
pittoriche, tutto € in connessione; cosi come la sua
biografia incide sull'opera. Durante I'infanzia Andrea
andava a vedere i fuochi d'artificio che irrompevano nei
cieli di Palermo. Nei suoi occhi di bambino sono rimasti per
sempre impressi quegli artifici pirotecnici siciliani. Giochi
del cielo che allora con meraviglia lo stupivano, oggi sono
“I'artificio della vita” e delle opere realizzate con la tecnica
del dripping. Andrea parla dei fuochi come un percorso
vitale che nasce, ha la sua magnificenza nell'esplosione

€ poi si spegne. La sezione Matrem & esemplificata da
citazioni storico-artistiche, rimodellate in forma di fiori.
Queste opere sono come mappature del tempo, le varie
stratificazioni pittoriche, i corpi si celerebbero nel buio, e
invece attraverso la luce, la loro vita & celebrata dal fiore, il

preface

It's a highly anticipated moment for Rome that is noticing
Andrea Chisesi, he who is returning after 40 years. Nostos
meaningful as setting the tone of origin, whereby Rome,

in fact, as a womb, welcomes him back as only a long-
awaited mother knows. Andrea presents to this mother,
147 gifts and 47 works of art as he reveals a production,
enriched over time, of icons, mothers, fire and tears. Drawn
from his own experiences, by the people and places he
both encounters and lives in (Siracusa and Milan). Through
the gaze of landscapes, colours, shapes and flavours, the
artist has built his very own visual heritage, outlining the
signs at each step with his extremely personal figures.

The artistic career of Andrea is a celebration of life, an

ode to joy that resonates with a major retrospective that
opens on December 6th, within the ancient Palazzo Velli.
This 14th century building is an architectural gem, a piece
of heritage rescued and exalted for restoration which has
brought it back to its original structure. Along the walls of
the rooms, the works of Andrea are divided into 4 sections
not designed to be completely compartmentalised but on
the contrary, each as a referral back to one another.
Fireworks, fusions, décollage and layers whereby
everything is connected; along with his biography that
impacts his work. During childhood Andrea went to see
some life changing fireworks that burst above the skies of
Palermo. The scene remaining in his eyes forever, those
Sicilian pyrotechnics etched for good. The playful images
in the sky astonishing him with wonderment, that today are
his 'artifices of life' from his work made with the technique
of dripping. Andrea talks about fire as a vital part of this
birth, the magnificence in the explosion and then going
out. The Matrem section is exemplified by historical-art
quotes, remodelled in the form of flowers. These works

of art are like the mapping of time, with various layers of
painting and bodies concealed in the dark, but through the
light, their life is celebrated by flowers, the white and the



bianco e I'anatomia si manifestano prendendo forma.

In un‘altra collezione l'artista utilizza la tecnica del
décollage, dove & il tempo cio che vuole esaltare. Tuttavia,
se anche i riferimenti sono evidentemente a Mimmo
Rotella e a Raymond Hains, per Chisesi non c’€ nessuna
denuncia sociale, nessuna garanzia di appartenenza
culturale.

Il manifesto, passato il momento della sua pubblicazione,
viene strappato e ogni volta viene ricoperto da un altro
che ricomincia a vivere. Questa sovrapposizione perod in
Andrea non nega l'esistenza del manifesto, piuttosto la
custodisce gelosamente, come in uno scrigno dorato.

In "My money" si indaga sul concetto di slittamento
semantico del significato. Il passaggio, in modo
impercettibile, avviene da simbolo rappresentativo a
valore economico. Volti noti di personaggi del passato
italiano sembrano certificare attraverso la stampa sulle
vecchie banconote della lira italiana, una traslitterazione
impertinente.

anatomy taking shape. In another collection the artist uses
the technique of décollage, where time is what he wants
to exalt. However, even if the references are evidently to
the artist Mimmo Rotella and Raymond Hains, for Chisesi
there is no social denunciation or a guarantee of cultural
affinity. The work, past the time of its publication, broken
and each time recovered and restarts to come alive again.
This overlap however in Andrea doesn't deny the existence
of the work, but rather guards, as in a treasure chest.

"My money" examines the concept of semantic shifts

of meaning. The transfer so unnoticeable, coming from
symbols representing monetary values. Familiar faces

of celebrities from ltaly past seem to certify through the
press on old banknotes of the Italian lira, a impertinent
transliteration.

particolare
preparazione Matrem
2016






Le Fusioni
Da cosa nasce l'idea
di fondere pittura e fotografia?

Questa é stata la prima domanda fatta ad Andrea Chisesi, un fotografo professionista che
decide di fondere le sue due passioni di pittore e fotografo.

Con semplicita mi ha spiegato che non é stata un'idea, ma un esigenza, durante le
sperimentazioni di stampa su supporti diversi per la fotografia ha provato ad incastrare

le immagini di alcuni particolari di quadri pittorici con le immagini femminili di alcuni scatti
fotografici.

Lamore per Klimt, lo ha spinto a ricercare immagini oniriche che solo con la fotografia o solo
con la pittura non erano complete.

Le prime “Fusioni” termine con il quale definisce la sua tecnica, nascono prettamente dal
digitale, come una sorta di collage tra scatti di opere pittoriche e scatti di personaggi,

nelle prime fusioni il rapporto tra pittura e fotografia & paritario poiché nessuna delle parti
prevale ed il risultato ne € la stampa.

In un secondo momento, I'artista comincia ad aggiungere il colore modificando e
sovrapponendo la pittura alla fotografia. Questa tecnica & stata utilizzata da molti artisti ed
€ sicuramente una tecnica conclamata e sempre utilizzata fin dagli esordi della fotografia.

Il suo percorso comincia a staccarsi dalla “ foto digitale ritoccata “ quando sperimenta i suoi
singolari supporti. Dipinge la tela come se fosse uno scenario con vari tipi di materiali: gesso
di bologna, acrilici, giornali o poster, stratificazioni di pitture foglia oro che hanno come
obbiettivo quello di creare una texture per accogliere 'immagine fotografica.

Andrea mi spiega che la fotografia nasce con il concetto di stampa su bianco e che cid che
viene stampato sul nero non esiste.

Quindi inizia un vero e proprio progetto immaginario su cosa vuole togliere dallimmagine

e cosa vuole mettere in evidenza, dal momento in cui sa che il bianco mantiene I'immagine
ed il nero la nega. Nasce cosi la prima fusione tra pittura e fotografia e non tra fotografia

e pittura. Successivamente con I'immagine impressa sulla pittura e quindi con la prima
parte della fusione decide dove e come intervenire per dare maggiore potenza od

equilibrio all'opera. Questa tecnica & in continua sperimentazione poiché cambiando la
preparazione pittorica anche con la stessa immagine l'opera ha un aspetto ed una soluzione
completamente diversa, la fotografia si rimette al servizio della pittura e non diventa una
guida come storicamente & successo, ma diventa filtro, diventa uno strato trasparente che
si adagia alla pittura e ne detiene i volumi.

