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CATASTROPHE VS CATASTROPHIC CHANGE

La XXXII  Esposizione Internazionale degli Architetti Artisti - Ligne et Couleur, si apre quest’an-
no a Venezia a Castello 780, uno spazio espositivo dell’Associazione Culturale Castello 925. 
La collaborazione che lega questi luoghi dell’arte agli Architetti Artisti è unica, vista la nostra 
presenza in passate edizioni. Questo centro dell’arte è dedicato alla creatività, Transitional 
Space come ama definirlo il suo ideatore Luca Caldironi.
A Venezia, per l’anno 2024, l’Associazione Castello 925 in tutte le sue sedi ha proposto un 
tema ricorrente che accompagni le mostre e gli autori: 
Catastrofe vs Cambiamento catastrofico. 
La sfumatura apocalittica di questi termini scompare per recuperare il significato più puro e 
vero della parola “catastrofe” che è, dall’antica cultura greca, rivelazione, catarsi e consape-
volezza. 
La nostra Associazione per la XXXII Esposizione ha seguito questo percorso declinandolo nel 
suo specifico indirizzo artistico e architettonico e lasciando ai partecipanti un’ampia scelta 
interpretativa. Il formato esclusivamente cartaceo, privo di cornice e di stabilite dimensioni 
uguali per tutti, è stato scelto dai curatori per garantire ad ogni artista la libertà di interpretare 
il titolo secondo i propri personali canoni estetici, pur partecipando a un progetto comune e 
interagendo mutualmente con gli altri in un dialogo continuo che si è integrato perfettamente 
con l’architettura dello spazio offerto dalla Galleria.
In occasione della XXXII Esposizione il premio AAA Ligne et Couleur- Architetti Artisti è stato 
assegnato all’artista Michel Cogo. Le sue opere nascono da un universo di segni e disegni 
che creano una infinità di cosmi e arrivano a generare sempre diverse visioni e suggestioni 
interagendo con la sensibilità di ogni osservatore.
Il nostro evento si svolge durante la 60ª Biennale d’Arte 2024 Foreigners Everywhere. 
Venezia, nella sua Serenissima storia, vuole rinnovare lo spirito di amicizia dei popoli che 
rendono  queste occasioni di incontro momenti di confronto culturale e artistico, una grande 
festa di pace.
										        

Lucia Lazzarotto 
Presidente della AAA-L&C

Associazione Architetti Artisti



Catastrofe versus catastrofique change - Dott.ssa Dora Minai

Siamo qui nella collettiva rappresentazione dello spazio, del tempo e dello sviluppo ultimo del loro 
limite. Sondare cosa c’è oltre il limite del tempo, oltre il confine di ogni spazio. L’oltre? la fantasia?
Dopo la fine di questo sistema mondiale, quale altra rappresentazione possono attivare le nostre 
coscienze?
I lavori in mostra ruotano intorno a questi temi ed esplorano le conseguenze di questo estremo 
momento: temi sociali, memorie e identità, confini, nazionalismi e sovranismi. Nonché delle con-
seguenze circa l’uso di strumenti di potere senza visione del futuro, non sentendolo come proprio 
compito. E quindi non sentendo la necessità di assicurare alle prossime generazioni una qualita di 
vita in armonia con la natura attraverso la finalizzazione di scelte che abbiano come fine il rispetto 
e la realizzazione di benefici dell’ecosistema: dalla difesa del terra alla purezza dell’aria, alla traspa-
renza delle acque. Ciò impone scelte essenziali 
capaci di capovolgere l’attuale situazione am-
bientale e territoriale in qualcosa che “obblighi” 
a una convivenza pacifica per tutte le vite: uma-
na, animale e vegetale. Lavori dove si tentano 
iperboli di “altri” spazi in contesti urbani e in 
aree rurali che siano lo specchio di questo fine: 
la convivenza pacifica come coinvolgimento di 
protezione razionale ed emotiva di ogni genere 
di natura. Il remissivo lassismo dai propri compi-
ti comporta conseguenze di distruzione di ogni 
contesto toccato dalla scelleratezza e incompe-
tenza dei poteri responsabili.
Passando così dalla distrazione più o meno con-
sapevole, alla evidente distruzione e ai disastri 
dove difficile diventa riparare le crepe e i vuoti 
negli stessi habitat sociali.
Solo l’amore, l’attenzione e la cosciente compe-
tenza per il bene comune, possono garantire un 
sano e reciproco rispetto per la convivialità, pur 
nelle difficoltà e nella paura del caos delle diffe-
renze che creano inciampi di ogni genere: il buio 
va guardato con coraggio, per poi vedere piano 
piano i contorni di ciò che ci circonda (parafra-
sando Renzo Piano). E da lì ricominciare toccan-
do, sentendo le cose intorno con una ingenua 
infantile meraviglia, come possibile tentativo di 
un nuovo inizio. In altro spazio



