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La mostra esplora un tema cardine 
nella ricerca dell’artista: l’integrazione 
plastica all’architettura che trasforma 
lo spazio in un’esperienza vivibile e 
contemplativa.
Viene ripercorsa la genesi degli 
environments realizzati tra il 1964 e il 
1971, includendo l’iconica Intercamera 
plastica gialla del 1966 e, in anteprima 
assoluta, le ricostruzioni filologiche 
della Tomba della Geometria e della 
Piramide. DELLA METAFISICA.
I due ambienti concettuali e metafisici 
– risalenti al 1970 e andati dispersi 
dopo la storica mostra antologica 
di Bologna del 1976 – riemergono 
oggi dopo cinquant’anni, grazie a un 
rigoroso lavoro di ricerca sui documenti 
d’archivio. La riapparizione di tali opere 
non solo restituisce valore storico 
alla figura di Paolo Scheggi, ma offre 
riflessioni attuali e stimolanti per 
le moderne indagini sugli ambienti 
immersivi e virtuali.
L’esposizione celebra anche l’ingresso 
della Struttura modulare del 1967 nella 
collezione permanente del Museo 
MA*GA, acquisizione resa possibile 
grazie al bando PAC-Piano per l’Arte 
Contemporanea 2025.

SALA 1 

Paolo Scheggi avvia nel 1960 una pittura 
monocroma intesa come “grado zero” della 
composizione, indagando il rapporto tra 
superficie e profondità. Questa evoluzione 
matura nel fervore della scena milanese, 
influenzata dal gruppo Azimut e da Lucio 
Fontana, il quale, nel 1962, esprime ammirazione 
per il lavoro dell’artista in una lettera che 
Scheggi pubblica nel catalogo della sua 
personale alla Galleria Il Cancello di Bologna. 
Con le Intersuperfici dei primi anni Sessanta 
— opere composte da tre tele sovrapposte e 
attraversate da aperture di forma organica, 
ellittiche o circolari — Scheggi sviluppa, infatti, 
una personale evoluzione delle complessità 
spaziali e concettuali affrontate da Lucio 
Fontana. Il titolo di alcune di queste opere, Zone 

riflesse, innesca un gioco di rispecchiamenti fra 
le aperture delle tele e lo sguardo del pubblico, 
trasformando l’oggetto in un dispositivo che va 
oltre la pura dimensione ottica. 
A Milano, la ricerca di Scheggi si intreccia 
anche con quella di Bruno Munari, dando 
vita ai primi esperimenti di integrazione 
plastica dell’architettura. Ne è un esempio 
la maquette esposta del Compositore 
cromo-spaziale, realizzato per la Sala del 
Cinema Sperimentale di Munari e Marcello 
Piccardo alla XIII Triennale di Milano, dedicata 
al “Tempo Libero”.  Nel 1966, Scheggi partecipa 
alla XXXIII Biennale di Venezia con l’esposizione 
di quattro Intersuperfici curve, realizzate 
nei colori del bianco, del blu, del rosso e del 
giallo. In queste opere di grandi dimensioni il 
ritmo delle aperture circolari si fa più intenso. 
Sebbene l’idea originale di integrare le opere 
nelle murature della sala fosse rimasta inattesa 
— come invece era avvenuto nell’atelier di moda 
ridisegnato da Scheggi per Germana Marucelli 
nel 1964 — il suo approccio alla modulazione 
architettonica dello spazio emerge ormai con 
chiarezza, delineando la sua futura ricerca 
ambientale. 

1. Bruno Munari e Paolo Scheggi all’inaugurazione 
della XXXIII Biennale di Venezia, 1966
stampa fotografica, 29 x 29 cm 
fotografia Ada Ardessi © ISISUF. istituto 
internazionale di studi sul futurismo - Archivio 
Ada Ardessi, Milano. Tutti i diritti riservati.
 Ardessi, Milano. Tutti i diritti riserti.
2. Lucio Fontana e Carmelo Cappello 
all’inaugurazione della XXXIII Biennale di Venezia, 
1966
stampa fotografica, 29 x 29 cm 
fotografia Ada Ardessi © ISISUF. istituto 
internazionale di studi sul futurismo - Archivio 
Ada Ardessi, Milano. Tutti i diritti riservati.

3. Progetto di Compositore cromo-spaziale,1968 
matita su carta, 50 x 50 cm
Collezione Cosima Scheggi 

4. Maquette di Compositore cromo-spaziale, 1964 
legno dipinto, 24 x 96 x 26 cm
Collezione Cosima Scheggi 

5. Zone riflesse, 1962 
acrilico su tele sovrapposte, 60 x 70 x 6 cm
Collezione Cosima Scheggi 



SALA 2

Nel gennaio 1967, presso la Galleria del 
Naviglio di Milano, Paolo Scheggi presenta al 
pubblico il suo primo ambiente percorribile e 
vivibile, l’Intercamera plastica: come dichiarato 
dall’artista stesso, questo environment traduce 
nello spazio tridimensionale e nella relazione 
con il pubblico le sperimentazioni degli anni 
precedenti, in particolare quelle derivate dalle 
Intersuperfici curve. 
Immortalata dagli scatti di Ugo Mulas, 
l’Intercamera – che da spazio potenziale 
“acquista energia e diventa architettura” – 
costituisce a tutti gli effetti una stanza, un 
luogo percorribile e vivibile, dalle pareti curve 
monocrome gialle, attraversate da aperture 
circolari disposte secondo ritmi differenti, 
capaci di coinvolgere percettivamente e 
fisicamente il visitatore.
Dipinta di bianco, l’Intercamera è poi esposta 
nell’estate dello stesso anno alla mostra Lo 
spazio dell’immagine a Palazzo Trinci a Foligno. 
Due anni dopo, una delle pareti curve compare 
come “scenoplastica” – così la definisce 
Scheggi stesso – per lo spettacolo Materiale 
per sei personaggi (regia di Roberto Lerici) in 
scena al Teatro Durini di Milano, fotografato da 
Ada Ardessi.
Uno scatto dell’allestimento viene pubblicato 
sul n. 276 della rivista “Sipario” a corredo 
dell’intervista che Marisa Rusconi rivolge a 
Paolo Scheggi, Mario Ceroli, Jannis Kounellis e 
Michelangelo Pistoletto sulle nuove convergenze 
tra arte e teatro. 
Questo uso dell’Intercamera conferma l’approdo 
definitivo di Scheggi alla dimensione teatrale: 
una traiettoria condivisa da altri protagonisti 
dell’epoca e che in Scheggi evolverà dagli 
interventi plastici verso vere e proprie azioni 
performative.
 
