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Come italoamericana di prima generazione, mi trovo spesso ad 
abbracciare tutto ciò che è italiano: il cibo, il vino, la musica, l’arte e 
l’architettura, la storia, le persone.  Tutti questi elementi sono solo alcuni 
di quelli che contribuiscono alle belle esperienze di “essere” in Italia, 
e ai ricordi che sono così ben profondamente radicati nella mia psiche, 
e nel mio sviluppo culturale, spirituale ed emotivo. Come molti americani, 
e molti degli artisti di Los Angeles in questa manifestazione, sono una 
italofila. Ho iniziato molto giovane, all’età di sette anni, quando i miei 
genitori mi hanno portata in un’avventura di campeggio di tre mesi 
in tutta Europa e quando, nella “nostra amata Italia”, ho avuto modo 
di vedere il David di Michelangelo, il Soffitto della Sistina, la Nascita 
di Venere e La Primavera di Botticelli agli Uffizi e l’oculo del Pantheon 
in una giornata piovosa.  Abbiamo visitato la città natale pugliese di mio 
nonno e abbiamo avuto modo di incontrare membri della famiglia che 
si erano persi da tempo o precedentemente sconosciuti, e tutto 
alimentava il sentimento d’amore più intenso e coinvolgente che 
la memoria di una bambina possa contenere: una gioia per la vita e 
l’amore per la famiglia, l’amicizia, il cibo, l’arte e il luogo.  Da adolescente, 
giovane adulta e più tardi, nella mia mezza età - e una mezza dozzina 
di visite dopo - la mia “cotta d’infanzia” si è trasformata in una “storia 
d’amore” grazie alle mie continue esplorazioni in questa grande terra, 
portando nuovi membri della famiglia in questo luogo magico, 
pur mantenendo i rapporti con la famiglia e gli amici che hanno 
attraversato decenni della mia vita fino ad oggi.

Questa storia d’amore di una vita con l’Italia, è il motivo per cui 
l’opportunità di facilitare una mostra che riunisce artisti residenti 
a Los Angeles con artisti con sede in Italia è stata così importante 
per me ... è, in qualche modo, la mia “Lettera d’amore” a un luogo 
a cui tengo profondamente e ci terrò sempre. Inoltre, rappresenta 
una “finestra” sui mondi e le menti di altri che sono un po’ diversi 
da noi, eppure condividono così tanti punti in comune che sono 
espressi in questa splendida pubblicazione e in questa mostra 
co-curata in modo collaborativo.

Le varie opere di ogni artista si concentrano sorprendentemente 
(o meno) su molti temi sovrapposti. Molti degli artisti rappresentati qui 
si interrogano sul concetto di evoluzione e metamorfosi, mentre cercano 
anche conoscenza, storia e verità. Il “libro” è così spesso riconosciuto 
come un veicolo per la conoscenza, sia che si tratti di conoscenza 
perduta, vecchia, nuova, ancora da scoprire o di recente riscoperta. 

As a first-generation Italian-American, I often find myself embracing all 
things Italian: the food, the wine, the music, the art and architecture, the 
history, the people.  All these elements are just a few that contribute to 
the beautiful experiences of “being” in Italy, and the memories that are so 
well and deeply ingrained in my psyche, and in my cultural, spiritual and 
emotional development. Like many Americans, and many of the 
LA-based artists in this show, I am an Italophile. It started at a very young 
age when my parents took me on a three-month camping adventure 
throughout Europe where, when in “our beloved Italy”, I got to see 
Michelangelo’s David, the Sistine Ceiling, Botticelli’s Birth of Venus and 
La primavera at the Uffizi and experience the oculus of the Pantheon on 
a rainy day, all by the age of seven.  We visited my grandfather‘s Pugliese 
birthplace and got to meet family members that were either long-lost, 
or previously unknown to me, and it all felt like the most intense and 
submersive feeling of love that a child’s memory can hold: a zest for 
life, and love for family, friendship, food, art and place.  As an adolescent, 
young adult, and later on, in my middle age —and a half-dozen visits 
later— my “childhood crush” has turned into a “love affair” via my 
continued explorations into this grand land, bringing new family members 
to this magical place, while maintaining the relationships with those family 
and friends that have spanned decades of my lifetime to date. 

This life-long romance with Italy, for me, is why the opportunity to 
facilitate an exhibition that brings together Los Angeles-based artists 
with Italian-based artists was so important to me....it is, in some small 
way, my “love letter” to a place I care deeply for —and will always. 
Moreover, it represents a “window” into the worlds and minds of 
others who are a little different from ourselves, and yet share so many 
commonalities which are voiced in this gorgeous publication, and in this 
collaboratively co-curated exhibition.

Each artists’ varied works surprisingly (or not) focus on many 
overlapping themes. Many of the artists represented here address 
the concept of evolution, and metamorphosis, while also probing for 
knowledge, history and truth.  The “book” is so often recognized as 
a vessel for knowledge, whether it is lost knowledge, old, new, yet 
undiscovered, or newly re-discovered.  The “artist book”, in all its 
sundry forms, are also often affected by other forms of existing art and 
literature: these are oftentimes places and repositories for storytelling, 
invention and re-imagination. Literary inspiration often reflects the 
shared freedom of expression and truth-telling that comes from our two 

Michele Cairella Fillmore Michele Cairella Fillmore
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Il “libro d’artista”, in tutte le sue varie forme, è spesso influenzato anche 
da altre forme di arte e letteratura esistenti: queste sono spesso luoghi 
e depositi di narrazione, invenzione e nuova immaginazione. L’ispirazione 
letteraria riflette spesso la comune libertà di espressione e di dire 
la verità che proviene dalle nostre due “società civilizzate”.  Le domande 
che vertono su la verità e il dire la verità, la conoscenza e la (errata) 
informazione sono state irrevocabilmente testate negli Stati Uniti negli 
ultimi anni.  Forse questo desiderio di conservare e abbracciare 
la verità, la storia e la conoscenza attraverso la creazione di queste opere 
riflette lo zelo dell’artista nell’esprimerle.  Attraverso l’atto di salvare 
e raccogliere materiali scritti, lettere, ricordi, ritagli, cartoline di viaggio, 
ricordi e altri oggetti raccolti, l’artista mostra gli “antefatti” della verità. 
L’esplorazione di parole, frasi e idee è un catalizzatore per le fondamenta, 
in evoluzione ma sedimentate, su cui costruire continuamente 
la verità; non può quindi essere imbrogliata dalla minaccia di bugie 
e tropi. Discipline intrecciate, tra cui cultura popolare, moda, fotografia 
commerciale, grafica, pubblicità, artefatti antropologici, offerte religiose, 
storia, storia dell’arte e architettura, informano le varie opere di questi 
diversi artisti. Il passaggio di questi libri dalla pagina bidimensionale alla 
tridimensionalità, veicola il passaggio da flatwork a scultura e, a sua volta, 
a scultura come struttura. Così, naturalmente, le forme architettoniche 
e tettoniche emanano da queste forme d’arte.  Alcune opere catturano 
questa azione facendo riferimento a strutture sociologicamente 
e storicamente rilevanti, o utilizzando il paesaggio iconico o le interazioni 
con la natura con o in assenza di architettura o impronta umana. 
In tal modo, questi artisti esprimono sia l’assimilazione che un’evoluzione 
trasformativa, con connessioni tra l’antico e il modernismo, o l’astratto.

Il modo di fare dei libri tradizionale dell’inchiostro su carta rilegata 
potrebbe essere alla base della creazione di un libro, oppure distillato, 
o completamente trasformato.  Anche la stampa tipografica e la stampa 
offset potrebbero essere alla base delle creazioni di molti libri d’artista. 
Anche il disegno e la pittura a mano su carta fatta a mano, o la rilegatura 
e il cucito a mano sono spesso utilizzati come processi tradizionali 
di bookmaking.  Ma non finisce qui.  Questi artisti, mentre spingono 
i confini delle tecniche di book-making e del processo di creazione 
del libro d’artista, spingono anche i confini dove non ci sono confini. 
La varietà di media dei libri di questi artisti si estende dal tradizionale 
ai libri a leporello e pergamene che prendono vita come sculture che 
trasformano lo spazio; stampe con rilegatura a libro e stampe esposte 
in scatole fatte a mano o conchiglie riflettono deliziosamente una 

“civilized societies”.  The questions surrounding truth, and truth-telling, 
knowledge and (mis)information have been irrevocably tested in the 
US over these last few years. Perhaps this desire to retain and embrace 
truth, history and knowledge through the creation of these works reflect 
the artist’s zealousness in expressing it.  Through the act of saving and 
collecting written materials, letters, mementos, clippings, travel postcards, 
keepsakes, and other collected objects the artist displays the “artifacts” 
of truth.  The exploration of words, phrases and ideas is a catalyst for 
the evolving but sedimentary foundation for truth to continuously 
be built upon. It cannot therefore be unraveled by the threat of lies 
and tropes. Interwoven disciplines, including popular culture, fashion, 
commercial photography, graphic design, advertising, anthropological 
artifacts, religious offerings, history, art history and architecture each 
inform the various works of these diverse artists.  The transition from 
the two-dimensional page, into the three-dimensionality that these 
books become, conveys its passage from flatwork into sculpture, and in 
turn,sculpture as structure. So naturally, architectural and -tectonic forms 
emanate from these artforms. Some works capture this action through 
referencing sociologically and historically relevant structures, or utilizing 
the iconic landscape or interactions with nature with, or in the absence 
of, architecture or the human footprint. In doing so, these artist’s express 
both assimilation and a transformative evolution, with connections 
between the ancient and modernism, or the abstract.

The traditional bookmaking of ink on bound paper might be at the 
basis of a book creation, or distilled, or completely transformed. 
Letterpress and offset printing might also be at the root of many 
artists’ book creations. Hand-drawing and painting on handmade 
papers, or hand-binding and sewing are also often utilized as traditional 
bookmaking processes. But it does not end here.  These artists, while 
pushing the boundaries of bookmaking techniques and the artist book 
creation process, also push boundaries where there are no boundaries. 
A diversity of media from these artists’ books extends from the 
traditional into accordion- and scroll-based books that come alive as 
space-transformative sculpture; printmaking book-bound prints, and 
prints displayed in handmade boxes or clamshells delightfully reflect a 
compulsion toward detail; the innovative assembly of books-within-a-
book, and vessels nesting inside vessels with the use of mixed media, 
collage, found object, fiber and textile art, embroidery and layered 
weaving, are used in both constructed and deconstructed ways. 
The use of technology and incorporation of photography into books 
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compulsione verso i dettagli; l’innovativo assemblaggio di libri all’interno 
di un libro e vasi nidificanti all’interno di vasi con l’uso di tecniche miste, 
collage, oggetti trovati, fibre e arte tessile, ricamo e tessitura a strati, 
sono utilizzati sia in modo costruito che destrutturato. 
L’uso della tecnologia e l’incorporazione della fotografia nei libri (digitali 
e non), la creazione di libri fotografici e l’uso di fotocopie, collage digitale, 
collaborazione, stop-motion animato a mano, video e produzione video 
collaborativa dimostrano la vasta portata verso cui ognuno di questi 
artisti si dirige, al fine di onorare il proprio obiettivo attraverso 
il linguaggio dell’espressione visiva e il canale che è la creazione 
del libro d’artista.