In occasione della XIX Esposizione tenutasi a 
Verona nel Settembre 2010 presso la Sala Birolli 
Ex Macello, l’Associazione ha istituito il “Premio 
Internazionale Ligne et Couleur”. Una nuova ini-
ziativa finalizzata a valorizzare e promuovere 
personaggi del mondo artistico ed architettoni-
co in un contesto internazionale.
Nelle precedenti edizioni il Premio è stato 
assegnato a: 
- architetto Libero Cecchini 
- tre giovani architetti: Giacomo Gatto, 
   Marcello Orlandini, Roberto Sega 
- architetto Alberto Avesani 
   (premio alla memoria) 
- artista Jonathan Guaitamacchi 
- architetto Pasquale Culotta 
   (premio alla memoria)
- fotografo Carmelo Nicosia
- artista Giacomo Costa
- film maker Benoit Felici
- architetto Ugo La Pietra
- artista Fernando De Filippi
- poeta Giancarlo Pontiggia
- artisti Gruppo di Scicli
- Maestro Gianmaria Potenza
- artista Anna Moro-Lin
- artista Margherita Serra
- artisti e operatori culturali ucraini
- EMERGENCY ONG ONLUS

Il Premio: 
formella in terracotta 
da stampo originale

cm 10 x 10 
con l’effigie del 

LEONE IN MOECA
opera realizzata dall’artista veneziano

Giuseppe Vio

The Prize:
terra-cotta tile (cm 10 x 10)

with the image of
LEONE IN MOECA

by the venetian artist
Giuseppe Vio

On the occasion of the XIX Exhibition held in 
Verona in September 2010 at the Sala Birolli, 
the Association has established the “Interna-
tional Award Ligne et Couleur”. A new initiative 
aimed at enhancing and promoting people from 
the world of art and architecture in an interna-
tional context.
In the previous editions the Prize was awarded to: 
- the architect Libero Cecchini
- three young architects: Giacomo Gatto, 
   Marcello Orlandini, Roberto Sega
- the architect Alberto Avesani 
   (prize in memory)
- the artist Jonathan Guaitamacchi
- the architect Pasquale Culotta 
   (prize in memory)
- the photographer Carmelo Nicosia
- the artist Giacomo Costa
- the film maker Benoit Felici
- the architect Ugo La Pietra
- the artist Fernando De Filippi
- the poet Giancarlo Pontiggia
- the artists Gruppo di Scicli
- Maestro Gianmaria Potenza
- the artist Anna Moro-Lin
- the artist Margherita Serra
- Ukrainian artists and cultural operators
- EMERGENCY ONG ONLUS

In occasione della XXXII Esposizione dell’Associazione AAA Ligne et Couleur - Architetti Artisti

Galleria Castello 925 +Plus - Venezia
il Premio AAA Ligne et Couleur per l’anno 2024 viene assegnato all’artista

Michel Cogo 

On the occasion of the XXXII Exhibition of the Associazione AAA Ligne et Couleur - Architetti Artisti

Galleria Castello 925 +Plus - Venice
 the AAA Ligne et Couleur Award for the year 2024 was awarded to the artist

Michel Cogo



Michel Cogo
Le opere di Michel Cogo sono immensi 
ritratti costituiti da un universo di segni 
e disegni, o viceversa interpretabili come 
centinaia di segni e disegni che affolla-
no la superticie delle opere e che solo da 
lontano sembrano ordinarsi per rendere 
riconoscibili i grandi volti. Le immagi-
ni vanno intese come entità autonome 
e indipendenti, che esistono di per sé e 
che per l’appunto coesistono nello spazio 
dell’opera e in grado di riordinarsi di fron-
te al nostro sguardo per creare un’infinità 
di microcosmi e macrocosmi, come se i 
moduli che compongono i lavori di Cogo 
fossero in movimento e soggetti alle leggi 
del campo magnetico che esercita il no-
stro sguardo arrivando a generare sempre 
diverse variabili di visione e conseguenti 
suggestioni.