6. Paolo Scheggi, Intercamera plastica, Galleria 
del Naviglio, Milano, 1967 
Modem Print 2026. Stampa ai Sali d’argento su 
carta baritata, 50 x 40 cm 
fotografia Ugo Mulas © Eredi Ugo Mulas. Tutti 
i diritti riservati, Milano – Galleria Lia Rumma, 
Milano / Napoli 

7. Paolo Scheggi, Intercamera plastica, Galleria del 
Naviglio, Milano, 1967 
Modem Print 2026. Stampa ai Sali d’argento su 

carta baritata, 50 x 50 cm 
fotografia Ugo Mulas © Eredi Ugo Mulas. Tutti 
i diritti riservati, Milano – Galleria Lia Rumma, 
Milano / Napoli 

8. Franca e Paolo Scheggi, Galleria del Naviglio, 
Milano, 1967 
Modem Print 2025. Stampa ai Sali d’argento su 
carta baritata, 50 x 40 cm 
fotografia Ugo Mulas © Eredi Ugo Mulas. Tutti 
i diritti riservati, Milano – Galleria Lia Rumma, 
Milano / Napoli 

9. Maquette della Intercamera plastica, 1966 
fogli curvati e fustellati in legno dipinto, 
50 x 79 x 64 cm
Collezione Cosima Scheggi 

10. Paolo Scheggi durante l’allestimento della 
scenografia da lui progettata per lo spettacolo 
teatrale Materiale per sei personaggi, Teatro 
Durini, Milano, 1969
stampa fotografica, 20 x 30 cm 
fotografia Ada Ardessi © ISISUF. istituto 
internazionale di studi sul futurismo - Archivio 
Ada Ardessi, Milano. Tutti i diritti riservati.

11. Allestimento della scenografia progettata da 
Paolo Scheggi per lo spettacolo teatrale Materiale 
per sei personaggi, Teatro Durini, Milano, 1969
stampa fotografica, 20 x 30 cm
fotografia Ada Ardessi © ISISUF. istituto 
internazionale di studi sul futurismo - Archivio 
Ada Ardessi, Milano. Tutti i diritti riservati.

12. Spettacolo teatrale Materiale per sei 
personaggi, Teatro Durini, Milano, 1969. 
Scenografia progettata da Paolo Scheggi
stampa fotografica, 16,5 x 30 cm
fotografia Ada Ardessi © ISISUF. istituto 
internazionale di studi sul futurismo - Archivio 
Ada Ardessi, Milano. Tutti i diritti riservati.

13. Paolo Scheggi all’inaugurazione della mostra 
Intercamera plastica, Galleria del Naviglio, Milano
1967
stampa fotografica, 18 x 30 cm 
fotografia Ada Ardessi © ISISUF. istituto 
internazionale di studi sul futurismo - Archivio 
Ada Ardessi, Milano. Tutti i diritti riservati.



SALA 3

Nel corso del 1967 Scheggi procede con le 
ricerche sull’estensione dell’opera nell’ambiente, 
come dimostra la squillante Struttura modulare 
del 1967, formata da tre fogli di legno dipinto 
di rosso sovrapposti e fustellati, intesa come 
elemento plastico-spaziale per stimolare le 
capacità percettive e le modalità fruitive dello 
spettatore. Quest’opera è entrata a far parte 
delle Collezioni permanenti del Museo MA*GA, 
grazie alla vincita del bando PAC – Piano per 
l’Arte Contemporanea 2025 promosso dalla 
Direzione Generale Creatività Contemporanea 
del Ministero della Cultura.
Scheggi, stimolato anche dal dialogo con 
architetti e designer – da Bruno Munari a Nizzoli 
Associati al gruppo di ricerche integrate tra 
arte e architettura “guno”, nel cui team entra in 
qualità di operatore plastico nel 1965 – riflette 
sullo spazialismo di Lucio Fontana e sulle 
indagini programmate del Gruppo T di Milano, 
portando avanti fino al 1968 un lavoro che 
estende l’opera nello spazio come compositore 
e modulatore di ambienti atti a suscitare nel 
fruitore diverse modalità di comportamento.
Destano particolare interesse in questa 
Struttura modulare sia lo scorrimento binario 
delle aperture circolari che la attraversano 
verticalmente, sia il colore rosso squillante che 
con il nero e il bianco è tra le tre declinazioni 
cromatiche principali della ricerca di Scheggi. 
Con essa dialoga una Intersuperficie gialla 
del 1966, disposta a rombo e attraversata da 
aperture circolari solo da un lato, rimarcando 
così quell’equilibrio armonico tra pieno e vuoto, 
luce e ombra che Scheggi avrebbe portato 
avanti anche oltre il 1967-1968, lavorando in 
ambito teatrale e approdando a una dimensione 
concettuale.

