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ABSTRACT  

 

Martina Rossi, Pino Pascali scenografo per Biblioteca di Studio Uno 

Biblioteca di Studio Uno, per la regia di Antonello Falqui, va in onda in otto puntate da febbraio ad aprile 1964. 

Un vero kolossal, sia per i costi di produzione sia per la varietà degli interpreti coinvolti, che cerca di divulgare 

in veste popolare e ironica alcuni capolavori letterari. Pino Pascali realizza l’intero impianto scenico per gli otto 

romanzi adattati alla tv. L’intervento si propone dunque di partire dall’analisi dell’apparato scenografico pensato 

dall’artista in rapporto ai numerosi disegni preparatori, per giungere poi a una più ampia contestualizzazione 

del lavoro per il programma Rai all’interno del percorso che, da lì a pochi mesi, avrebbe portato Pascali al suo 

debutto come artista di ricerca e all’abbandono della scenografia. 

 

Chiara Mari, Giulio Macchi, autore televisivo in dialogo con l’arte contemporanea 

Giulio Macchi (1918-2009) negli anni Sessanta e Settanta ha coinvolto alcuni protagonisti della ricerca artistica 

contemporanea, tra cui Mario Ceroli, Tano Festa e Gino Marotta, per ideare le scene e le sigle di alcune sue 

trasmissioni Rai. Avendo compreso le potenzialità televisive delle ricerche che in quegli anni stavano riflettendo 

sulla società di massa e si stavano aprendo alla dimensione ambientale e dello spettacolo, Macchi è stato 

promotore di un profondo dialogo tra artisti e televisione pubblica italiana, ancora oggi poco conosciuto. 

L’intervento ricostruirà storicamente queste collaborazioni, contestualizzandole nel panorama artistico coevo e 

proporrà spunti di rilettura della storia della televisione culturale italiana. 

 

Paola Lagonigro, Fabrizio Plessi per Immagina: videosculture in tv. 

Andato in onda su RaiUno tra il 1987 e il 1988, Immagina è un programma che ha l’ambizione di sviluppare un 

pensiero critico sulla comunicazione visiva contemporanea. La trasmissione, ideata da Brando Giordani e Paolo 

Giaccio, si serve della consulenza di Omar Calabrese per riflettere sulle immagini dell’“età neobarocca”, tra 

moda, arte, pubblicità, architettura, computer grafica e videoarte. La cornice visiva dell’universo descritto da 

Immagina è rappresentata dalle scenografie di Fabrizio Plessi: le videosculture sono il set da cui vengono 

lanciati i servizi e al contempo fungono da metafora della spettacolarità dell’estetica contemporanea che il 

programma televisivo intende raccontare. 

 

Marco Maria Gazzano, L'invenzione della tv in Italia nelle esperienze di Mario Sasso 

Un pittore, quanto di più lontano si possa immaginare dall'esperienza letteraria, cinegrafica, giornalistica e 

musicale che ha dato origine alla programmazione televisiva nell'Italia degli anni Sessanta. E, tuttavia, proprio 

Mario Sasso ha profondamente contribuito a innovare - e al limite costruire, cioè proporre in modalità inedite - 

i linguaggi della televisione nascente. E non solo i linguaggi, ma anche le esperienze di relazione del medium 

elettronico con altre arti e altre pratiche espressive, tecnologiche quanto sociali. Operazioni di destrutturazione 

della tv che hanno contribuito a costruire la televisione in Italia anche prima dell'affermazione ufficiale delle 

arti elettroniche e fino all’esperienza pionieristica di RaiSat (1990-1993). 

 

Anna Luigia De Simone, Ugo Nespolo. Tele (e) visioni 

Esponente della Pop Art italiana, patafisico, anticipatore dell’Arte Povera, Ugo Nespolo è interprete mai banale 

dello spirito futurista, e che fa della contaminazione tra generi la cifra della sua arte. Sperimentatore ironico e 

fantasioso, sempre teso a “portare l’arte nella vita” si è cimentato nei settori più disparati (dall’abbigliamento 

all’arredamento, dalle copertine di libri e dischi alla grafica pubblicitaria, dal cinema alla televisione). 

Scegliendo di entrare nel sistema dei media si è misurato con tecniche, materiali e linguaggi specifici. Degli 

anni Ottanta, sono le sue videosigle e gli spot per la Rai, mentre più di recente ha firmato le coloratissime 

grafiche per l’iconico cartone animato di Rai YoYo ispirate alle tele degli esordi. Esercizi di “avanguardia di 

massa”, con cui Nespolo conduce il gioco dell’arte in tv. 

 



 

 

Pietro Galifi, Altair4 Multimedia, trent'anni d’immagini elettroniche. Dalla tv analogica allo streaming in 

rete 

La storia del gruppo creativo Altair4, composto da Pietro Galifi, Stefano Moretti e Alessandro Furlan, segue il 

percorso di evoluzione e dissoluzione del media televisivo. Una strada costellata di difficoltà di carattere tecnico 

che oggi, a causa dell’accelerazione esponenziale del progresso tecnologico, rischiano di cadere nell’oblio. 