Michel Cogo - 2024 Ritratto Studio n. 22
disegno digitale cm 170 x 105



MICHEL COGO IMMAGINI CHE CI GUARDANO 
di Camilla Compagni

Il filosofo francese Jean-Luc Nancy strutturando la sua concezione sociale dell’essere individua quest’ultimo 
non come un’unità formata da parti, né tanto meno come un insieme di elementi atomici che si realizzano solo 
nella convergenza verso un elemento totale e assoluto. Partendo dall’idea che tutto ciò che “esiste” in realtà 
“coesiste”, arriva alla definizione della formula «singolare plurale» quale proprietà caratterizzante dell’essere, 
del soggetto.
E «singolare plurale» non può che essere la locuzione appropriata per descrivere quello che sono le opere di Mi-
chel Cogo, immensi ritratti costituiti da un universo di segni e disegni, o viceversa interpretabili come centina-
ia di segni e disegni che affollano la superficie delle opere e che solo da lontano sembrano ordinarsi per rendere 
riconoscibili i grandi volti. In entrambi i casi le immagini vanno intese come entità autonome e indipendenti, 
che esistono di per sé e che per l’appunto co-esistono nello spazio dell’opera.
I singoli disegni dell’artista non vanno perciò interpretati come semplice sommatoria di parti ma nella pro-
spettiva delle relazioni che sono in grado di creare tra loro, nell’ottica più ampia del loro essere finite eppure in 
grado di riordinarsi di fronte al nostro sguardo per creare un’infinità di microcosmi e macrocosmi, come se i 
moduli che compongono i lavori di Cogo fossero in movimento e soggetti alle leggi del campo magnetico che 
esercita il nostro sguardo arrivando a generare sempre diverse variabili di visione e conseguenti suggestioni.
Eppure le opere dell’artista, per la loro complessità, sembrano addirittura possedere la facoltà di saper invertire 
i poli di questa relazione presentandosi non tanto come oggetti da osservare ma come soggetti attivi, capaci di 
indirizzare il nostro sguardo per guidarlo alla scoperta di tutti i livelli dell’immagine, inaccessibili escludendo 
questa dinamica di scambio. Livelli che sono l’esito di una pratica artistica lenta, riflessiva, intima, la quale nel 
disegno trova dunque certamente un mezzo espressivo ma anche e soprattutto un soggetto influente.
Lo stesso Nancy ragionando sul ruolo dello sguardo nel contesto del ritratto finisce per identificare quest’ulti-
mo come un “oggetto miste-rioso” che da solo ha l’energia per organizzare lo spazio pittorico.
La reciprocità intrinseca che scatena lo sguardo nelle opere di Michel
Cogo fa si che trovandosi di fronte ai suoi grandi ritratti si riesca a comprendere quel che affermava Paul Klee, 
proprio in merito al fatto che sarebbero le immagini a rivolgere il loro sguardo su di noi, quando scriveva che 
“ogni figurazione, ogni combinazione avrà la sua particolare espressione costruttiva, ogni figura il suo volto, la 
sua fisionomia” perché “le figure oggettive ci guardano, ilari e severe, più o meno tese, consolatrici e spavente-
voli, sofferenti o sorridenti”.
I soggetti dell’artista, gli immensi ritratti al pari dell’astronauta e del corvo che emergono realizzati a matita e 
penna sulla carta, hanno tutti questa straordinaria capacità di guardarci, di superare il confine che definisce il 
limite tra mondo reale e mondo della rappresentazione per trascinarci al suo interno ed assorbirci completamente.