14. Intersuperficie curva, 1964 
acrilico su tre tele sovrapposte, 40 x 40 x 5,5 cm 
Collezione Cosima Scheggi 

15. Intersuperficie, 1966 
acrilico su tre tele sovrapposte, 60 x 60 x 5,5 cm
Collezione Cosima Scheggi 

16. Struttura modulare, 1967 
tre fogli sovrapposti e fustellati in legno dipinto, 
35 x 14 x 3,5 cm
Museo MA*GA, Gallarate - opera acquisita 

dall’Archivio Paolo Scheggi tramite bando 
PAC 2025 Piano per l’Arte Contemporanea, 
promosso dalla Direzione Generale Creatività̀ 
Contemporanea del Ministero della Cultura 
inv. n. 242 FZ 

SALA 4

Con i “Compositori spaziali” della prima 
metà degli anni Sessanta, Scheggi avvia 
gli esperimenti di integrazione plastica 
all’architettura, sviluppando, come egli stesso 
scrive: “i rapporti tra volumetrie funzionali e 
spazi plastici virtuali” per “integrare ricerche di 
plasticità pura a quelle architettoniche”. 
La serie continua anche dopo la progettazione 
dell’Intercamera plastica, intesa essa stessa 
come integrazione plastica all’architettura, 
e si arricchisce di quell’elemento dinamico 
e coinvolgente sperimentato nelle pareti 
dell’ambiente. 
I “Compositori”, costruiti in scala, sono 
concepiti, infatti, sia come opere finite sia come 
maquette di ipotetiche strutture ambientali. 
Le parti strutturali si sviluppano in linee curve 
concave e convesse, creando un rapporto 
di pieni e vuoti che interagisce con lo spazio 
circostante, modulandolo. 
Nel Compositore spaziale del 1967, il ritmo si 
alterna tra una forma allungata, che suggerisce 
una porzione d’ellisse, e un successivo 
restringimento. Quest’ultimo, quasi un intervallo 
racchiuso in una forma semicircolare tagliata da 
una diagonale di fori, richiama una dinamicità 
verticale e l’idea di uno spazio continuo e ideale.

17. Compositore spaziale, 1967 
metacrilato, legno, 34 x 180 x 80 cm
Collezione Cosima Scheggi 

SALA 5

La ricerca condotta a proposito dell’Intercamera 
plastica diventa presto un modello da indagare e 
di cui sviluppare ulteriori possibilità.
Ad essa si ispirano una serie di lezioni dal titolo 
Metaprogettualità strutturali tenute dal critico 
d’arte e filosofo Dino Formaggio al Politecnico 
di Milano – Facoltà di Architettura, durante il suo 



corso di Metodologie della visione. 
Come progetto all’interno del corso, vengono 
elaborate – da parte degli studenti Carlo Ferrario, 
Franco Ferrari e Maddalena Montagnani insieme 
a Paolo Scheggi – proposte di Unità abitative 
che estendono al livello urbanistico il modulo 
individuato alla base dell’Intercamera plastica.
Dalla fine del 1967, nel percorso di Scheggi, 
infatti, la relazione con il contesto urbano e i 
suoi abitanti diventa più urgente. 
Chiamato da Daniela Palazzoli a partecipare 
alla mostra Per un’ipotesi di con temp l’azione, 
Scheggi si misura con una manifestazione, 
diffusa nelle gallerie torinesi Christian Stein, 
Il Punto e Sperone, che comincia a riflettere 
sulla natura dell’opera d’arte come esperienza, 
sostenendo anche le prime fuoriuscite 
dell’opera dagli spazi deputati. Qui Scheggi vi 
partecipa con le Modalità inter-spaziali, moduli 
e compositori liberi di espandersi, interagendo 
con lo spazio stesso.
Da questo momento, la ricerca architettonica 
e ambientale si completa: per Scheggi non 
si tratta più di interagire con un contesto o 
di integrarsi in un’architettura statica, ma di 
entrare nella città, intesa come “spazio-tempo 
di spettacolo”. Lo spazio smette di essere un 
contenitore e diventa un organismo vivo, in cui il 
corpo dell’oggetto partecipa attivamente. 

18. Modalità inter-spaziali , 1967 
maquette in fogli di carta fustellati, legno 
–  2 elementi, 19 x Ø16,5 cm; 17,5 x 38,5 x 10 cm 
Collezione Cosima Scheggi

19. Ricerca plastico-spaziale, 1967 
maquette in legno dipinto, 24 x 33 x 25 cm
Collezione Cosima Scheggi  

20. Unità di abitazione, 1967 – 68 
maquette in legno dipinto, 
24 x 49,5 x 37,5 
Collezione Cosima Scheggi 

21. Maquette di Compositore cromo-spaziale, 1964
legno dipinto, 24 x 96 x 26 cm 
Collezione Cosima Scheggi 

22. Modalità inter-spaziale, 1967 
maquette in fogli di carta fustellati, legno
16,5 x 60 x 6,5 cm 
Collezione Cosima Scheggi 
23. OPLÀ-azione-lettura-teatro, 1969 

poliestere espanso rivestito di forex bianco
 – 4 elementi, 200 x 100 x 30 cm /cad
Exhibition copy
Collezione Cosima Scheggi 

SALA 6

I disegni in mostra sono intitolati Sette spazi 
recursivi autopunitivi per sette spazi neutri, 
realizzati tra il 1969 e il 1970 da Paolo Scheggi 
insieme all’architetto Mario Brunati. L’artista 
definisce queste opere “strutture visibili, dove 
la funzione è resa complessa dall’arcaicità 
semantica”. Sul retro di ogni tavola, Scheggi 
annota citazioni tratte dal mondo della poesia, 
della letteratura e del teatro.
Sebbene si presentino come semplici disegni, 
queste opere sono concepite come veri 
ambienti concettuali e utopici. Segnano l’inizio 
di una fase artistica più intima e metafisica: 
l’utopia si concretizza sulla carta, raggiungendo 
l’apice della riflessione teorica sullo spazio.
In questo momento, Scheggi progetta con 
estrema precisione luoghi immaginari che 
prendono la forma di prismi perfetti e solidi 
geometrici. È un passaggio importante che, 
partendo dallo slancio vitale delle performance 
di fine anni Sessanta – quando i solidi geometrici 
sfilavano in processione per le strade di Como 
nella Marcia funebre o della geometria (realizzata 
per Campo Urbano a cura di Luciano Caramel) 
– lo fa approdare a una fase più riflessiva e 
progettuale.  Il pensiero si elabora sulla carta, 
preparando la strada ai solidi euclidei che 
saranno i protagonisti della sua ultima opera, 
6profetiper6geometrie.