L’intervento vuole fornire, attraverso la testimonianza diretta di un protagonista, utili strumenti per chi, oggi, 

guardando la copiosa produzione del gruppo romano, volesse elaborarne una valutazione critica, distinguendo 

chiaramente le scelte stilistiche dalle limitazioni tecniche proprie del periodo. 

 

Guido Bartorelli, Incontri di Bruno Munari in tv 

Si presenteranno alcuni estratti da Incontri: Un’ora con Bruno Munari – Fantasia = Scienza esatta di Alfredo 

Di Laura, serie televisiva a cura di Gastone Favero (1969). Una puntata della trasmissione, che tentava modi 

innovativi di raccontare quel che stavano facendo i protagonisti della ricerca, è dedicata a Bruno Munari 

(Milano, 1907-1998). Questi coglie l’occasione per far suo il linguaggio della divulgazione televisiva 

portandolo all’altezza di un vero e proprio intervento d’artista: di un artista che stava maturando la convinzione 

che la grande opera che la società attendeva fosse il disvelamento dei “segreti del mestiere”, nella speranza in 

un futuro in cui all’arte di pochi artisti potesse subentrare un’arte di tutti. 

 

Anna Barenghi, «Noi non riprendiamo la realtà: la inventiamo»: Eugenio Carmi 

Alla fine degli anni '60, su suggerimento dell’amico Umberto Eco, Eugenio Carmi comincia a collaborare con 

il Servizio Programmi Sperimentali della RAI. Dopo alcune indagini incentrate sui problemi della percezione, 

il pittore propone una vera «trasgressione» nell’impiego del mezzo televisivo: usare le telecamere non per 

filmare la realtà, ma per creare un’opera video a colori completamente astratta. Dal confronto con i tecnici Rai, 

nasce l'idea di poter utilizzare in senso artistico il disturbo che si genera riprendendo con una telecamera un 

monitor collegato alla stessa telecamera. Hanno così origine le prime sperimentazioni italiane di quello che in 

videoarte chiamiamo “effetto feedback”, per arrivare fra il 1972 e il ‘74 alla realizzazione del documentario 

Arte elettronica, arte della luce e dell’opera C'era una volta un Re. 

 

Silvia Moretti, Gianni Toti o della nascita della Poetronica 

Attraverso la visione di alcuni estratti di video-opere e l’analisi di documenti, disegni, appunti, storyboard 

provenienti dall'archivio personale, conservato presso La Casa Totiana di Roma, l'intervento ha l’obiettivo di 

ricostruire e contestualizzare il passaggio di Gianni Toti dalla poesia visiva alla videopoesia. Toti (1924-2007), 

noto a livello internazionale come il Poetronico, avvicina i linguaggi elettronici alla fine degli anni Settanta 

grazie al Settore Ricerca e Sperimentazione Programmi della Rai. Per Toti la parola poetica è sempre stata 

immagine. Con il video essa finalmente diventa “verbimmagine” sonora e in movimento. 

 

Pasquale Fameli, Arte(video) in tv negli anni Novanta e l’esperienza di Blobcartoon  

Nel corso degli anni Novanta la ricerca video-artistica conosce un’inedita diffusione, e il rapporto tra arte e 

televisione raggiunge probabilmente il suo culmine. Artisti, critici e audaci autori televisivi vedono la possibilità 

di un fertile dialogo tra le loro aree di competenza. In particolare, gli sviluppi del linguaggio video in ambito 

artistico in quegli anni non sono esenti dal confronto critico con le logiche e le dinamiche della televisione. È 

significativa, in tal senso, l’attività di Marco Giusti che, attraverso i format di Fuori Orario o di Blobcartoon, 

ha favorito la conoscenza a livello non settoriale di artisti contemporanei come Paolo Canevari, Leonardo 

Carrano o Formento-Sossella, che realizzano opere ad hoc per il programma. In che modo questa particolare 

forma di committenza ha inciso sul lavoro dei tre artisti? Quanto il canale di diffusione ha condizionato le loro 

scelte operative? L’intervento riflette sul rapporto tra gli artisti del video e il mezzo televisivo a ridosso del 

nuovo millennio.
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con particolare riguardo all’orizzonte dei visual studies. Ha pubblicato saggi che sui processi di intermedialità, 

tra arte, architettura, fotografia, cinema e televisione - ad es. in A. Grasso, V. Trione, Arte in TV. Forme di 

divulgazione (2014) - e sull’opera di autori che, dal Novecento, si sono mossi tra registri differenti - ad es. in V. 

Trione (a cura di), Il cinema degli architetti (2014) e Salvador Dalí: per una teoria della televisione liquida, in 

«Fata Morgana» (2016), e i suoi contributi sono presenti nei cataloghi di mostre d’arte contemporanea tenutesi 
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