Mille grazie a John per la sua grande amicizia e per aver condiviso 
con me la visione di questa mostra diversi anni fa. Insieme a lui, le co-
curatrici Stefania e Raffaella, e tutti gli artisti che rappresentano sia LA 
che l’Italia: vi ringrazio tutti per aver condiviso questa visione e il vostro 
lavoro con la nostra comunità del campus - in un campus dove i membri 
della facoltà di artisti non solo fanno libri d’artista loro stessi, ma anche 
responsabilizzano i nostri studenti insegnando le abilità del book-maker, 
nelle sue varie forme, durante il loro mandato pedagogico. Grazie a tutti 
per la vostra tenacia e perseveranza nel continuare a dare a questa forma 
d’arte l’aria di cui ha bisogno e che merita, specialmente durante una 
pandemia globale e un periodo controverso e socio-politico negli Stati 
Uniti che è stato, ed è tuttora, spesso soffocato da una mancanza di essa. 
Possano i libri vivere in tutte le forme, in tutti i luoghi, in modo che il 
nostro futuro possa essere migliore per questo!

(digital and non-), the creation of photobooks, and use of photocopy 
art, digital collage, collaboration, hand-animated stop-motion, video 
and collaborative video production demonstrate the vast extent that 
each of these artists will go, in order to honor their goal through the 
language of visual expression and the conduit that is artist book creation.

Many thanks to John for his great friendship and for sharing the vision of 
this exhibition with me several years ago.  Along with him, co-curators 
Stefania and Raffaela, and all the artists that represent both LA and Italy: 
I thank you all for sharing this vision and your work with our campus 
community --on a campus where artist-faculty members not only make 
artist books themselves, but also empower our students by teaching 
the skills of bookmaking, in its various forms, during their pedagogical 
tenure.  Thanks to all for your tenacity and perseverance in continuing to 
give this artform the air it needs and deserves, especially during a global 
pandemic, and a controversial, socio-political time in the US that was, and 
still is, often smothered by a lack of it. May books live on in all forms, in 
all places, so that our futures can be better for it!
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I have a long-standing personal interest in artists’ books that is related to 
my education and to my overall trajectory in the arts but even without 
that one of the things that has always fascinated me about artists’ books 
is the myriad of ways in which those two terms can come to mean so 
many different things. It is a general rubric under which such an extensive 
quantity of processes, materials, manifest intentions and byproducts 
are allowed to coexist and are even encouraged as mutually engaging 
methodologies. It is a very big umbrella. So the first aspect that I want to 
underline is the artists in this exhibition share a desire to make artists’ 
books but thereafter everything else diverges.
Another aspect of my perspective comes from being both Italian and 
American so I see art on a very specific horizon. From that point of 
view the ideas of artists’ books have multiple strands that runs through 
them, differently informed by national identities, by local traditions 
and training and once again that heterogeneity is something that I find 
extraordinarily powerful. The idea that there is a single art world, a single 
art market, some universal cultural bank that everyone draws from is not 
very believable if you come from a life experience such as the one that 
had me regularly oscillating between New York, Rome, Los Angeles and 
Umbria. So the celebration of this differentiation is particularly palpable 
when it is brought down to the level of something like a book that is 
meant to be observed up close and personally.
The final reason that I’m particularly drawn to artists books is by dint of 
the way in which they are a kind of halfway house between the artist’s 
studio and the artist’s showcase be it gallery or a not-for-profit space. 
It is almost as though we are allowed a view, given the sequentiality 
of books, into the poetic evolution of each artist’s thinking and work 
process. It is a kind of intimate document that doesn’t have the difference 
marked off by painting or sculpture for film. And because books are 
not only in the art world, it allows all viewers an avenue to enter into 
contact these objects without the daunting sense of self consciousness 
that an art object almost always imposes.
I have worked with Stefania and Raffaella (both of whom I met through 
my dear friend Lydia Predominato next to whom I worked on artists’ 
books for years) to present a small selection of approaches from Italy 
and LA, with the gaze of the LA-based artists turned towards Italy. LA 
Biblioteca: the Italian and Italianate from artist’s libraries in Los Angeles. 

John David O’Brien

LA Biblioteca
An abbreviated introduction

LA Biblioteca
Un’introduzione abbreviata

Ho un interesse personale di vecchia data nei libri degli artisti che è 
legato alla mia educazione e alla mia traiettoria generale nelle arti ma 
anche senza quella una delle cose che mi ha sempre affascinato dei 
libri degli artisti è la miriade di modi in cui questi due termini possono 
significare tante cose diverse. È una rubrica generale in base alla quale 
una tale quantità notevole di processi, materiali, intenzioni manifeste e 
artefatti può coesistere e persino essere incoraggiata come metodologie 
reciprocamente coinvolgenti. È un ombrello molto grande. Quindi il 
primo aspetto che voglio sottolineare è che gli artisti di questa mostra 
condividono il desiderio di creare libri di artisti, ma al là di ciò tutto sul 
resto divergono.
Un altro aspetto della mia prospettiva viene dall’essere sia italiano 
che americano, quindi vedo l’arte su un orizzonte molto specifico. Da 
quel punto di vista le idee dei libri d’artista hanno tanti fili diversi che 
li attraversano, diversamente informati dalle identità nazionali, dalle 
tradizioni e dalla formazione locali e ancora una volta anche la loro 
eterogeneità è qualcosa che trovo straordinariamente potente. L’idea 
che esista un unico mondo dell’arte, un unico mercato dell’arte, una 
banca culturale universale da cui tutti attingono non è molto credibile 
se vieni da un’esperienza di vita come quella che mi ha fatto oscillare 
regolarmente tra New York, Roma, Los Angeles e l’Umbria. Quindi la 
celebrazione di questa differenziazione è particolarmente palpabile 
quando viene portata al livello di qualcosa come un libro che dovrebbe 
essere osservato da vicino e personalmente.
L’ultimo motivo per cui sono particolarmente attratto dai libri di artisti è 
dato dal modo in cui sono una specie di casa a metà strada tra lo studio 
dell’artista e una vetrina d’arte, che si tratti di una galleria o di uno spazio 
senza scopo di lucro. È quasi come se ci fosse permesso di vedere, data 
la sequenzialità dei libri, l’evoluzione poetica del pensiero e del processo 
di lavoro di ogni artista. È una specie di documento intimo che non ha 
la differenza segnata dalla pittura o dalla scultura oppure il cinema. Sono 
molto più aperti ai processi da cui nascono e poiché i libri non sono solo 
le cose dal mondo dell’arte, consentono a tutti gli spettatori una strada 
per entrare in contatto con questi oggetti senza il senso scoraggiante di 
autocoscienza che un oggetto d’arte quasi sempre impone.
Ho lavorato con Stefania e Raffaella (entrambe conosciute attraverso la 
mia cara amica Lydia Predominato accanto alla quale ho lavorato per anni 
sull’arte) per presentare una piccola selezione di approcci dall’Italia e da 
Los Angeles, e con lo sguardo degli artisti di Los Angeles girato verso 
l’Italia. LA Biblioteca: l’italiano e ciò che deriva dall’italiano. 

John David O’Brien
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Stefania Severi
Artistic Director 
Social Coop. Apriti Sesame Rome

LA Biblioteca LA Biblioteca

Stefania Severi
Direttore Artistico 
Coop. Sociale Apriti Sesamo Roma

As an art historian, art critic and exhibition curator, I have been 
passionate about artists’ books for years. A passion that was born with 
my postgraduate thesis in the history of medieval and modern art 
which focused on illuminated manuscripts from the National Library of 
Rome. My progressive approach to contemporary art had me discover 
other books, from those made by the Futurists of the 20s / 30s of the 
twentieth century to the current ones. Today the term Artist’s Book 
indicates a specific production of books made by hand or in very limited 
copies often when the techniques of etching are used. One of the first 
exhibitions I curated and entirely dedicated to artist’s books dates 
back to 2013 and had an exceptional vessel: the monumental hall of the 
Casanatense Library in Rome, with original furnishings from the early 
1700s. The dialogue between contemporary books and historical place 
was fantastic and not only for the overall vision but above all for the 
intrinsic concept of sedimentation that every library implies. In short, 
there are many books in a library, from various eras, with different 
binding dimensions and contents, with or without images. The library is 
a world. And the Artist’s Book is itself a world. After the experience of 
the exhibition of RM-LA Artist Books in 2018, with friends John, Lydia 
and Raffaella, the idea of returning to see the American and Italian world 
together seemed to me a logical continuation, with a reflection further: 
the role of Italy in the dissemination of books and libraries. There is no 
doubt that books and libraries on the soil of Italy have existed for very 
remote times. Just think, for example, of the famous Library built in 
Rome by the Emperor Trajan in whose courtyard, which divided the area 
of Greek books from Latin ones (because all cultured Romans had to 
know Greek!) The famous spiraled triumphal column was erected which 
still today can be admired (109-113 AD circa). And it was followed by the 
libraries of medieval monasteries, the elegant libraries of the lords of the 
Renaissance, up to the most recent structures. How much knowledge in 
these books! One of the American artists, Susan Sironi, dwells precisely 
on the concept that knowledge is so vast that inevitably only fragments 
survive in us. So our sixteen artists have created books thinking “also” 
of Italy and I especially thank the American artists for the attention paid 
to my culture. And I thank all the artists because, once again, with their 
“eccentric” gaze they have been able to arouse a keen interest in me 
and have stimulated the brief reflections that you will find at the bottom 
of each photo in the catalog. This “our” library is fascinating, complex, 
varied, articulated, rich… it is itself a wonderful world.