Lintervento successivo dell'artista rafforza o appiattisce volumi, colori e forme assecondando
il suo volere.



The Fusions
How was born the concept
of fusioning painting and photography?

This was the first question made to Andrea Chisesi, a professional photograph who decided
to blend, to fusion his two passions as a painter and a photograph.

He explained to me simply that it was not a concept, but an exigency, during his experiments
of printing on different supports, as he was trying to insert particular images of paintings or
snapshots of feminine figures.

His love for Klimt inspired him to search dreamy images that could not be achieved with
painting or photography alone.

The first “fusions”, the word he uses to define his technique, were born digitally, as a kind

of collage between shots of paintings and shots of figures, and in his first fusions, he
mentioned that the fusions are equally balanced since none of both parts prevails and the
result is the printing.

Then, the artist begins to add colors modifying and superposing the painting to the
photography. This technique is practiced by many artists and is definitely acclaimed and in
use from the first days of photograph.

His itinerary begins to detach itself from the “retouched digital picture” upon experimenting
with his own supports. He paints the canvas as if it were a scenario with different types of
material: Bologna gypsum, acrylic, newspaper or poster, layers of gold sheets in order to
create the texture which will receive the photographic image.

Andrea explains to me that photography was born on the concept of printing on white and
that what is printed on black does not exist.

Thus he starts a real personalized imaginary project removing or enhancing things, knowing
that white sustains the image and black denies it.

The first fusion is obtained between painting and photography and not between
photography and painting.

Subsequently, once the image is printed on the painting and with this first step of the
fusion, he decides on how to proceed to bring out more power or balance to the work.

This technique is in constant experimentation since in changing the painting preparation
even with the same image, the work attains a completely different aspect; the photography
is back to servicing and not being the guide as known till now. It becomes a filter, a
transparent layer which lies on the picture and encloses the volume.

The successive interventions of the artist enhance or diminish the volumes, colors and
forms at his own pleasure.



Matrem

di Ornella Fazzina

Ad un ragionamento di Agamben su un buio che diviene meno fitto come conseguenza
della capacita rischiaratrice del passato che finisce sotto I'ombra del presente, potrebbe
legarsi la singolare produzione di Andrea Chisesi che adopera un vocabolario iconografico
dell'antichita insieme ad una grammatica segnica di personale interpretazione.

Una giustapposizione che diventa una riflessione sul senso del tempo, lungo i percorsi
accidentati della contemporaneita; unanalisi 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 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 e simbolico di una sorta di mandala contemporaneo.

Epoche e stili scorrono con altri ritmi nelle sue opere, dall’arte greca in poi, che toccano
alcuni dei principali generi, quali I'arte sacra e il ritratto. Diventa un modo, questo, per
attraversare la storia dell'arte e dei suoi protagonisti, per arrivare con la modernita e il
superamento dal primato della pittura religiosa a un ventaglio piu 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 pil ampia che comprende anche il
concetto di madre terra, madre patria, ma anche riflessione sull'arte e sui suoi linguaggi.
Nel procedere con la preparazione dell'intervento pittorico, successivamente Chisesi
inserisce la stampa fotografica (tecnica 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 naturalita 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 subentrera, si muovono come in una danza
della mano incurante di un dopo con il quale, inaspettatamente, instaurera un rapporto
osmotico. Tra dissonanze solo apparenti, la stampa fotografica mostrera 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 istintivita va unita la precisione della fotografia si da ottenere un effetto
particolare, I'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 cosi come sono, a testimonianza di una condizione di contemporaneita.
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 Maternita relative all'iconografia dell’arte sacra che con colori dominanti, quali I'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 da autonomia, stimolando altre percezioni.
Anche quando le opere sembrano sbiadite e consunte a causa del tempo, Matrem & piu

o meno visibile ma sempre pronta ad affiorare da qualsiasi oscurita dell'animo umano per
proteggere, preservare e dare continuita, 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 diacronico, in realta

egli € mosso dal sentimento di voler ripercorrere passaggi fondamentali della storia
dell'arte per non smettere di immaginarne di nuovi. Difatti i fiori, e le altre composizioni
segniche che popolano i suoi lavori, sono protagonisti sia figurali che tematici della

sua sfera immaginativa, tramutandosi in una sorta di pattern con vocazione di essere
contemporaneamente protagonista e sfondo, suggerendo cosi una liberta che annulla le
gerarchie che solitamente si creano dentro gli schemi della visione.



Matrem

by Ornella Fazzina

A way of thinking of Agamben about the darkness that becomes less dense as a result of
the capabilities of brightening up of the past that ends up under the shadow of the present,
could bind the singular production of Andrea Chisesi that uses old iconographic vocabulary
along with signs of grammar of his personal interpretation. A juxtaposition that has
become a reflection of the sense of time, along the rough and contemporaneous journey;
an analysis of the passage of the traditional idea of time, deep like the linear dimensions

of memory, the storage and progression, from the idea of a time completely split, plural,
fragmented, outside of history: the postmodern time, the virtual, of global and uncontrolled
consumption. An imperfect and transient time from which the relationship between
traditional and contemporary art is built.

In this huge container from which to tap, Chisesi picks sculptures and paintings related

to the concept of Matrem, from which he rethought and redesigned using photographs

of heroes, mythological figures, portraits and sacred representations transposed on a
surface covered mostly by flowers, circles and semicircles, as if to suggest the profound and
symbolic value of a kind of contemporary mandala.

Eras and styles rotate with other rhythms in his works, from Greek art, touching on some

of the main genres, such as the religious art and portraits. This becomes a way of crossing
the history of art and its protagonists, to get to modernity and overcoming early religious
paintings to a broader range of communicating art. Matrem becomes and goes intensely,
as intended, in fact, as a vehicle to document the historical and social facts on the theme
of creation in its widest sense which also includes the concept of Mother Earth, the mother
country, but also a reflection on art and its languages.

In the procedure along with the intervention and preparation of the works, Chisesi inserts
the photo print (a technique he calls “fusion”) and then intervenes again with painting.
Overlapping layers of colour that form flower and circles looking to pull out the symbolism
of life, death, rebirth, being Matrem a hymn to the natural state of things, universal harmony
and beauty. The preparation takes place in a way totally free from mental and formal
constraints, and in this improvisation the mandalas, released by the person, that take over,
moving like a dance of a carefree hand, after it is with this whom, unexpectedly, establishes
an osmotic relationship. Among only apparent dissonances, the photographic prints show
rhythmic and formal consonance but found in straight lines and archetypal elemental
curves from which everything began; the half circle deep as an individual, two half circles
as a couple from which comes the flower, the concentric circles as life cycle from which all
this symbolism is generated. From this instinctive process, the precision of photography
goes and instead a particular, unexpected and surprising effect is gained, the result of a
superposition that invites you to look for associations, juxtapositions, surprises as in the



part where the hero Hercules with his physical power contrasts with the delicateness of
colours, and even Achilles, Hector as other works, emanate energies that synthesise a flow
in artistic creation.