24. Sette spazi recursivi autopunitivi per sette 
spazi neutri , 1969–70 
eliografia e china su carta da lucido 
– 8 elementi, 80 x 80 cm /cad
Collezione Cosima Scheggi 

SALA 7

Il linguaggio di Scheggi è un intreccio di 
interessi diversi che spaziano dalla ricerca 
plastica agli interventi ambientali, dalle 
sperimentazioni verbo-visuali alla scrittura 



teatrale. 
Sul finire degli anni Sessanta, sotto la spinta 
della contestazione, la sua urgenza di unire arte 
e vita si intensifica: le barriere tra le discipline si 
dissolvono e la ricerca artistica invade il teatro, 
imponendogli nuove forme. 
I primi contatti con la scena avvengono al 
Piccolo Teatro di Milano con i suoi Interventi 
plastico-visuali per lo spettacolo Visita alla prova 
dell’isola purpurea di Bulgakov-Scabia. 
Qui Scheggi introduce lettere-oggetto 
che compongono e scompongono parole, 
interagendo con lo spazio, gli attori e il pubblico: 
è una riflessione sul linguaggio che Scheggi 
aveva già avviato nel 1962 con il suo Romanzo 
di poesia visiva, volto a indagare il “grado 
zero” della scrittura. Le lettere, che Scheggi 
intende sia come segni semantici che come 
liberi fonemi, dal palcoscenico si spostano poi 
nel tradizionale spazio espositivo con l’azione 
Oplà-stick, passione secondo Paolo Scheggi, 
presentata alla Galleria del Naviglio di Milano e 
al Centro Studentesco di Zagabria nel contesto 
della manifestazione internazionale di Nuove 
tendenze.
Infine, nel corso del 1969, l’azione si sposta dalle 
gallerie (Naviglio di Milano e Flori di Firenze) nelle 
strade. Con l’intervento OPLÀ-azione-lettura-
teatro, enormi lettere-personaggi invadono lo 
spazio urbano quotidiano, scomponendo la 
parola e trasformando lo spazio cittadino in 
un’esperienza plastica, spettacolare e collettiva.

25. Oplà-azione-lettura-teatro
video (reenactment della performance), Firenze 
2015, 8’ 56’’

SALA 8

Alla fine del 1967, Paolo Scheggi giunge a una 
svolta decisiva nel suo percorso artistico, 
spostando il baricentro della propria ricerca 
dall’oggetto fisico allo spazio pubblico e sociale. 
L’opera d’arte non è più un manufatto da 
contemplare, ma un modulo plastico capace di 
dialogare con l’architettura e il tessuto urbano, 
trasformando lo spettatore da osservatore 
passivo ad attore di un’esperienza estetica 
collettiva. Questo impegno critico lo porterà a 
teorizzare un’integrazione radicale tra arte, vita 
e ambiente, superando i confini tradizionali del 

sistema dell’arte per influenzare direttamente la 
percezione dello spazio quotidiano. 
Al contempo, le indagini sulle culture cosiddette 
primigenie, mediate dagli studi di antropologia e 
di filosofia – da Cassirer a Malinowski – spingono 
Scheggi a ripercorrere le forme elementari 
costruite dall’uomo tra mito e rito, religione e 
politica, dai menhir alle piramidi, per riflettere 
sulle strutture ancestrali del potere. 
Questa evoluzione culmina nel 1970, quando 
l’artista presenta la Tomba della Geometria 
nelle mostre Amore mio e Vitalità del negativo, 
entrambe a cura di Achille Bonito Oliva. Si 
tratta di un ambiente vivibile, a forma di 
parallelepipedo nero riflettente sulle cui 
pareti interne compaiono i nomi delle figure 
geometriche piane e solide. Il protagonista 
è ancora una volta lo spettatore che, 
specchiandosi, da un lato contempla la fine 
di un’epoca — quella della cultura occidentale 
legata al rigore cartesiano — e dall’altro raccoglie 
il testimone di un’eredità sospesa tra passato 
arcaico e futuro possibile. 
Rende ancora più drammatica l’opera la 
diffusione, al suo interno, della marcia funebre di 
Chopin che Scheggi stesso aveva scelto per la 
mostra Amore mio.

26. La Tomba della Geometria, 1970 /2026
struttura in legno rivestita in laminato plastico 
nero e caratteri lapidari in acciaio inox, 
250 x 500 x 250 cm 
ambiente originario disperso nel 1976, ricostruito 
filologicamente dall’Associazione Paolo Scheggi 
nel 2026
Collezione Cosima Scheggi 

Sorella di questa opera ambientale è la bianca 
Piramide. DELLA METAFISICA, che Scheggi 
avrebbe realizzato dopo la Tomba, ed esposto 
per la prima volta a Vitalità del negativo. Anche 
in questo ambiente il fruitore può accedere, 
sedendosi a contemplare la scritta “DELLA 
METAFISICA” che in caratteri lapidari compare 
come un messaggio sacro sulla lastra in acciaio 
inox specchiante: ancora una volta l’opera 
riflette chi guarda, consegnando al visitatore un 
messaggio carico di speranza racchiusa nella 
possibilità dell’arte di tutti i tempi.
La geometria come messaggio salvifico 
e profetico torna anche nell’ultima opera 
dell’artista, 6profetiper6geometrie. 
Un’installazione scultorea composta da sei 



basi nere sulle quali poggiano altrettanti solidi 
geometrici. Ogni base reca su un lato lungo 
il nome di un profeta, mentre i solidi sono 
realizzati in materiali differenti e simbolici: il 
cubo in oro, la piramide in marmo nero, la sfera 
in marmo bianco, il parallelepipedo in argento, il 
cono in pietra serena, il cilindro in bronzo. Dopo 
essere stati esposti alla Galleria del Naviglio 
nel maggio 1971, 6profetiper6geometrie sono 
stati presentati alla Biennale di Venezia del 1972, 
all’interno della Tomba della Geometria. 
Successivamente, nel 1976, queste tre opere 
sono state esposte alla prima grande mostra 
antologica dedicata a Scheggi alla Galleria 
d’Arte Moderna di Bologna. In seguito la Tomba 
e la Piramide andarono disperse e oggi sono qui 
ricostruite fedelmente dopo cinquant’anni di 
oblio.
È nella ricerca finale dell’artista, interrotta a 
causa della sua prematura scomparsa nel 1971, 
che diventa fondamentale anche il dialogo con 
Vincenzo Agnetti, con il quale Scheggi elabora 
progetti a quattro mani. L’elemento piramidale 
torna nell’opera Il Trono, firmata con Agnetti ed 
esposta nel 1970 alla Galleria Mana Art Market di 
Roma. Questo importante lavoro apre la mostra 
parallela Le strade terminano prima di cominciare 
dedicata a Vincenzo Agnetti. 
La struttura è prima di tutto un enunciato 
concettuale, in cui la figura geometrica si fa 
espressione critica delle forme di controllo 
e di potere del sistema, ma è anche simbolo 
della riflessione sulla fine della geometria e 
dell’autorità del segno. Non a caso Scheggi 
avrebbe scelto la forma piramidale, nera, quale 
lapide della sua tomba monumentale, ancor oggi 
visitabile presso il Cimitero di Settignano, alle 
porte di Firenze, terra natale dell’artista. 
Lì, l’elemento plastico nero si fa monumento 
eterno e memoria tangibile della sua ricerca.