Come storico dell’arte, critico d’arte e curatore di mostre, da anni 
mi sono appassionata ai libri d’artista. Una passione che è nata con la 
mia tesi di perfezionamento in storia dell’arte medioevale e moderna 
che verteva su manoscritti miniati della Biblioteca Nazionale di Roma. 
L’avvicinarmi progressivamente all’arte contemporanea mi ha fatto 
scoprire altri libri, da quelli realizzati dai Futuristi degli anni 20/30 del 
Novecento fino a quelli attuali. Oggi il termine Libro d’Artista indica 
una specifica produzione di libri fatti a mano o in copie limitatissime 
quando viene utilizzato il mezzo calcografico. Una delle prime mostre 
da me curate e interamente dedicate ai libri d’artista risale al 2013 ed 
ebbe un contenitore d’eccezione: il salone monumentale della Biblioteca 
Casanatense di Roma, con gli arredi originali dei primi del 1700. Il 
dialogo tra libri contemporanei e luogo storico fu fantastico e non solo 
per la visione d’insieme ma soprattutto per il concetto intrinseco di 
sedimentazione che ogni biblioteca sottende. Insomma, in una biblioteca 
i libri sono tanti, di varie epoche, di dimensione rilegatura e contenuti 
diversi, con la presenza o meno di immagini. La biblioteca è un mondo. 
E il Libro d’Artista è esso stesso un mondo. Dopo l’esperienza della 
mostra di Libri d’artista RM-LA del 2018, con gli amici John, Lydia e 
Raffaella, l’idea di tornare a rivedere uniti il mondo americano e quello 
italiano mi è sembrata una logica continuazione, con una riflessione 
ulteriore: il ruolo dell’Italia nella diffusione del libro e delle biblioteche.  
È indubbio che i libri e le biblioteche nel suolo d’Italia ci sono da tempi 
remotissimi. Basti pensare ad esempio alla celebre Biblioteca fatta 
costruire a Roma dall’imperatore Traiano nel cui cortile, che divideva la 
zona dei libri greci da quelli latini (perché tutti i romani colti dovevano 
conoscere il greco!) si innalzava la celebre colonna coclide che ancor 
oggi si può ammirare (109-113 d.C. circa). E sono seguite le biblioteche 
dei monasteri medioevali, le eleganti biblioteche dei signori del 
Rinascimento, fino alle strutture più recenti. Quanti saperi in questi libri! 
Uno degli artisti americani, Susan Sironi, si sofferma proprio sul concetto 
che la conoscenza è così vasta che inevitabilmente solo dei lacerti 
sopravvivono in noi. Così i nostri sedici artisti hanno realizzato libri 
pensando “anche” all’Italia e ringrazio soprattutto gli artisti americani per 
l’attenzione riservata alla mia cultura. E ringrazio gli artisti tutti perché, 
ancora una volta, con il loro sguardo “eccentrico” hanno saputo suscitare 
in me un vivo interesse e mi hanno stimolato le brevi riflessioni che 
troverete in calce ad ogni foto in catalogo. Questa “nostra” biblioteca 
è affascinante, complessa, varia, articolata, ricca… è essa stessa un 
meraviglioso mondo.
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Lydia, Stefania, John… they know me. I like to work in the background. 
As director of the Sinopia Gallery in Rome, I prefer that it is either the 
artists and their works or the critics who speak. My task is to place 
the works of art in relationship with the public in such a way that a 
dialogue is immediately established which, in addition to appealing to 
aesthetic parameters, becomes deeper and deeper until it touches the 
cords of the emotions. My Gallery is special, I was the first in Rome to 
link ancient and contemporary, it is a place suited to contextualizing 
works of ancient and modern art where tradition inspires innovation. 
Every corner of the Gallery is the corner of a home and the visitor 
can freely experience the space, listen to the emotions suggested by 
the works and feel at home. Among the works of art I have also always 
included the Artist’s Books and when, in 2018, Lydia and John proposed 
to me an exhibition of Artist’s Books that would connect artists active 
in Rome with artists from Los Angeles I wanted next to me Stefania, a 
“historical” curator of exhibitions of this fascinating branch of art. The 
exhibition “RM-LA Contesti-Context. Works and Dialogues-Works and 
Dialogues “was a success that celebrated the 30th anniversary of the 
Gallery founded in 1988. So, when this time Stefania and John asked me 
to collaborate on the exhibition they intended to put up in Los Angeles, 
I placed myself gladly at their sides, above all proud to collaborate with 
a highly prestigious place such as the Don B. Huntley Gallery located 
at CalPoly Pomona’s University Library, next to the University’s Special 
Collections. I thank all the organizers and in particular Michele Cairella 
Fillmore, the Director of the Huntley Gallery, for welcoming the project 
and above all for promoting the dialogue between students and Italian 
culture through artist books. Even Italian artists come out enriched by 
this experience because they have the opportunity to verify the gaze 
of others on our world. Never as in this historical moment has this 
exhibition emphasized the miracle of awakening and the importance of 
the exchange of cultures. Each artist’s book is an inner journey, a secret 
archive and an astonishing discovery, just like entering a library.

Lydia, Stefania, John…mi conoscono. Mi piace lavorare defilata. Come 
direttrice della Galleria Sinopia di Roma preferisco che a parlare siano 
o gli artisti e le loro opere o i critici. Il mio compito è il porre le opere 
d’arte in relazione col pubblico in modo tale che si instauri subito un 
dialogo che, oltre a fare appello a parametri estetici, diventi sempre 
più profondo fino a toccare le corde dell’affettività. La mia Galleria è 
particolare, sono stata la prima a Roma a mettere in relazione antico 
e contemporaneo, è un luogo vocato alla contestualizzazione tra 
opere d’arte antica e moderna dove la tradizione ispira l’innovazione. 
Ogni angolo della Galleria è l’angolo di un’abitazione e il visitatore 
può vivere liberamente lo spazio, ascoltare le emozioni suggerite dalle 
opere e sentirsi a casa. Tra le opere d’arte ho sempre anche inserito 
i Libri d’Artista e quando, nel 2018, Lydia e John mi hanno proposto 
una mostra di Libri d’Artista che mettesse in relazione artisti attivi a 
Roma con artisti di Los Angeles ho voluto accanto a me Stefania, una 
“storica” curatrice di mostre di questa affascinate branca dell’arte. 
La mostra “RM-LA Contesti-Context. Opere e dialoghi-Works and 
Dialogues” è stata un successo che ha celebrato i trent’anni della 
Galleria fondata nel 1988. Così, quando questa volta Stefania e John mi 
hanno chiesto collaborazione per la mostra che intendevano realizzare 
a Los Angeles, mi sono posta volentieri al loro fianco, soprattutto 
orgogliosa di collaborare con un luogo di alto prestigio come la Don 
B. Huntley Gallery situata presso la Biblioteca universitaria di CalPoly 
Pomona, accanto alle collezioni speciali dell’università. Ringrazio tutti 
gli organizzatori e in particolare Michele Cairella Fillmore, la Direttrice 
della Huntley Gallery, per aver accolto il progetto e soprattutto per 
aver promosso così, tramite i libri d’artista, il dialogo tra gli studenti e 
la cultura italiana. Anche gli artisti italiani escono arricchiti da questa 
esperienza perché hanno l’occasione di verificare lo sguardo degli altri 
sul nostro mondo. Mai come in questo momento  storico questa mostra 
sottolinea il prodigio del risveglio e l’importanza dello scambio delle 
culture. Ogni libro d’artista è un viaggio interiore, un archivio segreto e 
una scoperta strabiliante come entrare in una Biblioteca.

Raffaella Lupi
Director Sinopia Gallery Rome

The exhibition “LA Biblioteca”  
and the Sinopia Gallery

La mostra “LA Biblioteca” 
e la Galleria Sinopia

Raffaella Lupi
Direttore Galleria Sinopia Roma



18 19
WORKS - OPERE 



20 21

Francesca Cataldi Eleonora Cumer

Metamorphosis, 2010
Ink-jet printed paper bound in cloth
One-off
Closed 12x12x6”, open 30x60”

Metamorfosi, 2010 
Carta stampata ink-jet, rilegatura in tela
Esemplare unico
Chiuso 30x30x15 cm,  aperto 210x210 cm

Metamorphosis is a set of sheets of 
paper, approximately 30x30 cm, bound 
together with strips of canvas, which 
close like a book but can thus be opened 
and become a large panel and allow a 
synchronic vision. The work, created for 
the Faculty of Medicine, Oncology Section, 
of the University of Rome La Sapienza, 
presents the “metamorphosis” of a cancer 
cell. The lyricism of the images contrasts 
openly with the theme, inviting us to 
reflect positively on the growing possibility 
of healing from this type of disease. The 
video, in collaboration with the filmaker 
Riccardo Pieroni, allows the diachronic 
vision of the images.

Metamorfosi è un insieme di carte, di cm 
30x30 circa, rilegate tra loro con strisce di 
tela, che si chiudono a libro ma si possono 
aprire e divenire così un ampio pannello e 
consentire una visione sincronica. Il lavoro, 
realizzato per la Facoltà di Medicina, 
Sezione Oncologia, dell’Università di Roma 
La Sapienza, presenta le “metamorfosi” 
di una cella tumorale. La liricità delle 
immagini contrasta dichiaratamente 
con la tematica, invitando a riflettere 
positivamente sulla crescente possibilità 
di guarigione da questo tipo di malattie. 
Il video, in collaborazione col filmaker 
Riccardo Pieroni, consente la visione 
diacronica delle immagini.

Landscapes is an accordion 
(or leporello) book made only with 
colored cardboard cut outs. The effect is 
entrusted to the open vision that achieves 
a sculptural effect. But these are “travel” 
sculptures, as the artist defines them, 
which can be arranged anywhere easily 
and which, as happens in travel, allow 
multiple versions. The lyrical landscape of 
the composition depicts all the landscapes 
of our life.

Paesaggi è un libro a leporello 
(o accordeon) realizzato solo con 
cartoncino colorato ritagliato. L’effetto è 
affidato alla visione aperta che raggiunge 
un esito scultoreo. Ma si tratta di sculture 
“da viaggio”, come le definisce l’artista, 
che possono essere disposte ovunque 
con estrema facilità e che, come avviene 
nei viaggi, consentono visioni multiple. 
Il paesaggio lirico della composizione 
raffigura tutti i paesaggi della nostra vita.