Between history and mythology The Three Graces become examples of how a defect

rises in value, value-added; the pixels that can be seen on their heads become a conscious
choice in trying to leave things as they are, a testimony of a modern condition.

The definition also assumes no other significance since it leads to memory by triggering

a short circuit between the past and present, memory and technology. Venus and then
Maternity related iconography of sacred art that with dominant colours, such as gold

and the blue, evoking a medieval atmosphere. The Matrem-flower-creation in its various
manifestations is an actual code that, together with the curves and lines, is the language
of signs to which Chisesi gives autonomy, stimulating other perceptions. Even when the
artwork seems faded and worn because of the weather, Matrem is more or less visible

but always ready to emerge from any dark human soul to protect, preserve and give
continuity, closing the circle and then re-open it and closing it again, in a ceaseless eternal
cycle, and engages on the stories of yesterday as of today, like the artist does through the
contamination and experimentations for an ever new and different perception of the visible.
In his formalistic inventions in which a certain aesthetic hedonism emerges, the canvas
becomes a “spot” metaphoric of metamorphosis. With an attitude that could be affected
by a vice postmodern given the practice of withdrawing, contamination, layering using
different techniques, with incongruous backgrounds, both synchronic and diachronic, in
reality he is moved by the feeling of wanting to retrace the fundamental steps of the history
of * art to not cease imagining new ones. In fact, the flowers, and other compositions of
signs that make up his work, are protagonists both figurative and thematic of its sphere

of imagination, turning into a kind of pattern with vocation of being simultaneously both a
protagonist and also a background, suggesting a freedom that negates the hierarchies that
are usually created in the scheme of the visions.
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La collaborazione
con Nicolai Lilin

Nel 2010 Andrea Chisesi incontra Nicolai Lilin, rimane affascinato dalla sua storia, lo invita

a visitare il suo studio che si trovava a pochi passi da quello di Nicolai, cominciano un
rapporto di cordiale conoscenza, Andrea Chisesi ammira il mondo dei tatuaggi ed il mistero
che si cela dietro ogni simbolo, Nicolai Lilin rimane colpito dalla tecnica innovativa di Andrea.
Nicolai € uno scrittore russo naturalizzato italiano. La Transnistria, sua regione di nascita,
oggi appartiene alla Moldavia ma nel 1980 faceva ancora parte dell'URSS. Lilin proviene da
una famiglia con tradizione e origini siberiane.

Decidono di fondere le loro esperienze e di realizzare una collezione di “Icone” legate alla
cultura siberiana, ma con la tecnica di Andrea.

Nasce cosi la prima Icona, “ Maria” la compagna di Nicolai si presta come modella e con una
sciarpa azzurra, le armi vere di Nicolai ed un tatuaggio che solo Nicolai ed il popolo urca,
criminali con un codice d'onore, conosce, Andrea Chisesi realizza il primo scatto.

Nicolai spiega ad Andrea che il tatuaggio & un vero e proprio linguaggio, nessuno pud
tatuarsi un simbolo sul corpo, che non corrisponda ad un episodio della vita vissuta, c'e una
determinata gerarchia ed una meritocrazia che solo chi fa parte del popolo urca conosce,
loro si definivano criminali onesti, proteggevano i piu deboli dai ladri i soldati russi e gli
assassini. Le armi che i santi imbracciano sono uno strumento di difesa e mai di attacco, non
s'impugna un arma per uccidere se non si & subito un torto.

“Se pecchi verrai punito” le armi nelle case dei delinquenti siberiani sono in vista e sempre
cariche, ma mai nessuno impugna un arma nella casa che € per loro un luogo sacro, solo
qual ora vengono insultati o aggrediti nella propria casa, il capo famiglia invita gli aggressori
ad uscire e solo dopo nei casi piu estremi impugna I'arma qual ora abbia subito un attacco.



Collaboration
with Nicolai Lilin

In 2010 Andrea Chisesi meets Nicolai Lilin, becomes fascinated by his history, invites him to
visit his studio not far away from Nicolai's one, a friendship begun, Andrea Chisesi admires
the world of tattoos and the mystery behind each symbol, Nicolai Lilin is struck by the
innovative technique of Andrea.

Nicolai is a Russian writer naturalized Italian. Transnistria, his place of birth, belongs today
to Moldavia but then in 1980’s it was still part of USSR. Lilin comes from a family with
Siberian traditions and origins.

They decided to blend their experiences and to create a collection of “icons” linked to the
Siberian culture but with Andrea’s technique.

The first icon, “ Maria” was born, Nicolai's partner was the model, with a blue scarf, the real
arms of Nicolai and a tattoo known only by Nicolai and Urka people wear, criminals with a
code of honor, Andrea realizes his first snap.

Nicolai explains to Andrea that tattoo is a true and proper language, none can tattoo on
his body a symbol which does not correspond to an episode of his life lived, it is about a
hierarchy and meritocracy which are known only to the Urka people, they saw themselves
as honest criminals, protecting the weakest of thieves, Russian soldiers and assassins.
The arms that the saints take up are a defense instrument, never of attack; an arm is picked
up to kill only if an injustice is being done.

“If you sins against me, you would punished”. The firearms in the Siberian criminals’ houses
are placed in full view and always loaded, but no one has ever picked up them at home
which is considered as a sacred place. Only if they are insulted or attacked in their own
home, the head of household asks the attackers to exit and only after, in the most extreme
cases, picks up the arm.



Michele Arcangelo
110 x 200 cm
Fusione — 2016
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Madonna del Rosario
110 x150 cm
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Madonna dei pescatori
100 x 150 cm
Fusione — 2016
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Sweet son
150 x 200 cm
Fusione — 2014
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Fusione — 2014
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Santa Rita

110 x130 cm

Fusione — 2011



Pittura & fotografia
Fusioni imperfette di Andrea Chisesi

di Jacqueline Ceresoli

Le ibridazioni tra la pittura e la fotografia non sono una novita del nuovo millennio, ma come
sempre l'originalita di questa fusione di generi diversi dipende da come si sviluppa la ricerca
e dalla sensibilita dell’artista. Per Andrea Chisesi la pittura fonda l'identita dellimmagine,
come la fotografia, alternando servizi di moda al ritratto con lo stesso entusiasmo e rigore.
Chisesi ¢ figlio dell’ estetica e poetica del mescolamento, del collage, di tecniche e linguaggi
degli anni 80, della Transavanguardia; € pop-concettuale, epigono di Warhol, senza
perseguire 'obiettivo di un eccesso di realismo.