27. Paolo Scheggi,Vitalità del Negativo, Palazzo 
Esposizioni, Roma 1970
Vintage Print. Stampa ai Sali d’argento su carta 
baritata, 30 x 40 cm 
fotografia Ugo Mulas © Eredi Ugo Mulas. Tutti 
i diritti riservati, Milano – Galleria Lia Rumma, 
Milano / Napoli 

28. Paolo Scheggi,Vitalità del Negativo, Palazzo 
Esposizioni, Roma 1970
Vintage Print. Stampa ai Sali d’argento su carta 
baritata, 30 x 40 cm 

fotografia Ugo Mulas © Eredi Ugo Mulas. Tutti 
i diritti riservati, Milano – Galleria Lia Rumma, 
Milano / Napoli 

29. Veduta dell’opera 6profetiper6geometrie 
all’inaugurazione della mostra Paolo Scheggi. 
6profetiper6geometrie alla Galleria del Naviglio di 
Milano, nel 1971
fotografia, 23 x 30 cm 
fotografia Ada Ardessi © ISISUF. istituto 
internazionale di studi sul futurismo - Archivio 
Ada Ardessi, Milano. Tutti i diritti riservati.

30. 6profetiper6geometrie, 1971 
oro, marmo nero e bianco, argento, pietra 
serena, bronzo; basi in legno rivestite in “Print” 
nero lucido con caratteri lapidari in acciaio; 
strutture di supporto in acciaio lucido cromato, 
130 x 50 x 30 cm 
Collezione Cosima Scheggi 

31. Piramide. DELLA METAFISICA, 1970 /2026
pannelli in legno dipinto, lastra in ottone 
cromato, 450 x 450 x 450 cm 
ambiente originario andato disperso nel 1976, 
ricostruito filologicamente dall’Associazione 
Paolo Scheggi nel 2026
Collezione Cosima Scheggi 

Documentazione esposta:

TECA A
> Lettera di Lucio Fontana a Paolo Scheggi 
pubblicata nel catalogo della mostra Paolo 
Scheggi Merlini. Per una situazione, Bologna, 
Galleria Il Cancello, dall’8 dicembre 1962. 
Exhibition copy 

> Catalogo della mostra Paolo Scheggi Merlini. 
Per una situazione, Galleria Il Cancello, Bologna 
1962 

TECA B
> Catalogo della Tredicesima Triennale di 
Milano, Tempo libero, Palazzo dell’Arte al Parco 
Milano, 12 giugno - 27 settembre 1964. Collezione 
Cosima Scheggi
> Numero monografico della Modern Art 
Agency Gallery, “Made In”, gennaio-febbraio 
1969. Collezione Cosima Scheggi



> Dépliant della mostra Paolo Scheggi / 
Intersuperfici curve, Centro d’arte Il Chiodo, 
Palermo, 20 marzo 1965. Collezione Cosima 
Scheggi

> Copertina e pagine interne di “B˙t. Arte oggi in 
Italia”, n. 3, a. I, Milano dicembre 1967. Collezione 
Cosima Scheggi 

> Dépliant della mostra Lo Spazio dell’Immagine, 
Palazzo Trinci, Foligno 2 luglio – 1 ottobre 1967. 
Collezione Cosima Scheggi

> Copertina e pagine interne catalogo della 
mostra Paolo Scheggi. Intercamera plastica, 
Galleria del Naviglio, Milano 9-22 gennaio 1967. 
Collezione Cosima Scheggi

TECA C
> Copertina e pagine interne pieghevole della 
mostra Con temp l’azione, a cura di Daniela 
Palazzoli, Gallerie Christian Stein/Sperone/ Il 
Punto, Torino 4 dicembre 1967 - febbraio 1968. 
Collezione Cosima Scheggi 

> Invito della mostra Con temp l’azione, a cura di 
Daniela Palazzoli, Arts International club edizioni 
Flaviana, Lugano febbraio 1968. Collezione 
Cosima Scheggi

> Fotografie “Metodologia della visione” 
sull’Intercamera plastica di Paolo Scheggi e la sua 
indagine sull’integrazione plastica all’architettura 
e alla città. Collezione Cosima Scheggi

> Copertina di “Sipario”, n. 276, aprile 1969: Oplà-
stick, passione secondo Paolo Scheggi, Galleria 
del Naviglio, Milano aprile 1969. Pagina interna: 
parete dell’Intercamera come scenografia 
per Materiale per sei personaggi di Roberto 
Lerici, Teatro Durini, Milano marzo-aprile 1969. 
Biblioteca Specialistica Museo MA*GA. 

> Pagine interne di “Domus”, n. 502, settembre 
1971: Vincenzo Agnetti: copia dal vero per Paolo 
Scheggi, immagini della Marcia funebre o della 
geometria realizzata per la mostra Campo 
Urbano, a cura di Luciano Caramel, Como 1969. 
Biblioteca Specialistica Museo MA*GA. 

TECA D
> Manifesto della mostra Scoop! La mostra 
col botto, a cura di Daniela Palazzoli, Franco 
Ravedone, Casa della cultura – Piazza S. 