Landscapes, 2018
Accordion book made with Canson colored 
cardboard 220g
One-off
Closed  8x6”, open 8x12” 

Paesaggi, 2018 
Libro a fisarmonica, cartoncino colorato 
Canson da 220g
Esemplare unico
Chiuso 20x15 cm, aperto 20x39 cm
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AAllison llison LLaytin aytin DDaltonalton VVittorio ittorio FFavaavaLibrography is a book / library that 
perfectly expresses the component 
of variety, typical of the multiplicity of 
texts that a library contains, even in the 
reiteration of a book object. Each book 
in the book / library refers to a different 
theme just like the subdivision “by topics” 
of a library. Everything is framed by Italian 
marbled paper, exemplary of the creation 
of the precious handmade book. The 
artist used all the paper material in her 
possession and sedimented over time, 
which perfectly expemplifies the concept 
of sedimentation over time typical of 
knowledge.

LibrographyLibrography è un libro/biblioteca che  è un libro/biblioteca che 
perfettamente esprime la componente perfettamente esprime la componente 
della varietà, tipica della molteplicità dei della varietà, tipica della molteplicità dei 
testi che una biblioteca racchiude, pur testi che una biblioteca racchiude, pur 
nella reiterazione dell’oggetto-libro. Ogni nella reiterazione dell’oggetto-libro. Ogni 
libro nel libro/biblioteca rimanda ad un libro nel libro/biblioteca rimanda ad un 
tema diverso proprio come la suddivisione tema diverso proprio come la suddivisione 
“per argomenti” di una biblioteca. A “per argomenti” di una biblioteca. A 
tutto fa da cornice la carta marmorizzata tutto fa da cornice la carta marmorizzata 
italiana, esemplare per la realizzazione italiana, esemplare per la realizzazione 
del libro prezioso fatto a mano. L’artista del libro prezioso fatto a mano. L’artista 
ha utilizzato tutto materiale cartaceo in ha utilizzato tutto materiale cartaceo in 
suo possesso e stratificatosi negli anni, suo possesso e stratificatosi negli anni, 
che perfettamente esplicita il concetto che perfettamente esplicita il concetto 
di sedimentazione nel tempo tipica della di sedimentazione nel tempo tipica della 
conoscenza.conoscenza.

Libro delle scritture d’amore è 
un’opera polimaterica, come tutte 
quelle dell’artista, che trae spunto 
proprio da vecchie lettere d’amore 
che si trasformano in pagine di libro e 
che, indipendentemente dai contenuti, 
conservano nella grafia e nella carta l’eco 
di antichi amori. L’assemblaggio, anch’esso 
polimaterico, della copertina rimanda alla 
sedimentazione che tutti gli amori lasciano 
nella vita di ciascuno di noi.

Librography, 2020
Paper, mixed media
One-off
9.25x10.5x8.25” (open, standing) 

Librografia, 2020
Carta, tecnica mista
Esemplare unico
23,5x26,5x21 cm (aperto, in piedi)

Book of Love Writings, 2018 
Mixed media
One-off
8x6.5x1.5”

Libro delle scritture d’amore, 2018 
Tecnica mista
Esemplare unico
20x17x4 cm

Book of Love Writings is a mixed 
media work, like all those of the artist, 
which draws inspiration precisely from 
old love letters that turn into book pages 
and which, regardless of the contents, 
retain the echo of ancient loves in 
handwriting and paper. The assemblage, 
also mixed media, of the cover refers to 
the sedimentation that all loves leave in 
the life of each of us.
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MMary ary AAddison ddison HHackettackett KKoefia oefia AAccademia d’ccademia d’AAlta lta 
MModa e del oda e del CCostumeostume

It all ends with biscuits and wine is an 
Italian  expression that in its most positive 
meaning indicates the end of moments 
in tension when all have demonstrated 
good will and things get resolved with 
a final lifting of glasses of sweet wine, 
accompanied by biscuits. This work has 
the structure of a vintage photo album. 
The cover is a digital collage of the food 
wrapping that the artist utilized during 
the course of their isolation due to Covid 
19. Good Italian food it seems is the best 
resource to work through the crisis.

Tutto finisce a tarallucci e vino è una 
espressione italiana che, nell’accezione 
positiva, indica che i momenti di tensione 
alla fine, con la buona volontà delle parti, 
possano risolversi in un brindisi finale, 
con biscotti e vino dolce. L’opera ha la 
struttura di un album fotografico vintage: 
la copertina è un collage digitale degli 
imballaggi per alimenti utilizzati dall’artista 
nel corso dell’isolamento per il Covid 19. 
Il buon mangiare italiano sembra essere il 
miglior viatico per uscire dalla crisi.

The Fashion Design Book of graduates 
of the Academy of High Fashion and the 
Koefia Costume in Rome is an integral 
part of the final exam of the three-year 
Fashion course. Each student completes 
it during the entire learning process by 
inserting drawings, reflections, various 
materials to illustrate their own creative 
path. This path varies, from pupil to pupil, 
based on their sensitivity and interests so 
that the final result is a real artist book.

Il Fashion Design Book degli allievi 
dell’Accademia d’Alta Moda e del 
Costume Koefia di Roma costituisce 
parte integrante dell’esame finale del 
corso triennale di Fashion. Ogni allievo 
lo compila nel corso dell’iter scolastico 
inserendovi disegni, riflessioni, materiali 
vari ad illustrare il proprio percorso 
ideativo. Tale percorso varia, da allievo ad 
allievo, in base alla sua sensibilità e ai suoi 
interessi così che il risultato finale è un 
vero e proprio libro d’artista.

It all ends with biscuits and wine, 2020
12 archival digital prints in a handmade album. 
Stab bound
6x11”

Tutto finisce a tarallucci e vino, 2020
12 stampe digitali d’archivio in un album fatto a 
mano con la copertina cucita
15,25x28 cm

In the foreground  In primo piano
Roberta Elena Buema
Fashion Design Book, 2019
Mixed media   Tecnica mista 
One-off   Esemplare unico
12x9.5x1.75” 30x23x5 cm

In the background  In secondo piano
Cécile Roingeard-Islasse 
Fashion Design Book, 2019,
Mixed media  Tecnica mista
One-off   Esemplare unico
12x9.5x1.5” 31x24x4 cm 
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LLuigi uigi MMancioccoanciocco NNancy ancy MMonkonkMystic Flight is a book consisting of a 
box that contains images, explanatory 
cards and two small sculptures, a withe 
bee and a black bee. The artist thus 
created his ex-voto for Santa Rita da 
Cascia. It is said that at the birth of the 
Saint, a swarm of withe bees had flown 
around her head and, upon her death, a 
swarm of black bees had come. The artist, 
strongly attracted to anthropological 
studies, meditated a lot on the figure of 
the Saint and in particular on the link 
between this Saint and the artist Yves 
Klein.

Volo mistico è un libro costituito da 
una scatola che racchiude immagini, 
schede esplicative e due piccole sculture, 
un’ape bianca ed un’ape nera. L’artista ha 
così creato un suo ex voto per Santa Rita 
da Cascia. Si narra che alla nascita della 
Santa, attorno al suo capo era volato 
uno sciame di api bianche e, alla sua 
morte, era giunto uno sciame di api nere. 
L’artista, fortemente attratto dagli studi 
antropologici, ha molto meditato sulla 
figura della Santa ed in particolare sul 
legame tra la Santa e l’artista Yves Klein.

The idea of Italy Series was born from 
the convergence between a trip to Italy 
and some canvases found in the Art 
Department of Pasadena City College, 
which had simply been abandoned. It was 
2013 and, upon returning from a trip to 
Italy, the artist “saw” in those canvases 
the color of the architecture of Central 
and rural Italy. Thus, with the suggestion 
of not only the most recent trip but also 
of a youthful experience in Perugia, the 
artist started painting trees, according to a 
harmonious rhythm drawing on inspiration 
from the Renaissance.

L’idea di Serie italiana nasce dall’unione 
tra un viaggio in Italia e alcune tele trovate 
nel dipartimento artistico del Pasadena 
City College, appena abbandonato. Era il 
2013 e, al ritorno da un viaggio in Italia, 
l’artista ha “visto” in quelle tele il colore 
dell’architettura dell’Italia Centrale e 
dell’Italia rurale. Così, nella suggestione 
del ricordo non solo del viaggio recente 
ma anche di una giovanile esperienza a 
Perugia, l’artista ha iniziato a dipingere 
alberi, secondo un ritmo armonico di 
ispirazione rinascimentale. 

Mystic Flight, 2019
Cardboard box containing 3 images, 2 three-
dimensional elements and 3 explanatory cards. 
Edition of 3+1 Roman numerals, numbered and 
signed
Box closed  8x10x1.5” 

Volo mistico, 2019 
Scatola di cartone contenente 3 immagini, 2 
elementi tridimensionali e 3 schede esplicative. 
Multiplo 3+1 numeri romani, numerati e firmati 
Scatola chiusa 20,8x26,5x4 cm 

Perugia Tree, 2014
Acrylic, oil, on canvas board
12x9”

Albero di Perugia, 2014
Acrilico, olio, su cartone telato
30,5x22,75 cm
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JJohn ohn DDavid avid O’BO’Brienrien SStas tas OOrlovskirlovskiBookLedgeBiblioTecaA is a 360 degree 
reflection on the concept of library, the 
house of books. The reflection concerns 
the book object, the library space, the 
book container. Books and libraries are 
designed, photographed, assembled, studied, 
cataloged ... many different ways to explore 
these same concepts. The investigation 
therefore exceeds the first idea of the 
book as a container for words and 
messages. The books are English and Italian 
with an allusion to the articulated culture 
of the author who, in the vertical choice of 
his work, seems to adhere to the idea that 
wisdom can be reached by climbing step by 
step (per gradus ad Parnassum).

BookLedgeBiblioTecaA è una 
riflessione a 360 gradi sul concetto di 
biblioteca, la casa dei libri. La riflessione 
concerne l’oggetto libro, lo spazio 
biblioteca, il contenitore dei libri. Libri 
e librerie sono disegnati, fotografati, 
assemblati, studiati, catalogati… tanti modi 
diversi per approfondire il medesimo 
concetto. L’indagine pertanto supera la 
prima idea di libro come contenitore di 
parole e di messaggi. I libri sono inglesi ed 
italiani con allusione alla cultura articolata 
dell’autore che, nella scelta verticale della 
sua opera, sembra aderire all’idea che 
la Sapienza si raggiunge salendo gradino 
dopo gradino (per gradus ad Parnassum).

Running Man (Nocturne) is a found 
object transformed into a dreamlike 
artifact through hand-drawn animations, 
projected in stop-motion. Running Man 
is a character of Gianni Rodari, an Italian 
writer for children’s books, who is in the 
story “Jasmine in the Country of Liars”. 
Jasmine speaks too loudly, for this reason 
he is chased away by everyone. Like an 
outcast, he wanders in a land of liars 
where it is against the law to tell the truth. 
The work is also commented on in a 2D 
work that invites further reflection.