Da anni sperimenta nuovi modi, non di rappresentare la realta, ma di evocarla, inserendo
nella sua pittura personaggi, icone, amici, amori, autoscatti, materiali che documentano
l'esperienza della quotidianita.

La fusione tra la fotografia e la pittura, tra I'immagine reale e quella immaginaria, con
processi di alterazioni variabili e I'inserimento di molteplici materiali, per Andrea € una
ricerca naturale, e non potrebbe fare altrimenti perché & onnivoro dellimmagine, poiché
divora cataloghi d’arte, mostre, quotidiani, riviste di moda, film, video selezionati da youtube,
essendo sedotto dalla potenzialita espressiva del colore e del segno.

Le sue immagini fotografiche, elaborate digitalmente, stampate su tela e ridipinte sembrano
a caccia del corpo, del volto, del soggetto giusto da presentare nel posto sbagliato, con
supporti alterati.

E’ figlio della cultura pop, dei post—modernismi avant-garde anni ‘80, delle stratificazioni
dellepoca web: & fluttuante, come tutti noi dentro a un villaggio mediatico globale, dove
esiste solo quello che si comunica e diventa immagine.

Chisiesi fin dagli esordi & sedotto dal nudo secondo Schiele, Kokosca, dalla raffinata
tensione mista a decadenza ed estetizzante dei corpi di Klimt, nellambito della Secessione
viennese, dai corpi anticlassici di Cezanne, di Picasso e dalle figure spigolose di Kirchner,
ma anche dalle morbidezze suadenti delle linee di Matisse e di altri avanguardisti del
Novecento.

Nei lavori recenti, superati gliinnamoramenti giovanili e dopo aver sperimentato nuovi
supporti piu materici, focalizza il suo interesse sullo sfondo, sull'impatto decorativo del
contesto che contiene I'immagine , introducendo collage di diversi materiali, pratica fusioni
di décollage e sovrappone manifesti e altri materiali, strappati dai tabelloni nelle strade,
combinati ad altri elementi materici come “ready- made della contemporaneita.

Ha superato la centralita della figura e si concentra sullo sfondo, riempiendo la superficie
con segni orizzontali e verticali e traccia coordinate, trame, evoca i mosaici, trasformando

la composizione in un mix di pixel policromi che dovrebbero definire ipotetiche cornici,
prospettive o griglie immaginarie per contenere la sua fertile creativita.

Le sue opere esplorano un realismo extra-linguistico, che trascrivono un diario personale,



per documentare un processo di elaborazione dei dati stratificati nella memoria, in

cui annota ritratti di volti noti e sconosciuti, prima fotografati, poi sublimati o soltanto
immaginati. Sono fusioni di soggetti pubblicati da qualche parte, autoscatti, situazioni,
esperienze, ambienti, in ogni caso una traccia di vissuti. Questi e altri elementi sono
presupposti formali per ridefinire relazioni dialettiche trasversali sempre pil stratificate e
complesse tra fotografia e pittura.

Nella sua pratica di fusione di dé-collage, sviluppa un metodo di lavoro di libera
interpretazione di materiali che producono immagini, giungendo fino a una totale astrazione
e a un rifiuto iconoclasta di tutto cid che ha precedentemente assimilato ed elaborato.
Come ? Nei suoi paradossali e vorticosi mandala di grandi dimensioni, cerchi o bersagli di
forte impatto visivo, che si allontanano radicalmente dall'idea dellimmagine , della figura e
del quadro, con l'obiettivo di configurare caleidoscopiche esplosioni performative di colore
in cui tutto & caos, divenire e pura energia: archetipi della creativita.



Painting & photography
Andrea Chisesi’s imperfect fusion

by Jacqueline Ceresoli

Hybridization of painting and photography is not a novelty of the new millennium, but

as always, the originality of this fusion of genres depends on the search and sensitivity
developed by the artist. For Andrea Chisesi, painting creates the image’s identity, like the
photography, by alternating fashion services and portrays, with the same enthusiasm and
rigor.

Chisesi is the son of aesthetics and poetry of mixing, collage, techniques and languages of
the 80’s, of Transavantgarde; he is pop conceptual, a follower of Warhol, without seeking
excessive realism.

For years he has been experimenting new ways, not to represent reality but to suggest it, by
inserting in his paintings figures, icons, friends, loves, self-portraits, materials illustrating the
experience of everyday life.

Fusion between photography and painting, between reality and imaginary, with various
processes of alteration and the inclusion of multiple materials, is a natural search for
Andrea, and it could not be otherwise, since he is omnivore of images, devouring art
catalogs, exhibitions, daily newspapers, fashion magazines, movies, videos selected in
YouTube, seduced by the expressive potentiality of colors and signs.

His photographies, digitally processed, printed on canvas and repainted seem in search of
the right body, face, subject to be presented in the wrong place, with altered supports.

He is the son of the pop culture, the modernism avant-garde of the '80, of the stratifications
of the Web era: he is fluctuating like all of us, as we are in the heart of a global media village,
where only what is transmitted and that evolves in images exists.

From the beginning Chisesi is seduced by the nude according to Schiele, Kokosca, by the
subtile tension blended with the decadence and the aesthetics of the bodies of Klimt, within
the Vienna Secession movement, by the anti-classic bodies of Cezanne, Picasso and by the
angular figures of Kirchner, but also by the persuasive softness of the lines of Matisse and
other avant-gardists of the 20th century.

In his recent works, he goes beyond his early loves and after having experimented more
new material supports, he focuses his interest on the background, on the decorative impact
of the context which contains the image, then inserting collages of various materials, he
realizes the fusion of decollage by superimposing original posters and other materials,
taken from street displayboards, blended with other materials as ready-made of our
contemporary world.

He has overcome the focus on the figure and concentrates himself on the background,
filling the surface with horizontal and vertical signs, draws coordinates, frames, evokes
mosaics, transforming the composition in a blend of polychrome pixels which he will define
hypothetic frames, perspectives or imaginary grids to enclose his fertile creativity.



His works explores an extra-linguistic realism, which transcribes a personal diary, to
illustrate a process of elaboration of the layers of memory, in which he notes portraits of
known or unknown faces, first as photos, then sublimated or only product of imagination.
They are the fusion of subjects found in some publications, self-timers, situations,
experiences, environments, altogether as tracks of living. These and other elements are
formal premises to redefine more and more layered and complex transversal dialectic
relations between photography and painting.