Lorenzo, Gallarate febbraio-marzo 1968. 
Collezione Cosima Scheggi

> Provino fotografico di OPLÀ-azione-lettura-
teatro, Galleria Flori, Firenze 1 – 20 novembre 
1969. Collezione Cosima Scheggi 

> Manifesto della mostra moduli/intersuperfici 
modulari + oplà/azione-lettura-teatro per una 
strada, Galleria Flori, Firenze 1 – 20 novembre 
1969. Collezione Paolo Scheggi

> Volantino dell’azione OPLÀ-azione-lettura-
teatro, “Naviglioincontri 7”, Galleria del Naviglio, 
Milano 15 aprile 1969. Collezione Cosima Scheggi

TECA E
> Copertina di “Domus”, n. 494, gennaio 1971: 
Piramide. DELLA METAFISICA, esposta alla 
mostra Vitalità del Negativo nell’arte italiana 
1960/70 a cura di Achille Bonito Oliva, Palazzo 
delle Esposizioni, Roma novembre 1970 – 
gennaio 1971. Collezione Cosima Scheggi

> Pagine interne del catalogo Vitalità del 
Negativo nell’arte italiana 1960/70, a cura di 
Achille Bonito Oliva, Palazzo delle Esposizioni, 
Roma novembre 1970 – gennaio 1971. Collezione 
Cosima Scheggi

> Pagine interne del catalogo della mostra 
antologica dedicata a Paolo Scheggi, a cura di 
Giuseppe Maria Accame, Giulio Carlo Argan, 
Germano Celant, Franco Solmi, Galleria d’Arte 
Moderna, Bologna 1976. Collezione Cosima 
Scheggi 

> Paolo Scheggi con la lastra all’interno della 
Piramide. DELLA METAFISICA. 
Foto di Marcella Galassi. Collezione Cosima 
Scheggi

> Pagine interne di “Flash Art”, n. 27, ottobre - 
novembre 1971: 6profetiper6geometrie e articolo 
di Gillo Dorfles in memoria di Paolo Scheggi. 
Collezione Cosima Scheggi 
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L’opera di Vincenzo Agnetti attraversa 
l’arte concettuale, la poesia, la 
saggistica, l’utilizzo sperimentale di 
tecnologie, l’editoria.
Lontana da una prospettiva rigidamente 
cronologica, questa mostra documenta 
quanto la fotografia sia stata utilizzata 
dall’artista per liberare l’immagine dal 
proprio referente, lavorando attorno 
ad opere che appaiono come tracce di 
qualcosa che c’è stato, ma non c’è più. 
Per Agnetti la fotografia, al tempo 
stesso, significa e non significa. Come 
la parola, non segue un percorso lineare 
di corrispondenze biunivoche. Dice 
alcune cose, riferendosi ad altre. Allude, 
suggerisce. È sia concreta che poetica. 
Infatti, come ricorda Roland Barthes ne 
La camera chiara (1980): “la fotografia 
diventa allora per me un medium 
bizzarro […]: falsa a livello di percezione, 
vera a livello del tempo.”
Parola e fotografia sono linguaggi che 
vengono dimenticati a memoria, per poi 
essere riscritti nuovamente. 

SALA 1 
Lo spazio, la parola, la fotografia
Questa prima sala della mostra sintetizza 
alcune questioni essenziali per comprendere la 
poetica di Agnetti: in un unico sguardo d’insieme 
incontriamo tre opere che attraversano il tempo, 
lo spazio e il corpo, riflettono sul significato della 
fotografia, intrecciano l’uso della parola e della 
poesia. 
Iniziamo con Il Trono: un’installazione 
realizzata insieme a Paolo Scheggi nel 1970. 
Un oggetto – linguistico che riflette sul potere, 
la sua verticalità e una certa valenza funebre 
(formalmente l’opera trae ispirazione dal 
monumento funebre ad Antonio Canova). 
Con ironia, questo trono vuoto esprime 
un’assenza di potere, una vacanza.  Di fronte 
ad esso si trova Il delitto, in cui dettagli 
fotografici e brevi misteriose frasi costruiscono 
una partitura evocativa che può essere 
idealmente completata dalle poesie del libro 
Macchiavelli 30 in cui compaiono le fotografie di 
quest’opera. Sulla parete centrale un “Feltro” 

in cui le iscrizioni lapidarie contrastano con la 
morbidezza del supporto e con la poeticità 
evocativa del significato. 

1. Vincenzo Agnetti, Paolo Scheggi
Il Trono, 1970 
struttura in legno rivestita in laminato plastico 
nero lucido, caratteri lapidari in ottone satinato; 
stampa applicata su legno, 200 x 130 x 130 cm; 
208,5 x 99,6 cm
Archivio Vincenzo Agnetti 

2. Oggi non è oggi ma soltanto un gesto degli 
elementi, 1971 
feltro colorato, inciso a fuoco e dipinto applicato 
su legno, 80 x 120 cm 
Archivio Vincenzo Agnetti 

3. Il delitto, 1976 
collage, fotografie e china su metallo applicato 
su legno, 107 x 142 cm 
Archivio Vincenzo Agnetti 

SALA 2
La Macchina Drogata
La Macchina Drogata (1967 – 1968) porta a 
compimento una serie di ricerche che l’artista 
ha sviluppato intorno a questioni legate alle 
combinazioni permutabili e ai sistemi tecnici 
e tecnologici. Spiega Agnetti: “i 110 numeri di 
una calcolatrice Divisumma sono stati sostituiti 
con altrettante lettere dell’alfabeto facendo 
seguire ad ogni consonante una vocale in modo 
che tutte le parole ottenute casualmente dalle 
operazioni anche se prive di senso logico, 
fossero comunque di supporto di intonazione.
Lo strumento così trasformato è stato utilizzato 
per compiere delle operazioni. La prima di 
queste è stata quella di provare la Macchina 
nella sua formulazione. Eseguendo le operazioni, 
infatti, si ottenevano dei testi […]”. 
Le opere di questa sezione chiamate Dissolvenze, 
Comete e Oltre il Linguaggio evocano il 
funzionamento della Macchina Drogata e legano 
questa libera ricombinazione di lettere con la 
pittura. Le cornici e le tele emulsionate, ancora 
una volta, divengono tracce fotografiche. Le 
lettere sembrano comporre una nuova lingua 
che è però sconosciuta. Siamo sul punto di 
cogliere un significato. 