Running Man (Nocturne) è un oggetto 
trovato trasformato in manufatto onirico 
attraverso animazioni disegnate a mano, 
proiettate in stop-motion. Running Man è 
un personaggio di Gianni Rodari, scrittore 
italiano per l’infanzia, nel racconto 
“Gelsomino nel paese dei bugiardi”. 
Gelsomino parla troppo forte per questo 
è cacciato via da tutti. Come un reietto, 
vaga in una terra di bugiardi dove è 
contro la legge dire la verità. L’opera è 
commentata anche in un pannello che 
invita ad un’ulteriore riflessione.

BookLedgeBiblioTeca, 2017
Wood, paint, books
74x24x24”

BookLedgeBiblioTeca, 2017
Legno, pittura, libri
188x61x61 cm

Running Man (Nocturne), 2019
Found object with stop-motion animation
Edition of 2
18,5x9x6,75”

Uomo che corre (Notturno), 2019
Oggetto trovato con animazione stop-motion
Edizione di 2
47x22,75x17 cm
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CCarolie arolie PParkerarker RRiccardo iccardo PPieroniieroniAs the Ocean Lies is a digital 
composition in which images of nature 
overlap with those of a shattered mirror. 
The images generated by these overlaps 
are completely transformed and generate 
fantastic places. In the work the broken 
mirror photographed in the gardens of 
Villa Rufolo in Ravello, Italy, is juxtaposed 
with a cropped image of the Sicilian coast. 
This “new” place create suggestions that 
turn into a legendary and fairytale reality. 
The work reflects the Platonic idea that, 
as the artist says, “art is a copy of a copy 
of a copy”.

As the Ocean Lies è una composizione 
digitale in cui si sovrappongono immagini 
naturali con quelle di uno specchio 
fratturato. Le immagini generate da tali 
sovrapposizioni risultano completamente 
trasformate e generano luoghi fantastici. 
Nell’opera, lo specchio fratturato, 
fotografato nei giardini di Villa Rufolo 
a Ravello, in Italia, è giustapposto con 
un’immagine ritagliata della costa siciliana. 
Il “nuovo” luogo crea suggestioni che lo 
trasformano in una realtà leggendaria e 
fiabesca. L’opera riflette l’idea platonica 
che, come dice l’artista, “l’arte è una copia 
di una copia di una copia”.

Corviale is a photographic book 
dedicated to the large housing structure 
of public housing that takes its name 
from the area, Corviale, in the South 
West suburbs of Rome. This structure is 
characterized by a circular space in front 
of it, with steps, suitable for collective use. 
The book is inspired by an overview of 
the entrance and by the fragmentation 
of the same which gives life to the 
characters-children who “tell” the history 
of the place.

Corviale è un libro fotografico dedicato 
alla grande struttura abitativa di case 
popolari che prende il nome della zona, 
Corviale, nella periferia Sud Ovest di 
Roma. Questa struttura si caratterizza 
per uno spazio circolare antistante, 
con gradinate, adatto ad una fruizione 
collettiva. Il libro prende spunto da una 
visione d’insieme e dalla parcellizzazione 
della stessa che dà vita ai personaggi-
bambini  che “raccontano” la storia del 
luogo.

As the Ocean Lies 
(from the Ariadne series), 2012
Digital composition
Variable dimensions

Come il mare si riposa 
(dalla serie Ariadne), 2012
Composizione digitale
Dimensioni variabili

Corviale, 1987
Photographic prints, writing paper, cuts and 
hand binding 
One-off
7x3.75” 

Corviale, 1987
Stampe fotografiche, carta da lettere, tagli e 
legatura a mano
Esemplare unico
18.2x9.8 cm
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LLydia ydia PPredominatoredominato SSteve teve RRodenoden
in collaboration with Adrienne Wong
in collaborazione con Adrienne Wong

Textile Traces are books that recount 
the millenary history of weaving. The use 
and reuse of the images (photocopies 
processed with pastel colors and thread 
embroidery) that make up the “textile 
traces” enclosed in these books are as 
many conceptual meditations on the 
anthropological and existential meanings 
of weaving. Lydia Predominato is the 
forerunner of Fiber Art in Italy and her 
production ranges from traditional textile 
work to “off loom” work, with aesthetic 
references ranging from abstraction to the 
conceptual.

Tracce tessili sono libri che raccontano 
la millenaria storia della tessitura. L’uso e il 
riuso delle immagini (fotocopie elaborate 
con colori a pastello e con ricami in 
filo) che costituiscono le “tracce tessili “ 
racchiuse in questi libri sono altrettante 
meditazioni concettuali sui significati 
antropologici ed esistenziali della tessitura. 
Lydia Predominato è antesignana in Italia 
della Fiber Art e la sua produzione spazia 
dall’opera tessile tradizionale all’opera “off 
loom”, con riferimenti estetici che vanno 
dall’Astrazione al Concettuale.

The Glassychord is a book created in 
conjunction with the artist Adrienne Wong 
and exhibited in 2009 in the context of a 
larger and complex installation, in a space 
that was very much like the Pantheon in 
Rome, at Girard College in Philadelphia. 
The text is a “mash up” taken from 
different sources including Thomas Ustick 
Walter (the architect of the building in 
which it was installed), Alexander Girard 
(the person who commissioned the work) 
and Benjamin Franklin (the inventor of the 
glass harmonica that gives this work its 
title) among others.

The Glassychord è un libro realizzato 
con l’artista Adrienne Wong ed esposto 
nel 2009 nell’abito di una complessa 
istallazione, in uno spazio simile al 
Pantheon di Roma, nel Girard College 
di Filadelfia. Il testo è un “mash up” di 
diverse fonti tra cui Thomas Ustick Walter 
(l’architetto dell’edificio), Alexander 
Girard (il committente), Benjamin Franklin 
(inventore dell’armonica in vetro che dà il 
titolo all’opera) e altri.

Textile Traces - Use and Reuse of 
the Image 1 and 2, 1984
Photocopy of fabric, cotton thread, tissue paper, 
plexiglas, hand embroidery, pastel
Monoprints
15x12x0,31”

Tracce tessili - Uso e Riuso 
dell’Immagine 1 e 2, 1984
Fotocopia di un tessuto, filo di cotone, velina, 
plexiglas, ricamo a mano, pastello
Esemplari unici
39x30x1 cm

The Glassychord, 2009
inserts and offset booklet
letterpress book, cloth box, 3x letterpress 
prints (unique), offset booklet box
5x7x1.5”

Armonica in vetro, 2009
inserti e libro offset 
libro offset, 3x stampe tipografiche (uniche), 
scatola di stoffa per l’insieme
12,75x17,75x3,75 cm
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SSusan usan SSironiironi MMaria aria GGrazia razia TTataataWhen we find ourselves encountering 
(through books) new cultures and new 
knowledge what is it that we assimilate? 
What things become part of us? And 
in what way does the quality of the 
photographs or the texts for the graphics 
interfere with the assimilation of those 
contents? And how much of these 
contents sediment within us definitively? 
The installation Appropriation reflects 
on this and utilizes pages taken from two 
books: one on African art and the other 
on ancient Roman art. Passing through the 
pages of books even if something is lost 
in the course of time, we are, in any case, 
transformed.

Quando ci imbattiamo, attraverso i libri, 
in nuove culture ed in nuove conoscenze, 
cosa assimiliamo? Cosa diventa parte 
di noi? E in che modo la qualità delle 
foto, dei testi e della grafica interferisce 
sull’assimilazione dei contenuti?  E 
quanto di questi contenuti si sedimenta 
definitivamente in noi? Su questo riflette 
l’installazione Appropriazione che si 
avvale delle pagine destrutturate di due 
libri, uno sull’arte africana e l’altro sull’arte 
romana antica. Passare attraverso le pagine 
dei libri, anche se molto nel tempo si 
disperde, comunque ci trasforma.

The mixed techniques with embroidery on 
fabric, in a sequence to constitute a book-
scroll,  and refer to Italian Postcards, 
more specifically to the postcards of the 
Aeolian archipelago in which the islands 
of Stromboli and Vulcano stand out. 
These are volcanic islands with an active 
presence of telluric phenomena, a highly 
suggestive environment that fascinates and 
frightens but that art, while emphasizing its 
strength, softens and, through the use of 
embroidery, makes domestic as well.

Le tecniche miste con ricamo su tessuto, 
in una sequenza a costituire un libro-
rotolo, rimandano a delle Cartoline 
Italiane, più specificatamente alle 
cartoline dell’arcipelago delle Eolie in 
cui spiccano le isole di Stromboli e 
Vulcano. Si tratta di isole vulcaniche con 
una presenza attiva di fenomeni tellurici, 
un ambiente di grande suggestione che 
affascina e spaventa ma che l’arte, pur 
sottolineandone la forza, ingentilisce e, 
tramite anche l’uso del ricamo, rende 
domestico.

Appropriation, 2019-20
Deconstructed book, watercolor paintings 
and collages
16x5x5’ approximately

Appropriazione, 2019-20
Libro decostruito, dipinti ad acquerello e 
collage
85x1,5x1,5 m circa

Italian Postcards: Red on the Sea, 
Crater Woman, Wind, Volcano, 
Stormy Sea, 2016
Embroidery and mixed media on fabric
One-off
13.75x92.5” (folded 13,75x17,7”)

Cartoline Italiane: Rosso sul mare, 
Donna cratere, Vento, Vulcano, 
Mare tempestoso, 2016
Ricamo e tecnica mista su tessuti
Esemplare unico
35x235 cm (ripiegato 35x45 cm)

photo: Red on the sea foto: Rosso sul mare
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Francesca Cataldi

Francesca Cataldi, born in Naples, lives and works in Rome. After graduating from the Naples 
Academy of Fine Arts, she held her first solo exhibit in 1964. In 1979, she started using different 
materials in her art, such as iron, cellulose, tar, hand-made paper, cement, glass, fiberglass, up to her 
current work with computer images. For the last ten years, together with Riccardo Pieroni, a 
photographer and film director, she elaborated an artistic process joining image and video sequence. 
She taught at the Europäische Kunstakademie, Trier, Germany, and was an art consultant for RAI 
(National Broadcasting Company) International. She held numerous solo and group exhibitions 
in Italy and abroad: Germany, Austria, Switzerland, Japan (including Europäische Kunstakademie, 
Trier, Germany; XVI Biennial, Sao Paulo, Brazil (1981); Città della Scienza, Naples (1997-98); Venice 
Biennials 1995, 1997). Her works are in the Modern Collection, Vatican Museums; Victoria and 
Albert Museum, London; Mart, Rovereto; Akita Museum, Japan; Pert Museum, Australia and Diocesan 
Museum, Trier, Germany.