During his process of décollage, he develops a method of work of free interpretation of
the materials that produces images, reaching a total abstraction and an iconoclast refusal
of all that was previously assimilated and elaborated. How? In his paradoxal and whirling
mandala of great dimensions, circles or targets of a strong visual impact, radically distant
from the concept of image, figure and painting, in order to create kaleidoscopic performing
explosions of colours in which everything is chaos, becoming and pure energy: the
archetypes of creativity.
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Decollage

Diversamente dal semplice collage che creava immagini ex novo incollando pezzi di
materiali diversi, il decollage & l'esito finale di una serie di sottrazioni, di ritagli e lacerazioni,
nello specifico di manifesti pubblicitari scollati dai muri delle strade. Il décollage & Mimmo
Rotella, appartiene agli anni ’50. Chisesi pur partendo dallo stesso procedimento, pur
utilizzando lo stesso gesto dell'artista pop, produce soluzioni del tutto diverse. Sebbene la
tecnica sia simile e sebbene rievochi qualcosa di gia noto, nonostante le connessioni visive
tra i due artisti siano inevitabili, il parallelo ne deformerebbe la realta oggettiva portando
ad una conclusione errata. Chisesi non scopre nella strada, come fa l'artista catanzarese,

il luogo dell'immagine. Il suo posto € la nostalgia dell'immagine, il luogo di Andrea & nel
ricordo. Un ricordo che Andrea appone all'immagine. O forse & piuttosto 'immagine nuova
che si appone al ricordo? Quale che sia, Andrea non sente la necessita di sfruttare I'altra
faccia, il retro d'affiche, ovvero quelle opere realizzate utilizzando il recto dei manifesti, la
parte che presentava tracce non volute, “errori”, colla, ruggine, residui vari. Non ha bisogno
di mostrare lo strappo dietro, celando una delle sue facce. Lartista a noi contemporaneo

¢ piu sfrontato nel modo di procedere : utilizza il décollage per esaltare la memoria del
tempo. Strato su strato, il manifesto incollato all’'altro, anche se appartenente a un'epoca
diversa, lontana, ¢ il risultato di un ribaltamento di temporalit3, il presente si avvicenda al
passato e viceversa. Loperazione artistica di Andrea Chisesi quindi &€ ancora piu potente,
poiché cosi facendo sembra voler manipolare le due dimensioni del Tempo, il passato e il
presente. Forse accostandole cosi da vicino paradossalmente le supera entrambe. Nello
strappo, il ricordo della réclame o della propaganda passata riaffiora inevitabilmente, e con
essa il valore del tempo. Perché nello strappo il momento vissuto dal manifesto viene subito
coperto da un altro. Questa stratificazione tuttavia non viene negata, al contrario viene
custodita, come in uno scrigno, nella sua essenza. Nella serie delle Maternita, un omaggio
dedicato al pittore francese Bouguereau, le Madonne sono 'immagine delle donne del
nostro tempo. Donne perse dietro alle vetrine, donne che dimenticano se stesse giocando
con l'effimero, col finto, condizionato bisogno consumistico, vittime inconsapevoli di una
societa malata che le vuole sempre ombra, sempre subalterne. Nell'operazione vitale di
Chisesi diventano le paladine della salvezza, le staffette che portano la vita e il suo valore.



Decollage

Unlike the simple collage ex novo images that are created by gluing pieces of different
materials, the décollage is the final outcome of a series of subtractions, of cuttings and
lacerations, in the specific low-cut advertising posters on the walls of the streets. décollage
is Mimmo Rotella, belonging to the ‘50s. Chisesi although starting from the same process,
while using the same pop artist’s gestures, produces quite different results. Although the
technique is similar and although evokes something already known, despite the visual
connections between the two artists which are unavoidable, making a parallel would
damage the true objective, leading to a wrong conclusion. Chisesi does not turn off the
road, as does the Calabrian artist, the place of the image. His place is the nostalgia of the
image, the place of Andrea is in the memory. A memory that Andrea affixes to the image.

Or maybe it is rather the new image that is affixed to the memory? However, Andrea does
not feel the need to exploit the other sides, the back of layers, or those works using the
front of the layers, the part that had unwanted tracks, “errors”, glue, rust, various residue.
He does not need to show the tear behind, hiding one of its faces. The artist is more bold in
our modern approach: utilising décollage to enhance the memory of time. Layer upon layer,
one layer pasted to another, even if it belongs to a different era, far away, it is the result

of a reversal of temporality, which alternates in the past, and vice versa. The transaction
therefore, of the artistic Andrea Chisesi, is even more powerful, as what he does seems to
manipulate two dimensions of time, the past and the present. Perhaps combining them

so closely paradoxically surpasses both. In the tearing, the memory of the réclame or the
propaganda from the past, inevitably, resurfaces and with it the value of time. In this tearing,
the manifested moment lived is immediately covered by another. This stratification is not
negated, however, on the contrary, is retained, in its essence. In the Motherhood series, a
tribute dedicated to French painter Bouguereau, the Madonnas are the image of the women
of our time. Women lost behind the windows, women who forget themselves playing with
the ephemeral, with fake, affected consumer needs, unwitting victims of a sick society that
wants more and more shade, always subordinate. In the vital operation of Chisesi, they
become the paladins of salvation, the couriers who bring life and its value.
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La macchina

100 x 150 cm
Fusione — 2015

Il cavallo
100 x 120 cm
Fusione — 2015



Le bambine
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Fusione — 2015

Piccola libraia
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My money

“My Money” & una collezione dedicata al vecchio conio la Lira.

L'attenzione dell'artista rievoca i ritratti delle banconote che per alcuni sono solo
identificativi del valore della moneta in sé, senza soffermarsi sull'importanza dellimmagine
che rappresenta I'uomo illustre meritevole di tale onore.

Il valore del ritratto nella banconota detiene un omaggio, un’ onorificenza per aver dato alla
nazione in cui € nato e cresciuto un contributo riconosciuto in tutto il mondo.

Caravaggio, Michelangelo, Galileo, Volta, Bernini sono solo alcuni dei ritratti scelti
dall'artista: nell'opera il ritratto ritorna alla sua connotazione iniziale, ritorna a mostrarsi
come potente immagine del genio.

Il ritratto perde la sua apparente etichettatura del taglio sul valore della banconota, ritorna
ad essere principale soggetto, esso vive attraverso le stratificazioni pittoriche e materiche
dalla sovrapposizione dei manifesti strappati o dalle pagine di riviste d'arte che esaltano e
decantano l'arte contemporanea, come in tutte le opere di Andrea Chisesi la stratificazione
sulla tela & l'inno alla vita.

Il valore degli anni che passano viene rappresentato come un manifesto sull’altro che con il
tempo si sovrappongono nei cartelloni pubblicitari, cosi la vita.

Il valore delle persone si determina dalla sua storia e dalle sue imprese, cosi la vita viene
rappresentata nel suo valore, resta al fruitore identificare il valore che piu si avvicina alla sua
aurea, il ricordo del valore della moneta o il ritratto del genio? In entrambi i casi il valore ¢ il
protagonista, 'opera ne ¢ il risultato.

Se guardiamo al volgere decadente della Lira il ricordo & collegato all'infanzia, al racconto di
coloro che hanno vissuto I'ltalia dei tempi d'oro.