Ma più ci avviciniamo, più questo si allontana. 

4. Ugo Mulas
Macchina Drogata, 1969 
fotografia, 78 x 121 cm 
Archivio Vincenzo Agnetti 

5. Oltre il linguaggio. Cometa, 1969 
ingrandimento fotografico virato su tela 
emulsionata – 4 elementi, 80 x 55 cm /cad
Archivio Vincenzo Agnetti 

6. Oltre il linguaggio, 1970 
ingrandimento fotografico virato su tela 
emulsionata su paniforte, 69 x 58,5 cm 
Archivio Vincenzo Agnetti 

7. Corfine, 1967-68 
ingrandimento fotografico virato su tela 
emulsionata su telaio di legno, 82 x 72 cm 
Archivio Vincenzo Agnetti 

8. Oltre il linguaggio. Dissolvenza, 1969 
ingrandimento fotografico virato su tela 
emulsionata su paniforte, 114 x 79 cm 
Archivio Vincenzo Agnetti 

9. Oltre il linguaggio. Dissolvenza, 1969 
ingrandimento fotografico virato su tela 
emulsionata su paniforte, 120 x 80,5 cm 
Archivio Vincenzo Agnetti 

10. Entropia, 1970 
fogli di perspex pantografati e assemblati,
43 x 39 x 17 cm 
Archivio Vincenzo Agnetti 

SALA 3 
Il racconto della storia
Agnetti cita e attraversa la storia dell’arte 
riscoprendo e recuperandone diversi 
personaggi, diverse ipotesi, molteplici episodi 
che, dalla dimensione particolare, divengono 
universali.
Opere come Tutta la storia dell’arte è in questi 
tre lavori e Architettura tradotta per tutti i popoli 
osservano la natura, citano l’antropologia e 
la storia dell’arte con l’obiettivo di parlare e 
pensare all’umanità in ogni sua epoca. 
Questo avviene anche in riferimento a effettivi 
personaggi storici, come la regina Elisabetta 

d’Inghilterra, protagonista di quello che Agnetti 
definisce un “teatro statico”, “uno spettacolo 
senza movimento, senza personaggi e senza 
testo.”
Il rapporto tra il testo e la fotografia è un 
impianto che attiva associazioni libere intessute 
dalla cultura visuale occidentale ma anche dalle 
visioni e dai pensieri di ciascuno spettatore.  

11. Tutta la storia dell’arte è in questi tre lavori,
1973 
china su fotografia, pietra (micascisto) incisa, 
49 x 147,5 cm; 27 x 24 x 3,5 cm 
Collezione Emilio e Luisa Marinoni

12. Elisabetta d’Inghilterra, 1976 
tele emulsionate e dipinte, china – 6 elementi, 
61 x 51 cad. 
Archivio Vincenzo Agnetti 

13. Architettura tradotta per tutti i popoli, 1973 
fotografia, 61,5 x 167,5 cm 
Archivio Vincenzo Agnetti 

SALA 4
Dopo le grandi manovre
Questa serie di opere fotografiche, realizzata 
tra il 1978 e il 1980, mette in luce una pratica di 
risemantizzazione, di traduzione costante tra 
vecchi e nuovi significati. 
Tale caratteristica appartiene, in generale, 
all’arte concettuale, ma, nel caso specifico di 
Agnetti, assume un valore poetico evocativo e 
misterioso, tanto quanto il titolo del progetto 
stesso.
È lo stesso artista che ci spiega il significato più 
profondo di questo progetto:  
“Io sono stato colpito da questo fotografo di 
circa cento anni fa, che era un grande fotografo. 
Ho trovato le sue immagini incollate in un 
vecchio album che ho comprato da un rigattiere 
a Gibilterra. Erano piccole foto in bianco e nero, 
che un altro anonimo ha successivamente 
acquarellato. Io le ho rifotografate con una 
macchina da dilettante, le ho fatte ingrandire in 
un modo particolare, e ho ottenuto queste cose. 
Mi interessano perché sono di un poeta che 
usava la foto. Da parte mia ho voluto inserirmi in 
questo spessore poetico”. 



14. Le strade. Dopo le grandi manovre, 1980 
collage, fotografia colorata a mano, china su 
carta, 52 x 77,5 cm 
Museo MA*GA, Gallarate - opera acquisita 
dall’artista tramite bando Strategia Fotografica 
2025 promosso dalla Direzione Generale 
Creatività Contemporanea del Ministro della 
Cultura  
inv. n. 244/3 FZ 

15. Forgotten by heart. Dopo le grandi manovre 
1980 
collage, fotografia colorata a mano, cartoncino, 
china su carta, 52,5 x 78 cm 
Museo MA*GA, Gallarate – opera acquisita 
dall’artista tramite bando Strategia Fotografica 
2025 promosso dalla Direzione Generale 
Creatività Contemporanea del Ministro della 
Cultura  
inv. n. 244/2 FZ

16. Silence. Dopo le grandi manovre, 1980 
collage, fotografia colorata a mano, china su 
carta, 52 x 74 cm 
Museo MA*GA, Gallarate – opera acquisita 
dall’artista tramite bando Strategia Fotografica 
2025 promosso dalla Direzione Generale 
Creatività Contemporanea del Ministro della 
Cultura  
inv. n. 244/1 FZ

17. Senza titolo. Dopo le grandi manovre, 1980 
collage, fotografia, dattiloscritto su carta, 52,5 
x 78 cm 
Archivio Vincenzo Agnetti 

18. Senza titolo. Dopo le grandi manovre, 1980 
collage, fotografia colorata a mano, tempera, 
china su carta, 52 x 74,5 cm 
Archivio Vincenzo Agnetti

19. Chi ha paura di Kobe? Dopo le grandi 
manovre, 1980 
collage, fotografia, matita e china su carta, 
52,5 x 74,5 cm 
Archivio Vincenzo Agnetti