Francesca Cataldi, nata a Napoli, vive ed opera a Roma. Diplomata all’Accademia di Belle Arti di 
Napoli, ha tenuto la sua prima personale nel 1964. Nel 1979 la sua ricerca si è indirizzata verso 
l’utilizzazione di materiali vari (ferro, cellulosa, catrame, carta fatta a mano, cemento, vetroresina, 
vetro...), fino all’attuale elaborazione di immagini computerizzate. È stata docente presso 
l’Europäische Kunstakademie, a Treviri, in Germania, e in Italia e’ stata consulente per l’arte della Rai 
al canale di RAI-International. Nel secondo decennio del 2000 ha elaborato, unitamente al fotografo 
e regista Riccardo Pieroni, una espressione artistica che abbina l’immagine alla sequenza video. 
Numerosissime sono le personali e le collettive in Italia e all’estero (Germania, Austria, Svizzera, 
Giappone...). Tra le partecipazioni si segnalano: XVI Biennale di San Paolo in Brasile (1981); Città 
della Scienza di Napoli (1997-98); Biennali di Venezia (1995, 1997). Sue opere sono nella Collezione 
Moderna dei Musei Vaticani, al Victoria and Albert Museum di Londra, al Mart di Rovereto, al Museo 
di Akita in Giappone, al Museo di Pert in Australia ed al Museo Diocesano di Treviri, in Germania.

Eleonora Cumer

Eleonora Cumer was born in Bolzano, where she lives and works. Her creative practice focuses on 
artist books, installations with books, and illustrations. She holds artist workshops in contemporary 
art museums and in other institutions; she publishes in Italy and abroad. She has appeared in 
numerous national and international exhibitions, including: Biennale of the Artist’s Book of Cassino, 
Biennale of the Artist’s Book of Naples, “Artbooks in Archive” during Artelibro of Bologna, “Libro de 
artista y de la pequenas ediciones,” Barcelona,”Libri dai libri,” Schio, Belgrade and Vicenza, Biennale 
of art and design of Padua, and “Délires de livres.” Her works have won several awards including: 
Stupor Sensibile Prize (Never ever seen books), Libcomelibrarsi Prize (Handmade Books) and Best 
International Apps & E-Books (Kirkus Reviews). Her artist books are found in private collections and 
in public institutions. 

Eleonora Cumer è nata a Bolzano dove vive e lavora. Si occupa di libri d’artista, installazioni con libri 
e illustrazioni. Tiene laboratori e workshop d’artista presso musei d’arte contemporanea ed enti vari. 
Pubblica in Italia ed all’estero. Ha esposto in numerose mostre nazionali ed internazionali, tra le quali: 
Biennale del libro d’Artista di Cassino, Biennale del libro d’artista di Napoli, “Artbooks in Archivio” 
durante Artelibro di Bologna, “Libro de artista y de la pequenas ediciones” Barcellona, “Libri dai libri” 
Schio, Belgrado e Vicenza, Biennale di arte e design di Padova e “Délires de livres”. 
Le sue opere hanno vinto svariati premi tra cui: Premio Stupor Sensibile (Libri mai mai visti), Premio 
Libcomelibrarsi (Libri fatti a mano) e Best International Apps & E-Books (Kirkus Reviews). I suoi libri 
d’artista si trovano in collezioni private e presso enti pubblici. 

Allison Laytin Dalton

Allison Laytin Dalton is an assistant professor at Art Center College of Design in Los Angeles, 
where she teaches creative project-writing and supports students’ writing and research practice 
in studio art and design classes. Her own work is mostly handmade book-based, and has been 
bouncing back and forth between fiction and non-. It has lately included an ergodic adventure ebook, 
a cut-paper stop-motion animation of one of her own short stories, and a paper story quilt/book 
recounting and depicting the anxiety dreams of a mother/artist/full-time worker through textile 
patterns. She has a fiction MFA from Columbia University and an undergrad degree in Creative 
Writing from UC Santa Cruz. 

Allison Laytin Dalton insegna scrittura creativa di progetti presso l’Art Center College of Design di 
Los Angeles, dove assiste anche la pratica di scrittura/ricerca degli studenti iscritti ai corsi d’arte e 
design. Il suo lavoro è incentrato su libri fatti a mano, che alternano fiction e non-fiction. Di recente 
ha creato un ebook di avventura ergodica, l’animazione in stop-motion di uno dei suoi racconti e una 
trapunta/libro di storie che racconta e descrive attraverso motivi tessili  i sogni d’ansia di una madre/
artista/lavoratrice a tempo pieno. Ha conseguito un MFA in narrativa presso la Columbia University 
e una laurea in scrittura creativa presso l’UC Santa Cruz.

Vittorio Fava 

Vittorio Fava, born in Rome, lives and works in Poggio Nativo (Rieti). Graduated from the 
Academy of Fine Arts in Rome, he is an artist versed in various forms of expression, who began 
working in the seventies in the context of neorealist and pop art. His creations have a multifaceted 
nature and range from artist’s books to paintings, engravings, carved furniture and painted films. In 
2011, he participated in the 54th Venice Biennale, exhibiting his work in the pavilion of the Lazio 
Region, based in Palazzo Venezia, in Rome, and curated by Vittorio Sgarbi from a proposal of the 
critic Giorgio di Genova. In 2012, he won the Prize for Sculpture at the VI International Biennial of 
Sacred Art in Lecce and obtained the Special Mention for the “C-Arte” section at the “LimenArte” 
International Award in Vibo Valencia. From 1968 to date,  his artist books were included in numerous 
group exhibitions in Italy and abroad (Holland, France, Lithuania, United States and China). Some 
of his artworks can be found in the Museo delle Generazioni of the ‘900 in Pieve di Cento, in 
the Sackner Archive of Miami (USA), in the Museum of the Artist’s Book by Caroline Corre in 
Verderonne (France), in the Museum of Contemporary Art of Matino (LE). Among his solo shows: 
Museo dell’Arte Sanitaria, Rome; Casanatense Library, Rome; Farfa Abbey, Fara Sabina; Central 
National Library, Rome; Paper Museum, Fabriano; Casina delle Civette, Rome. 

Vittorio Fava, nato a Roma, vive e lavora a Poggio Nativo (Rieti). Diplomato all’Accademia di Belle 
Arti di Roma, è un artista versato in varie forme espressive. Ha iniziato negli anni Settanta in ambito 
neorealista e pop. Le sue opere hanno un carattere multiforme e vanno dal libro d’artista alle opere 
pittoriche, incisioni, mobili scolpiti e film dipinti. Nel 2011 ha partecipato alla 54° Biennale di Venezia, 
padiglione della Regione Lazio con sede a Palazzo Venezia a Roma, a cura di Vittorio Sgarbi su 
proposta del critico Giorgio di Genova. Nel 2012 ha vinto il Premio per la Scultura alla VI Biennale 
Internazionale d’Arte Sacra di Lecce e ottenuto la Menzione Speciale per la sezione “C-Arte” al 
Premio Internazionale “LimenArte” di Vibo Valenzia. Dal 1968 ad oggi espone i suoi libri d’artista in 
numerose mostre collettive in Italia e all’estero (Olanda, Francia, Lituania, Stati Uniti e Cina). Alcune 
sue opere si trovano nel Museo delle Generazioni del ‘900 a Pieve di Cento, nell’Archivio Sackner di 
Miami (USA), nel Museo del Libro d’Artista di Caroline Corre a Verderonne (Francia), nel Museo 
d’Arte Contemporanea di Matino (LE). Tra le mostre personali: Museo dell’Arte Sanitaria, Roma; 
Biblioteca Casanatense, Roma; Abbazia di Farfa, Fara Sabina; Biblioteca Nazionale Centrale, Roma; 
Museo della carta, Fabriano; Casina delle Civette, Roma.
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Mary Addison Hackett

Mary Addison Hackett received her MFA in Studio Arts/Video from the University of Illinois at 
Chicago and her BFA in Painting from the University of Tennessee in Knoxville, Tennessee. Hackett 
is a 2016 Hambidge Center for the Creative Arts Fellow and has been awarded grants by the 
Tennessee Arts Commission (2015), The Ruth Chenven foundation (2006), and the Chicago 
Department of Cultural Affairs (1995). Her work has been presented in solo and group exhibitions 
in museums, commercial galleries, film festivals, and non-profit spaces in Los Angeles, New York, 
Atlanta, and Prague, among other cities. After spending some time in her native South, Hackett 
recently returned to California and is currently based outside of Los Angeles in Joshua Tree, 
California.

Mary Addison Hackett ha conseguito un MFA in Studio Arts/Video presso l’Università dell’Illinois 
a Chicago e un BFA in Pittura presso l’Università del Tennessee a Knoxville, Tennessee. Hackett è 
stata una borsista del Hambidge Center Creative Arts nel 2016 e ha ricevuto borse di studio dalla 
Tennessee Arts Commission (2015), dalla fondazione Ruth Chenven (2006) e dal Dipartimento degli 
affari culturali di Chicago (1995). Il suo lavoro è stato incluso in mostre personali e collettive in 
musei, gallerie commerciali, festival cinematografici e spazi senza scopo di lucro a Los Angeles, New 
York, Atlanta, Praga ed altrove. Dopo aver trascorso del tempo nella sua città natale, nel Sud degli 
Stati Uniti, Hackett è recentemente tornata in California e attualmente vive vicino a Los Angeles, a 
Joshua Tree.