Nelle opere di Chisesi ci ritroviamo, ci interroghiamo sul tempo passato e sul tempo
presente, ci chiediamo se si stava meglio quando si stava peggio, perché la memoria &
impressa li negli sguardi di quegli uomini che rimarranno nella storia e nella nostra vita.

Un omaggio al valore dell'uomo dunque, al talento autentico ed alla purezza delle menti.
Chisesi ci mostra una finestra della nostra memoria, un ritratto sulla nostra vita, ognuno a
suo modo.



My money

Andrea Chisesi presents his new collection “My Money”.

A collection dedicated to the world currency including our dear old italian currency, the Lyre.
The artist attention wants to rake up the banknotes portraits that for some people identify
the value of the currency itself, not dwelling on the importance of the image that feautures
the illustrious and deserving man of such an honor.

The value of portrait on the banknote holds a tribute, an honor for giving to the country he
was born and grown up a contribution recognized everywhere in the world.

Caravaggio, Michelangelo, Galileo, Volta, Bernini are only some of the portraits the artist
chose: in his work the portrait go back to his original connotation, it comes back to be
shown as a powerful image of a genius.

The portrait loose his seeming cut labelling on the note’s value, it turns to be the main
subject, it lives throughout the pictorial and material layers by the superposition of ripped
posters or pages of art magazines that glorify and praise contemporary art, like in all
Andrea Chisesi’s works the layering on canvas is an ode to life.

The value of years that come and go is represented as a poster on another overlapping
over time on billboards, so is life.

The value of people shall be determinated by his story and his undertakings, so life is
represented in his value, only the user is asked to identify the value that mostly comes close
to his aurea, the memory of the currency’s value or the portrait of a genius? In both cases
the value is the protagonist, the work is the result.

If we look at the decadence of Lyre the memory is connected to childhood, to the story told
by all that lived the Italy of golden age.

We identify ourself in Andrea Chisesi's works and we wonder about days gone by and
about the present, we wonder whether we were better off when we were worse, because
the memory is impressed in the gaze of those people that will remain in the history and in
our life.

The value of thousand Lyre that was for us a little sandwich in the morning, the five hundred
lyre we used to spend for a coffee is history today, they are now a tribute to the memory.

So a tribute to the man’s value, to the pure talent and to the purity of minds.

Chisesi shows us a window in our memory, a portrait on our life, in our own way.



di Emanuele Beluffi

“... Chissa cosa direbbero i vari
Caravaggio, Michelangelo, Galileo,
Volta, Bernini, che si mostrano come
immagini potenti del genio sulle
banconote di Andrea Chisesi, sullo
slittamento semantico del loro valore?
Il valore artistico e scientifico certifica
quello economico e il loro sguardi

sulle banconote sembrano volerlo
attestare, ma chissa quanto sarebbe
stata spontanea questa certificazione
di valore non richiesta? lo credo che,
se potessero, ringrazierebbero Andrea
Chisesi per averci messo davanti agli
occhi questa loro giustapposizione

di garanzia non richiesta ( e fra tutti,
penso che Caravaggio sia quello che si
arrabbierebbe pil di tutti con gli uomini)...”

Estratto da “ma perché non parli?”

by Emanuele Beluffi

“... | wonder what this mixed group of
Caravaggio, Michelangelo, Galileo, Volta
and Bernini would say about the powerful
images of genius shown on Andrea
Chisesi’'s banknotes? On the semantic
twist of their value? The artistic and
scientific value certify the economic value
and the look that they give with their eyes
on the notes seem to want to testify, but
who knows what value would have been
given spontaneously, of this certification
of a value, not required? | believe that,

if they could, they would thank Andrea
Chisesi for having put next to these eyes
this - the guaranteed juxtaposition that
isn't required (and amongst them all, |
think Caravaggio is the one who could be
the angriest of them)..”

From “ma perché non parli?”

particolare

Giuseppe Verdi: 1962 — 1981

mille lire

80 x 80 cm — Tecnica mista — 2016
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Caravaggio: 1984 — 1998

centomila lire

40 x 40 cm — Tecnica mista — 2016
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Gian Lorenzo Bernini: 1984 — 1999
cinquantamila lire
40 x 40 cm — Tecnica mista — 2016



Alessandro Volta: 1984 — 1998
diecimila lire
40 x 40 cm — Tecnica mista — 2016
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Vincenzo Bellini: 1985 — 1996
cinquemila lire
40 x 40 cm — Tecnica mista — 2016
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Giuseppe Verdi: 1962 — 1981
mille lire
40 x 40 cm — Tecnica mista — 2016
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Mercurio: 1974 — 1979
cinquecento lire
40 x 40 cm — Tecnica mista — 2016

a destra particolare

Caravaggio: 1984 — 1998

centomila lire

100 x 100 cm — Tecnica mista — 2016
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Mercurio: 1974 — 1979

cinquecento lire

80 x 80 cm — Tecnica mista — 2016
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Giuseppe Verdi: 1962 — 1981
mille lire
80 x 80 cm — Tecnica mista — 2016



Gian Lorenzo Bernini: 1984 — 1999
cinquantamila lire
100 x 100 cm — Tecnica mista — 2016



Caravaggio: 1984 — 1998
centomila lire
100 x 100 cm — Tecnica mista — 2016



Negli occhi
di Andrea Chisesi

di Martina Mazzotta

“La filosofia che uno ha”, affermava un detto di Fichte, “dipende dal tipo di uomo che si ¢".
Una coincidenza tanto rara quanto preziosa che, nel caso degli artisti, puo rivelare una
stupefacente armonia tra la persona e la propria opera.

Il pensiero corre cosi ad Andrea Chisesi, giovane artista e fotografo di formazione milanese,
ma di origini umbro-siciliane, degno di attenzione critica oggi per il suo modo di essere
uomo e artista insieme. Capita allora che sia I'aura posseduta dalla persona a invitare a
scoprire le sue opere, € a ritrovarvi una certa continuita, come & avvenuto in molti casi

da parte di critici, storici, galleristi e amanti dell’'arte che lo seguono ormai da anni. E’
un’auraticita fatta di garbo, levita e gentilezza dei modi, di sguardi limpidi e toni pacati, cosi
insoliti oggigiorno e cosi tipici di gentiluomini e di cavalieri d'alti tempi. E’ una attitudine
all’armonia che Andrea ha forse maturato sviluppando un approccio prevalentemente
visuale al mondo, sin da bambino, quando difficolta nella lettura e nell'elaborazione dei

testi venivano da lui genialmente compensate con il disegno, la pittura, l'utilizzo di diversi
materiali, fin da piccolissimo. Anche e soprattutto a casa, dove gli strumenti e i colori