20. Listen. Dopo le grandi manovre, 1980 
collage, fotografia, china e tempera su carta e su 
legno dipinto, 55,5 x 81,5 cm 
Archivio Vincenzo Agnetti 

21. Forgotten by heart. Dopo le grandi manovre 
1979 - 1980
collage, fotografia, china su carta e su legno 
dipinto, 56 x 81 cm 
Archivio Vincenzo Agnetti 

22. Andata e ritorno. Dopo le grandi manovre, 
1980 
collage, fotografia colorata a mano, orari 
ferroviari china su carta, 53 x 75 cm 
Archivio Vincenzo Agnetti 

23. Progetto. Dopo le grandi manovre, 1979 
fotografia colorata a mano, 37 x 29 cm 
Archivio Vincenzo Agnetti 

24. Senza titolo. Dopo le grandi manovre, 1979 
collage, fotografia colorata a mano, tempera su 
carta, 52 x 75 cm 
Archivio Vincenzo Agnetti 

25. Album fotografico, XIX secolo
fotografie acquarellate su carta
Archivio Vincenzo Agnetti

SALA 5
Libro dimenticato a memoria
Chiude la mostra il celebre Libro dimenticato 
a memoria. Agnetti ci ricorda come “la cultura 
è l’apprendimento del dimenticare”. Questa 
dimenticanza però è solo apparente: è il risultato 
di un’assimilazione profonda, così profonda 
da riscrivere ciò che conosciamo, da essere 
assorbita a tal punto da svuotare le pagine del 
libro. Imparare è cambiare e cambiare significa, 
anche, dimenticare. 

26. Libro dimenticato a memoria, 1970 
carta, copertina in tela, nastro in tessuto, 
100 x 69,5cm  
Archivio Vincenzo Agnetti 

27. Vincenzo Agnetti, Claudio Parmiggiani
Scriba, 1973
stampa su carta, 83/100, 100 x 70 cm
Museo MA*GA, Gallarate – dono di Giovanni 
Orsini, 2011
inv. n. 1568 S 

 Ardessi, Milano. Tutti i diritti riserti.



Il Museo MA*GA prosegue la propria 
ricerca dedicata ai linguaggi digitali e il 
dialogo tra tecnologia e pratica artistica.
In dialogo con workshop del maggio 
2026 presso il MAN – Museo d’Arte 
Provincia di Nuoro, Museo MA*GA ospita 
Giovanni Ferrario con il progetto inedito 
Stato di Quiete.

Stato di quiete è una mostra che mette in 
tensione l’apparente immobilità dell’immagine 
con l’instabilità profonda dei processi che 
la generano. Le nature morte inedite qui 
presentate, realizzate attraverso l’intelligenza 
artificiale e appartenenti alla serie “Atlante del 
verosimile” (2025), si collocano in uno spazio 
ambiguo: sembrano sospese nel tempo, eppure 
sono il risultato di flussi continui di dati, calcoli e 
probabilità. 
Come sottolinea l’artista: «in Stato di quiete, 
l’assenza del gesto umano diretto non coincide 
con una mancanza di intenzionalità, ma apre 
piuttosto a una riflessione sul ruolo della 
creatività e della fantasia, del mistero e della 
poesia. Lo strumento dell’intelligenza artificiale 
agisce come un mediatore tra il visibile e 
l’invisibile, rendendo percepibile una nuova 
forma di immobilità: non quella della materia, ma 
quella del dato congelato in immagine».
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1. Il velo (Stato di quiete)
immagine generata con l’A.I.
dalla serie “Atlante del verosimile”, 2025

2. L’occhio (Stato di quiete)
immagine generata con l’A.I.
dalla serie “Atlante del verosimile”, 2025

3. Col tempo (Stato di quiete)
immagine generata con l’A.I.
dalla serie “Atlante del verosimile”, 2025

4. Guscio (Stato di quiete)
immagine generata con l’A.I.
dalla serie “Atlante del verosimile”, 2025

5. Anatomia circolare (Stato di quiete)
immagine generata con l’A.I.
dalla serie “Atlante del verosimile”, 2025

6. Metageometria (Stato di quiete)
immagine generata con l’A.I.
dalla serie “Atlante del verosimile”, 2025

7. Sativa (Stato di quiete)
immagine generata con l’A.I.
dalla serie Atlante del verosimile, 2025

8. Mimesi (Stato di quiete)
immagine generata con l’A.I.
dalla serie “Atlante del verosimile”, 2025

9. Accordo (Stato di quiete)
immagine generata con l’A.I.
dalla serie “Atlante del verosimile”, 2025
 
10. Orizzonte apparente (Stato di quiete)
immagine generata con l’A.I.
dalla serie “Atlante del verosimile”, 2025

11. Dispersione di materia (Stato di quiete)
immagine generata con l’A.I.
dalla serie “Atlante del verosimile”, 2025

12. Partecipazione (Stato di quiete)
immagine generata con l’A.I.
dalla serie “Atlante del verosimile”, 2025

13. Corpo d’aria (Stato di quiete)
immagine generata con l’A.I.
dalla serie “Atlante del verosimile”, 2025

14. Doppia luce (Stato di quiete)
immagine generata con l’A.I.
dalla serie “Atlante del verosimile”, 2025

15. Archetipo (Stato di quiete)
immagine generata con l’A.I.
dalla serie “Atlante del verosimile”, 2025

16. Incanto (Stato di quiete)
immagine generata con l’A.I.
dalla serie “Atlante del verosimile”, 2025

17.  Il vaso (Stato di quiete)
immagine generata con l’A.I.
dalla serie “Atlante del verosimile”, 2025
 
 

 
 

 

 

Giovanni Ferrario è artista e teorico.
Il suo lavoro dialoga con la fotografia, la 
performance, il disegno, la pittura e la scultura.
La diversità linguistica della sua poetica trova 
sintesi nell’utilizzo di mezzi post-fotografici 
come l’intelligenza artificiale e la scansione a 
contatto. Dal 2004 insegna Fenomenologia e 
critica d’arte presso l’Università Cattolica di 
Milano.
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