Koefia, Accademia d’Alta Moda e d’Arte del Costume

In 1951, the Countess Alba Toni Brasini inaugurated her own Academy in Rome. Since then, Koefia 
has never stopped evolving, offering professional classes of great craftsmanship and creativity. It 
was the first Fashion Academy in Rome to receive official recognition from the Italian government. 
Since 2014, Kofia is accredited by E.A.B.H.E.S. (European Accreditation Board of Higher Education 
Schools) and issues the European Bachelor to the graduates of its three-year course. Within this 
structure, Koefia issues ECTS European Credits (European Credit Transfer and Accumulation 
System) that are automatically translated into US Units, American university credits. Koefia offers 
international students the opportunity to learn couture designing and tailoring in Italy. Koefia’s 
graduates work for the most important fashion brands, from Trussardi to Yves Saint Laurent, from 
Valentino to Luis Vuitton, from Fendi to Dolce & Gabbana, from Dsquared to Balenciaga, from Gucci 
to Armani, from Zara to Pinko. Koefia organizes Exchange Programs with various institutes, including 
the FIDM Fashion Institute of Design & Merchandising in Los Angeles, US. www.koefia.it - info@
koefia.com

Nel 1951 la contessa Alba Toni Brasini inaugurava a Roma la sua Accademia. Da allora la Koefia non 
ha mai smesso di guardare avanti, preparando classi professionali di grande livello artigianale e 
creativo. È stata la prima Accademia di Moda a Roma a ricevere il riconoscimento ufficiale 
dall’istituzione pubblica italiana. Dal 2014 è accreditata da E.A.B.H.E.S. (European Accreditation 
Board of Higher Education Schools) e rilascia agli studenti diplomati del corso triennale l’European 
Bachelor. Con questo assetto di studi la Koefia rilascia Crediti europei ECTS (European Credit 
Transfer and Accumulation System) che sono automaticamente tradotti in US Units, crediti 
universitari americani. La Koefia offre agli studenti internazionali la possibilità di imparare in Italia 
la modellistica e la confezione couture. I suoi diplomati lavorano presso le più importanti griffe da 
Trussardi a Yves Saint Laurent, da Valentino a Luis Vuitton, da Fendi a Dolce & Gabbana, da Dsquared 
a Balenciaga, da Gucci ad Armani, da Zara a Pinko. La Koefia organizza degli Exchange Programs con 
vari istituti tra i quali il FIDM Fashion Institute of Design & Merchandising di Los Angeles, USA. www. 
koefia.it - info@koefia.com koefia.it - info@koefia.com 

Luigi Manciocco

Luigi Manciocco, born in Segni (Rome), lives and works in Colleferro (Rome). Anthropological Artist, 
former professor of Sculpture Design and Plastic Decoration in Artistic High Schools in Rome, 
at the end of the 1980s he begins two parallel researches: one on anthropological sciences, the 
other on experimentation on the poetics of white and monochrome. Within an extended 
communication system, his work borders on the geographies of spirit and matter. His object 
painting led Lidia Reghini of Pontremoli to include the artist among the “urban primitives” in the 
book that investigates the New Trend movement: “Urban primitives. Anthropology of Present 
Art.” In the 1990s, Manciocco made several study trips to the US, where he held a solo show at 
the Atlantic Gallery in New York (Inchoo - To begin) and one at the De Bellis Foundation in San 
Francisco (Beyond the visible). Margot Poroner Palmer of Artspeak entrusted him with the editorial 
direction of the Roman section of the magazine. He currently works with the ZETA magazine of the 
Campanotto Editor of Udine. He had solo shows also in Milan, Viterbo, Spoleto, Cascia, and abroad, 
in Helsinki.

Luigi Manciocco, nato a Segni (Roma) vive e lavora a Colleferro (Roma). Artista Antropologo, 
già docente di Progettazione Scultura e Decorazione Plastica nei Licei Artistici di Roma, alla fine 
degli anni ’80 inizia due ricerche parallele: una sulle scienze antropologiche, l’altra nel campo 
della sperimentazione sulla poetica del bianco e del monocromo. All’interno di un sistema di 
comunicazione allargata, la sua opera sconfina nelle geografie dello spirito e della materia. La sua 
pittura oggettuale ha indotto Lidia Reghini di Pontremoli ad inserire l’artista tra i “primitivi urbani” 
nel libro che indaga il filone della New Trend: “Primitivi urbani. Antropologia dell’Arte Presente”. 
Negli anni ’90 compie diversi viaggi studio negli USA, dove tiene una Personale all’Atlantic Gallery 
di New York (Inchoo – To begin) e alla De Bellis Foundation a San Francisco (Beyond the visible). 
Margot Poroner Palmer, di Artspeak, gli affida la redazione romana della rivista. Attualmente 
collabora con la rivista ZETA dell’Editore Campanotto di Udine. Personali a Milano, Viterbo, Spoleto, 
Cascia e, all’estero, a Helsinki. 

Nancy Monk

Nancy Monk received a BFA with a sculpture concentration from Colorado State University and an 
MFA in sculpture from the University of Minnesota. She has received two National Endowment 
Grants and an Adolf and Ester Gottlieb Grant. Monk works in a variety of media ranging 
from photography to painting to designs for large scale architectural projects. She has exhibited 
nationally and internationally since1976. Her glass design is in the collection of the Corning Museum 
in Corning New York, the Glasmusseet in Ebeltoft Denmark and the Los Angeles County Museum 
of Art. She is represented by Craig Krull Gallery in Los Angeles, California and currently teaches 
at Pasadena City College in Pasadena, California.

Nancy Monk ha conseguito un BFA in Belle Arti presso la Colorado State University con 
specializzazione in scultura e un MFA in scultura presso l’Università del Minnesota. Ha ricevuto 
due borse di studio nazionali e una dall’organizzazione Adolf ed Ester Gottlieb. Monk lavora in una 
varietà di mezzi espressivi che vanno dalla fotografia, alla pittura, ai progetti architettonici su larga 
scala. Ha esposto a livello nazionale e internazionale a partire dal 1976. Il suoi lavori di design in 
vetro sono nella collezione del Corning Museum a Corning, New York, nel Glasmusseet di Ebeltoft, 
Denmark e nel Los Angeles County Museum of Art. È rappresentata dalla Craig Krull Gallery di Los 
Angeles, California ed insegna al Pasadena City College di Pasadena, California.
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John David O’Brien

John David O’Brien has an MFA in studio art from the USC, with an emphasis in 3D work, an (AA.
BB.) degree from the Accademia di Belle Arti di Roma, Rome, in drawing and decorative arts, a 
Magistero degree from the Istituto Statale D’Arte di Urbino, Urbino, Italy, in printmaking, and was 
qualified as a Master Printer by the Calcografia Nazionale (National Etching Institute) in Rome, Italy. 
He was the recipient of a California Community Foundation Artist Fellowship in 2012, a City of Los 
Angeles Artist Grant in 1998 and a Fulbright Research Grant in 1994. He has had solo and group 
exhibitions in Los Angeles, Rome and New York among other locations since 1980.

John David O’Brien ha conseguito un MFA in belle arti alla USC, con specializzazione in 3D, si è 
diplomato all’Accademia di Belle Arti di Roma (AA.BB.) e all’Istituto Statale d’Arte di Urbino, Urbino, 
Italia (Magistero). Ha ricevuto una borsa di studio per artisti dalla California Community Foundation 
nel 2012, una borsa di studio per artisti dalla City of Los Angeles nel 1998 e una borsa di ricerca 
Fulbright nel 1994. Ha esposto in mostre personali e collettive a Los Angeles, Roma, New York, e in 
molte altre sedi, a partire dal 1980.

Stas Orlovski

Stas Orlovski is a Los Angeles based artist whose work includes painting, drawing and time-based 
media. Orlovski was born in Kishinev, Moldova in 1969. When he was a child, his family fled the 
Soviet Union to Tel Aviv, then Paris, to eventually settle in Toronto, Canada. Orlovski studied art in 
Toronto and Los Angeles, receiving a BFA from York University, a B.Ed from the University of 
Toronto and an MFA from the University of Southern California. Orlovski has exhibited widely 
throughout the U.S. with solo shows in Los Angeles, New York, Chicago and San Francisco. His 
work has been included in museum exhibitions at the Los Angeles County Museum of Art, Pomona 
College Museum of Art, Long Beach Museum of Art, Pasadena Museum of California Art, Boulder 
Museum of Contemporary Art, Weatherspoon Museum of Art and the Fine Arts Museum of San 
Francisco among others. His work is represented in the following public and corporate collections: 
the American Embassy in Belgium, Davis Art Museum, Chevron Corporation, Crocker Art Museum, 
Fine Arts Museums of San Francisco, Houston Museum of Fine Arts, Los Angeles County Museum 
of Art, Palm Springs Art Museum, Phoenix Art Museum, Progressive Art Collection, Samella Lewis 
Collection of Contemporary Art at Scripps College, Vincent Price Art Museum and the West 
Collection. 

Stas Orlovski è un artista di Los Angeles il cui lavoro include pittura, disegno e time-based media. 
Orlovski è nato a Kishinev, in Moldavia, nel 1969. Quando era bambino, la sua famiglia fuggì 
dall’Unione Sovietica a Tel Aviv, poi a Parigi, per stabilirsi infine in Canada, a Toronto. Orlovski ha 
studiato arte a Toronto e Los Angeles, ricevendo un BFA presso la York University, un B.Ed presso 
l’Università di Toronto e un MFA presso la University of Southern California. Orlovski ha esposto 
ampiamente negli Stati Uniti con mostre personali a Los Angeles, New York, Chicago e San 
Francisco. Il suo lavoro è stato incluso in mostre in vari musei: il Museo d’Arte della Contea di Los 
Angeles, il Museo d’Arte del Pomona College, il Museo d’Arte di Long Beach, il Museo d’Arte della 
California di Pasadena, il Museo d’arte contemporanea di Boulder, il Museo d’arte contemporanea 
di Weatherspoon, il Museo delle Belle Arti di San Francisco ed altrove. Il suo lavoro è parte delle 
seguenti collezioni pubbliche e aziendali: Ambasciata americana in Belgio, Davis Art Museum, 
Chevron Corporation, Crocker Art Museum, Fine Arts Museum of San Francisco, Houston Museum 
of Fine Arts, Los Angeles County Museum of Art, Palm Springs Art Museum, Phoenix Art Museum, 
Progressive Art Collection, Samella Lewis Collection of Contemporary Art presso Scripps College, 
Vincent Price Art Museum e the West Collection.

Carolie Parker

Carolie Parker is a visual artist and writer with a background in foreign languages and world 
literature. She was recently a MacDowell Fellow and a Visiting Artist at the American Academy in 
Rome. Her writing has been published in The Denver Quarterly, NOW culture, River Styx Magazine, 
Poor Claudia and, most recently, The Yale Review. Mirage Industry, a book-length collection of her 
poetry, was published by What Books Press in in 2016. In collaboration with Kristi Engle Gallery 
(Los Angeles), she organized a quarterly poetry reading series from 2010-2012. She has exhibited 
visual work at PØST, The Armory Center for the Arts, Trickhouse Journal and Edward Cella Art and 
Architecture. She received undergraduate degrees in studio art and Spanish literature from UC 
Irvine and earned an MA in comparative literature from UCLA with an emphasis on Latin American, 
US and French poetry.