erano distribuiti ovunque e in maniera circolare, come in una camera delle meraviglie, a
disposizione del padre, pittore e poi designer e grafico, e poi della madre, artista anch'essa.
Cosi gli occhi grandi e limpidi di Andrea hanno iniziato a catturare immagini, in maniera
vorace e attentissima, e a rielaborarle con i mezzi piu diversi, realizzando un “bisogno psico-
fisico” che lo ha accompagnato sempre e che si € poi tradotto nella vocazione di una vita.
Fondamentale resta ancora la formazione avvenuta sotto un vero Maestro, quel Beppe
Madaudo che introduce Andrea al dominio di alcune tecniche pittoriche, all'utilizzo

dell'oro, dei colori, dellornamento di ascendenza greco-bizantina, post-klimtiana, da buon
siciliano che lavora le proprie tele come se fossero oggetti preziosi. Leleganza e la purezza
dell'approccio visuale al mondo di Andrea sperimentano fasi e approcci in divenire, sempre
coltivando quel talento che rappresenta forse il fondamento di tutto il suo operare: I'occhio
del fotografo, quel taglio sul mondo che solo il talento vero pud rivelare, e che in questo
caso porta a prediligere un senso “classico” della composizione, fatto di rigore e di armonia.
Nelle opere piu recenti, che ci avvolgono in questa sua prima mostra personale, emerge
uno scarto rispetto alle tele dense ed eccessivamente elaborate degli esordi. A partire dalle
superfici e dal concetto di “deterioramento”, tanto caro ad Andrea che infatti le lavora, le
corrode e le strappa in modo che possano essere impresse come grandi lastre — gia di per
sé intrise di poesia! — seguendone i punti di luce, alla maniera delle rayografie.

E cosi, in questa mostra, da una parte riviviamo in noi stessi, per empatia (Einfuehlung)

il piacere gestuale che Andrea prova nel tracciare vortici; dallaltra, riviviamo l'eleganza

e 'armonia con cui le tele preziosamente lavorate si imprimono di presenze femminili,
provocanti e post-pop, di neo-icone della letteratura di Nicolai Lilin.



With the eyes
of Andrea Chisesi

by Martina Mazzotta

According to Fichte, “The kind of philosophy you choose depends on the sort of person
you are”. This rare as well as precious coincidence when applied to an artist may reveal an
extraordinary harmony between the person and his work.

The thought goes to Andrea Chisesi, a young artist and photographer educated in Milan
but with umbrian-sicilian origins, worthy of critical attention for his way of being today both
a man and an artist. It happens then that the aura belonging to the person invites you to
discover his works and to find in them some continuity, as it has happened in many cases
to critics, historians, gallery owners and art lovers who have been following him for many
years. It's an auriticity made of grace, lightness and kindness in manners, of clear glimpses
and serene tones, which is unusual nowadays and so typical of gentlemen and knights

of other times. It is an attitude towards harmony that Andrea acquired by developing an
approach of the world mainly visual, when as a child he would compensate his reading

and studying difficulties with drawing, painting, the use of various materials, since he was

a child. It is also mostly at home, where tools and colours were displayed everywhere in a
circular way, as in a room of marvels, at his father’s disposal, painter and then designer and
graphic artist, and then for his mother, an artist as well. That’s how the clear and wide eyes
of Andrea have been trained to catch images, in a voracious and extremely careful way, and
to re-elaborate them with the most diversified means, fulfilling an ever present “Psycho-
physical need” that has always accompanied him and that later he has translated into the
vocation of all his life.

Very important is the training under a true Master, Beppe Madaudo, who introduces Andrea
to the control of any painting techniques, to the use of gold, of colours, of the ornaments
inherited from the Greek Byzantine, the post-Klimt, as a real Sicilian he works his canvases
as precious stones. The elegance and purity of Andrea’s visual approach bring him to
experiment phases and approaches in progress, always cultivating this talent which is
probably the foundation of all his work: the eye of the photographer, the sharpness of which
only a real talent can reveal, and that in this case, tends to privilege a “classical” sense

of composition, made of rigor and harmony. In his most recent works, involved in his first
exhibition, a sort of discard arises, comparing to the excessively elaborated canvas of the
beginning. Starting from the surfaces and the concept of “deterioration”, on which Andrea
works, he corrodes and tears them in order to print them like huge sheets — drenched of
poetry — following their points of light, as in rayography.

So in this exhibition, from one hand we are led to re-experience, by empathy (Einfihlung)
the gestual pleasure that Andrea feels in drawing vortices; from one other hand, we
experience the elegance and harmony of feminine presences printed on canvasin a
precious way, provocative and post-pop, new icons from Nicolai Lilin literature.






Fuochi
d'artificio

Come nascono i fuochi d’artificio?

“I fuochi sono il mio ricordo pil caro da bambino, quando
mio padre mi portava dai nonni a Palermo per le feste.
Rimanevo affascinato dall'esplosione di colore e dai giochi
pirotecnici che a Milano non avevo mai visto”.

Il fuoco € la vita stessa, continua Andrea, I attimo, il ciclo
che perpetuamente si ripete.

La vita, come un artificio, ti stupisce e ti lascia meravigliato,
¢ l'istante della massima estensione dell'esplosione, &
dinamismo dei colori che riecheggiano sulla pelle.

Nel momento in cui vedi il suo massimo splendore il fuoco
si € gia spento é finito, cosi la vita.

Nelle opere di Andrea sotto ogni fuoco c’& 'uomo, la
coppia, la famiglia o il popolo, personaggi che assistono
all'artificio della loro vita insieme.

Nella realizzazione del fuoco egli prepara il fondo con i
colori della notte, inizia a dipingere la tela con la tecnica
dello sgocciolamento, gli schizzi sono bianchi perché la
luce € bianca, poi interviene con il colore e definisce le
parti. Altri sono i fuochi bianchi, rossi o neri, il soggetto

¢ il fulcro, la sua sapiente capacita di calibrare la caduta
del colore sulla tela e la densita della materia, sono la
palese capacita di Andrea di dominare la goccia, dall'alto
definisce il centro del fuoco, costruendo goccia su goccia
la sua impalpabile dimensione dal nucleo all’aurea.

particolare

Fuoco rosso

100 x 120 cm

Acrilico su tela — 2015

How the fireworks are made?

“The fires are my fondest memory as a child when my
father took me to my grandparents in Palermo for the
holidays. | remained fascinated by the explosion of colours
and the fireworks that | had never seen in Milan”.

Fire is life itself, continues Andrea, the moment, the cycle,
repeats itself perpetually.

Life, as an artifice, amazes you and leaves you amazed, it is
the instance of the maximum extension of the explosion, it
is the dynamism of the colours that reverberate on the skin.
The moment you see its peak, it's full splendour, the fire
has already turned off and is over, as life.

In Andrea’s work, with every fire there is the man, the
couple, the family or the people, people who assist the
artifice of their life together.