Carolie Parker è artista visiva e scrittrice, con un background in lingue straniere e letteratura 
mondiale. Ha ottenuto di recente una borsa di studio MacDowell ed è stata Visiting Artist presso 
l’American Academy di Roma. I suoi scritti sono stati pubblicati da The Denver Quarterly, NOW 
culture, River Styx Magazine, Poor Claudia e, ultimamente, The Yale Review. “Mirage Industry”, una 
sua raccolta di poesie, è stata pubblicata da What Books Press nel 2016. In collaborazione con la 
Kristi Engle Gallery (Los Angeles), Parker ha organizzato una serie trimestrale di poesia dal vivo dal 
2010 al 2012. Ha esposto opere d’arte visiva a PØST, The Armory Center for the Arts, Trickhouse 
Journal e Edward Cella Art and Architecture. Ha conseguito lauree in arte e letteratura spagnola 
presso la UC Irvine e un Master in letteratura comparata presso l’UCLA, specializzandosi in poesia 
latinoamericana, americana e francese.

Riccardo Pieroni

Riccardo Pieroni, born in Rome, taught photographic technique and digital image processing. 
His professional and artistic activity is in the fields of photography and graphics, two 
disciplines that he seeks to integrate. He has planned and curated numerous temporary and 
permanent art exhibitions. His personal research includes themes of space, time, light, memory, 
anthropological investigation, and portraiture. For many years he has been producing large 
polyptychs characterized by seriality, repetitions, variations, transformations. He is currently focused 
on the creation of photo books and videos in which images are combined with sounds. He is the 
author of several texts concerning historical, technical and expressive aspects of photography.

Riccardo Pieroni, nato a Roma, ha insegnato Tecnica fotografica ed Elaborazione digitale delle 
immagini. La sua attività professionale e artistica verte intorno ai campi della fotografia e della 
grafica, di cui cerca l’integrazione. Si è occupato della cura, della progettazione e dell’allestimento 
di numerose esposizioni temporanee e permanenti. Le sue ricerche personali sono attraversate 
dai temi dello spazio, del tempo, della luce, della memoria, dell’indagine antropologica, del ritratto. 
Realizza da molti anni polittici di grandi dimensioni caratterizzati da serialità, ripetizioni, variazioni, 
trasformazioni. Si dedica attualmente alla realizzazione di libri fotografici e di video in cui le immagini 
si integrano con i suoni. È autore di diversi testi riguardanti la fotografia di cui sintetizza aspetti 
storici, tecnici e espressivi.
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Lydia Predominato

Lydia Predominato, born in Trieste, lives and works in Rome. A Fiber Art artist, she started her 
artistic career in 1976 with Enrico Crispolti at the Gubbio Biennial. In 1985 she participated in 
the Lausanne Biennial (Switzerland), and later in International Symposium, Graz (Austria), Lodz 
Triennial (Poland), Fascinatie Textiel, Venlo (The Nerherlands), Kioto Triennial (Japan), Simposio de 
Tapeçaria, Loures (Portugal), International Fiber Art Triennial, Tournai (Belgium). She has taken part 
in major events in Italy as an artist and curator: Temple University, Rome; Massenzio Arte, Rome; 
ArteArte, Como; Chieri Biennial; Tracarte, Foggia; Amelia Biennal and Spoleto, International Festival, 
Fiber Art Exhibit (1997-2018). She is a participating artist and the curator, in cooperation with 
Bianca Lami, of Off Loom I and II (2000 and 2015), Rome, an historical survey and presentation of 
young talents of the Italian Fiber Art. For twenty years she has been part of the organization of the 
International Valcellina Prize, and she takes part as a juror in international fiber art competitions. She 
has worked for the National Museum of Popular Arts and Traditions of Rome. She has taught at the 
Central Institute of Restoration, at the School of Ornamental Arts of Rome and at the International 
Academy Koefia, in Rome.

Lydia Predominato, nata a Trieste, vive e lavora a Roma. E’ una artista di Fiber Art. Ha iniziato la sua 
carriera artistica nel 1976 con Enrico Crispolti nella Biennale di Gubbio. Sono seguite Biennale 
di Losanna (Svizzera), Simposio Internazionale di Graz (Austria), Triennale di Lodz ( Polonia), 
Fascinatie Textiel di Venlo (Olanda), Triennale di Kioto (Giappone), Simposio de Tapeçaria di Loures 
(Portogallo), Triennale Internazionale della Fiber Art di Tournai (Belgio). In Italia è presente nelle 
maggiori manifestazioni sia come artista che curatrice: Temple University, Roma; Massenzio Arte, 
Roma; ArteArte, Como; Biennale di Chieri; Tracarte, Foggia; Biennale di Amelia; Fiber Art al Festival 
dei Due Mondi di Spoleto (2002-2017). Artista e curatrice, assieme a Bianca Lami, di Off Loom I e 
II (2000 e 2015) a Roma per la ricognizione storica e la presentazione dei giovani talenti della Fiber 
Art italiana. Per vent’anni ha collaborato al Premio Internazionale Valcellina. È presente in giurie 
internazionali di mostre di Fiber Art. Ha collaborato con il Museo Nazionale delle Arti e Tradizioni 
Popolari. Ha insegnato a Roma all’Istituto Centrale di Restauro, alla Scuola d’Arti Ornamentali del 
Comune di Roma e all’ Accademia d’Alta Moda Koefia di Roma.

Steve Roden

Steve Roden, born in Los Angeles, received his B.F.A. from the Otis College of Art and Design in 
Los Angeles and his M.F.A. from the Art Center College of Design in Pasadena. Roden employs a 
process that translates various forms of specific notation - including words, maps, and graphs - into 
musical scores. In turn, these influence the process of creating paintings, drawings, sculptures, sonic 
compositions, and sound installations. Though these scores are rigid in structure, they allow for 
intuitive actions, mistakes, and “potential left turns.” He has exhibited in Solo and Group Exhibitions 
since 1992.

Steve Roden, nato a Los Angeles, ha conseguito un BFA in belle arti presso l’Otis College of Art and 
Design di Los Angeles e un MFA all’Art Center College of Design di Pasadena. Roden impiega un 
procedimento creativo che traduce varie forme di notazione specifica – ad esempio parole, mappe 
e grafici - in spartiti musicali che a loro volta influenzano la creazione di dipinti, disegni, sculture, 
composizioni e installazioni sonore. Sebbene tali spartiti abbiano una rigorosa struttura, consentono 
azioni intuitive, errori e “svolte imprevedibili”. Roden ha esposto in mostre personali e collettive a 
partire dal 1992.

Susan Sironi

Susan Sironi lives and works in Los Angeles California. She received her degree from California 
State University Long Beach in Drawing and Painting. She later pursued special studies in 
Photography at Orange Coast College in Costa Mesa. She began using books in her practice 
as a way to look at everyday cultural influences, which evolved into work questioning how we 
communicate. She has exhibited throughout Los Angeles including The Laguna Beach Museum of Art, 
SOMArts San Francisco, MarinMOCA, MOAH Lancaster and also at the Carpenter Center for the 
Arts at Harvard University Massachusetts. She has been included in group shows in Napoli Italy and 
Art Basel Switzerland since 2004. 

Susan Sironi vive e lavora a Los Angeles, California. Ha conseguito una laurea in disegno e pittura 
presso la California State University di Long Beach. In seguito si è specializzata in fotografia 
all’Orange Coast College di Costa Mesa. Ha iniziato a usare libri nella suo lavoro artistico come 
un modo per esplorare influenze culturali nel quotidiano, evolvendo poi verso una pratica creativa 
che mette in discussione il modo in cui comunichiamo. Ha esposto in numerosi musei e gallerie 
di Los Angeles tra cui il Laguna Beach Museum of Art, a SOMArts San Francisco, MarinMOCA, 
MOAH Lancaster e al Carpenter Center for the Arts della Harvard University, in Massachusetts. Ha 
partecipato a mostre collettive a Napoli e Art Basel, Svizzera, a partire dal 2004.

Maria Grazia Tata

Maria Grazia Tata worked for years as an architect in her studio, in Rome. Later, she opened an 
experimental atelier for textile production in a loft of the historical San Lorenzo area of Rome, 
where she created unique artifacts ranging from apparel, to tapestry, to theatre costume (for the 
India Theatre, in Rome), simultaneously holding various on-site events. In 2009, she moved from 
Rome to Soriano del Cimino (Viterbo), where she lived and worked in a refurbished hay-loft, while 
focusing on her artistic research. In the country, she tuned into natural elements, utilizing even the 
poorest and apparently most insignificant. Wood, branches, bark, leaves, seeds, stones, mixed with 
discarded planks, iron, fabrics, paper, yarn and “stumbled upon” materials, generated hybrids referring 
to the world of nature with its archetypes, symbols, and myths, also drawing inspiration from poetry, 
literature, and everyday life. As the poet Franco Arminio wrote: in Tuscia, “Maria Grazia Tata sews 
the sky with the earth.” She has taken part in personal and group exhibitions, created installations in 
galleries, historical palaces and museums on the occasion of cultural events, in Italy and abroad.

Maria Grazia Tata ha lavorato per anni come architetto, nel suo studio di progettazione a Roma. 
Successivamente ha avviato, in un loft nello storico quartiere San Lorenzo, un atelier laboratorio 
sperimentale di composizione tessile per la creazione di pezzi unici, dall’abito all’arazzo, al costume 
teatrale (per il Teatro India di Roma), promuovendo nel suo spazio eventi vari. Nel 2009 lascia 
Roma e decide di vivere a Soriano nel Cimino (VT), dove lavora in un vecchio fienile di campagna 
ristrutturato dedicandosi esclusivamente alla ricerca artistica. In campagna entra in sintonia con gli 
elementi naturali, anche i più poveri e all’apparenza insignificanti. Legni, rami, cortecce, foglie, semi, 
pietre, contaminati con tavole di recupero, ferri, stoffe, carta, filo e materiali di ‘inciampo’, generano 
ibridi che si rifanno al mondo della natura, da sempre legato ad archetipi, simboli e miti, ispirandosi 
anche a poesia, letteratura, fatti quotidiani. Nella Tuscia, come scrive il poeta Franco Arminio, “Maria 
Grazia Tata cuce il cielo con la terra”. Ha partecipato ad esposizioni personali e collettive, creato 
installazioni, presso gallerie, palazzi storici, musei, eventi culturali in Italia e all’estero.