In the realisation of the fire he prepares the background
with the colours of the night, where he begins to paint the
canvas with the technique of dripping, the sketches white
because light is white, then come manipulations of colour
and then defines the other parts.

Other fires are white, red or black, the subject is the
focus, his masterly ability to calibrate the fall colour on the
canvas and the density of matter, are the blatant ability

of Andrea to dominate the drop, from defining the centre
of the fire, building up drop on drop and it’s intangible
dimensions from the nucleus to the aurora.



Fuoco bianco
100 x 120 cm
Acrilico su tela — 2015






Fuoco rosso
100 x 120 cm
Acrilico su tela — 2015






Fuoco forte
100 x 120 cm
Acrilico su tela — 2016






Fuoco notturno
100 x 100 cm
Acrilico su tela — 2016






Fuoco siciliano
100 x 120 cm
Acrilico su tela — 2016






Fuoco siracusano
100 x 120 cm
Acrilico su tela — 2016






Fuoco di paglia
100 x 120 cm
Acrilico su tela — 2016






Fuoco solo
100 x 120 cm
Acrilico su tela — 2016






Fuoco nuovo
150 x 150 cm
Acrilico su tela — 2016
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biografia

Andrea Chisesi nasce a Roma nel 1972, all'eta di due anni
Andrea e la sua famiglia si trasferisce a Milano.

Qui frequenta il Liceo Artistico e il Politecnico di Milano.
Nel 1998 apre il suo studio “Andrea Chisesi photografer”
in Porta Venezia a Milano, studio nel quale si occupa
principalmente di fotografia ma nel quale inizia a
sperimentare quella tecnica che lui stesso definira
“Fusione” tra pittura e fotografia.

Dal 1998 al 2008, la fotografia di ritratto sara per
l'artista I'attivita principale che lo portera a pubblicare su
prestigiose riviste come Vogue, Vanity Fair, Max, Rolling
Stone e aritrarre nel suo studio e sui set cinematografici
personaggi tra cui attori, scrittori, musicisti di fama
mondiale come Harvey Keitel, Robbie Wiliams, Ken Follet,
Steven Tyler e molti molti altri. Nonostante i suoi successi
in campo fotografico Andrea Chisesi non ha mai smesso
di dipingere, sperimenta le sue prime “Fusioni” tra pittura
e fotogra a e continua la sua ricerca iconografica nella
pittura pura.

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 progettualita la tela viene
preparata pittoricamente per accogliere la fotografia,
successivamente continua ad essere dipinta.

Il secondo al contrario, da libero sfogo a quella istintivita
ed al gesto che l'artista dal 2008 portera davanti al
pubblico con le sue live performance.

Proprio questa esigenza di essere rapido, incisivo nel
tratto, davanti ad un pubblico attento lo portano ad
adottare la tecnica del dripping, anche nella realizzazione
di soggetti figurativi.

Anche se apparentemente molto diversi i due percorsi di
“Fusione” e di pura pittura si intrecciano soprattutto nella
fase preparatoria delle opere.

biography

Andrea Chisesi was born in Rome in 1972 and at the age
of two years with his family moved to Milan, where he
attended the Art School and the Politecnico.

In 1998 he opened his own studio “Andrea Chisesi
photographer” at Porta Venezia in Milan, where he worked
mostly as photographer, but also started to experiment
the technique which he himself will deneas “Fusion”
between painting and photography.

From 1998 to 2008, portrait photography had been his
main activity and his photos have been published in the
most prestigious magazines like Vogue, Vanity Fair, Max,
Rolling Stone; during these years great characters, writers
and world-renowned musicians such as Harvey Keitel,
Robbie Williams, Ken Follett, Steven Tyler have been
photographed in his studio.

Despite his achievements in the field of photography
Andrea Chisesi has never stopped painting, experiencing
his first “Fusions” between painting and photos, always
cultivating his iconographic research of pure painting.

In 2008 he opened his painting atelier in via Piranesi in
Milan. Fusions and Vortices are the two paths, which he is
pursuing parallel; the first one requires a rigorous planning:
the canvas is pictorially prepared to accommodate the
photography that then will be painted.

The second, on the contrary, gives free rein to that
instinctiveness and the gestuality. From 2008 this last
path leads the artist to act live painting performance in
front of his public.

It's this need to be quick and sharp in his stroke especially
while performing in front of the people that brings him

to adopt the dripping technique and to use it even in the
realization of the figurative subjects.

Even if the two approaches of “Fusion” and pure painting
are very different in the final effect, they share a lot in the
preparatory phase.






mostre principali / main exhibitions

2016

4 levels Palazzo Velli, Roma

Matrem Galleria Montevergini, Siracusa
My Money Palazzo Trigona, Noto

2015

Fuochi d’artificio e anime di Sicilia

Ottagono di Santa Caterina, Cefalu

Di non solo pane Mediateca Santa Teresa Milano Expo

2014

Fusioni Galleria civica Pippo Giuffrida, Misterbianco, Catania
Fuochi e altre passioni Frigoriferi milanesi, Milano

Fuochi e vortici Palazzo della Provincia, Siracusa

Fuochi e fusioni Ottagono di Santa Caterina, Cefall
Biennale della creativita Verona

2013

Fusion Art Center, Wynwood, Art District, Miami, FL, US
Fuochi e fusioni Londra Palace, Riva Degli Schiavoni, Venezia
Approdo della Sfinge Bari, Lecce, Lugano, Zurigo

Sacro e contemporaneo Palazzo Duchi di S. Stefano, Taormina

2012

VIl Biennale di arte contemporanea Rocca Sforzesca Soncino
54° Bilennale di Venezia

Pelle di donna Triennale di Milano, Fondazione Mazzotta
Zucchi Collection piazza Duomo, Milano

Fuochi e vortici siciliani Galleria civica Montevergini, Siracusa
Arte Padova progetto icone Chisesi\Lilin, Padova

Fuochi e vortici Palazzo Giuri e Consulti, duomo Milano

2011

Open Care Spazio Kolima via Piranesi, Milano

Andrei Chisesi e Nicolai Lilin presentano il Progetto Icone
Biennale di Venezia Sala Nervi, Torino

Biennale di Venezia Palazzo degli Alessandri, Viterbo
Spazio Concept personale Disagio Tour, via Forcella - Milano
AA - Arte Accessibile Villa Erba, Como

2010

Spazio Concept, personale 1996 - 2009 via Forcella, Milano
Zucchi Collection Zucchi store, Duomo Milano, collettiva
AA - Arte Accessibile, Palazzo Sole 24o0re, Milano

L'été des portrait colettiva, Bourbon Lancy, France

2009

La Rosenberg di Milano espone i suoi lavori e lo inserisce
nei cataloghi d’asta
EsseBlu Spazio al bello, Collettiva Milano

2008

Mustaches via Villapizzone, Milano

2004
Spazio50 personale, presentazione di lbrain Kodra,
Idroscalo, Milano
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