Ritratto studio n.16
disegno digitale

cm 170 x 117 
2023



Ritratto studio n.13
tecnica mista su carta
cm 145 x 140
2023





Vacua intus - Ritratto studio n.3  
Penna e matita su scatole - cm 150 x 150 

nella pagina precedente
un particolare dell’opera



Afrodite, Studio n.12 - inchiostro su carta - cm 150 x 150



Fata Morgana, o del Ponte sullo Stretto di Messina
di Giuseppe Arcidiacono

Non esistono foto di quel fenomeno che, a detta di molti, accade sullo Stretto; e chiamiamo Fata Morgana. 
In passato c’è stato chi -come il domenicano Antonio Minasi (1) - ne ha classificato i differenti tipi d’appari-
zione: Morgana Marina, Morgana Aerea, Morgana d’Iride Fregiata, come fossero i grani di un rosario, in gra-
do di nominare ogni sfuggente visione per proporne una oggettiva rappresentazione. A questo fine, il Minasi 
si rivolgeva al vedutismo “scientifico” di Guglielmo Fortuyn che, tra le incisioni dello Stretto, commissionate-
gli nel 1774 dal padre domenicano, inserì Il Prospetto di Reggio con la Vaga Veduta della Fata Morgana; dove 
il fenomeno non è stato ritratto in presa diretta, ma rielaborava, appunto, la dissertazione letteraria del Mina-
si medesimo, e veniva offerto all’ammirazione della Principessa di Caramanico: a segno che qui non si fanno 
bidoni a nessuno, tantomeno a una eccellentissima principessa; anche se nella “veduta”, Reggio si rispecchiava 
nell’acqua frantumata e moltiplicata in mirabili architetture, mai viste in terra ferma, per mischiarsi con Mes-
sina, in un polverone di castelli per aria. Ma - si dirà - nel XVIII secolo la fotografia non c’era; e ci si doveva 
accontentare di descrizioni e vedute, spesso di fantasia. Tuttavia, anche dopo le cose non sono cambiate, e 
nessuno è stato in grado di fornire una prova oggettiva (fotografica?) della Fata Morgana dello Stretto. 
A questo punto, potremmo concludere che la Fata Morgana sembra essere solo una affabulazione, un ri-
sorgente racconto di paesaggio ideale, che diventa -ai nostri giorni- il risorgente racconto di una mirabilia: 
dove Messina e Reggio possono oggi mescolarsi, riflettersi, ricongiungersi grazie a un prodigio della Tecnica 
(moderna) che prende il nome di Ponte sullo Stretto. Questo del Ponte sullo Stretto molti lo ritengono l’enne-
simo effetto di una nuova Fata Morgana: perché come quella appare e scompare, nei programmi di governo 
(restando un progetto “sospeso”, come s’addice ai ponti). Forse, dopotutto, è meglio che il Ponte sullo Stretto 
resti all’orizzonte, sospeso appunto nel mito in buona compagnia con Scilla e Cariddi. Almeno finché rimane 
“questo” ponte: cioè la copia di un ponte già fatto, già visto e rivisto, che trasformerebbe lo Stretto da luogo 
del mito a un luogo comune. 
Infatti, se un Ponte ha da esserci tra Reggio e Messina, che almeno sia in grado di reggere il confronto col 
ponte “ad ali di libellula” di Sergio Musmeci, col ponte sorretto dai titanici moderni telamoni di Giuseppe 
Samonà, con quello prodigiosamente stabile sulle curve sghembe dell’andamento parabolico e visionario stu-
diato da Pierluigi Nervi; invece, dal lontano Concorso del 1969, non si riscontra un avanzamento “progressi-
vo”, né culturale, né tecnico, relativo a un Ponte sullo Stretto che aspiri a proporsi come progetto “del secolo” 
(se non addirittura del nuovo millennio). 
Ci si aspettava, insomma, in tanti anni trascorsi dallo storico Concorso per il collegamento stabile viario 
e ferroviario fra la Sicilia e il Continente (1969), un “superamento disciplinare”, strutturale e tipologico: in 
cui le ragioni dell’evoluzione tecnica sapessero produrre una forma al servizio dello Stretto. Al contrario, il 
progetto definitivo che la Società Stretto di Messina ha presentato nel 2002 sembra regredire verso un inge-
gneristico ed ottimistico “ottocentismo”, che rispolvera l’immagine, consolatoria, di un ponte già consumato 



in qualche pubblicità. Questa immagine, che sollecita un facile consenso, dovrebbe almeno riscattare il suo 
carattere di déjà vu attraverso un primato tecnico-scientifico: col superare in un balzo i 3300 m. che separano 
Scilla e Cariddi; invece, ragioni di prudenza e di economia suggeriscono di avanzare i piloni in acqua (2), per 
ottenere una campata - più sicura, in quanto… già sperimentata col ponte Akashi in Giappone- di soli 2 km. 
Ma, in questo caso, giungere a “più miti consigli” produce un allontanamento dal “luogo” del mito.
Sarebbe ora di prendere atto che l’eccellenza tecnica diventa sullo Stretto una questione simbolica; e che il 
Ponte non può esimersi di esprimere un progetto culturale, anziché limitarsi a (ri)produrre una soluzione 
costruttiva. 
D’altra parte, con buona pace degli ambientalisti “No-Ponte”, bisogna anche dirsi che il mantenimento di un 
improbabile statu quo non significa automaticamente “salvare il paesaggio”, quando il territorio è “trasforma-
zione”. Bisogna dirsi che lo Stretto può essere alterato da un brutto Ponte come dalle case abusive costruite nel 
frattempo sulle due sponde. Come chi incidit in Scyllam cupiens evitare Carybdim (il cartiglio ammonitore 
che troviamo al centro di una mappa del ‘600), oggi sventolare lo striscione “No-Ponte” non significa chiu-
dere gli occhi sulle continue sanatorie elettorali che hanno legittimato la espansione di una lebbra che -come 
recita una poesia di Pasolini (3) - «allinea tempeste di caseggiati, / gore di lotti color bile o vomito, / senza 
senso, né di affanno né di pace». Occorre dare senso alle nostre azioni; ma se questo vale per  i «pii possessori 
di lotti», vale a maggior ragione per le istituzioni che sostengono la imprescindibile necessità del Ponte. 
Risuona tra i “detti memorabili” -ormai passati alla storia- quello di Loyola De Palacio, commissario UE ai 
trasporti nel 2004, che impavidamente affermò che il Ponte si sarebbe fatto «perché la Sicilia ha bisogno di 
sentirsi legata all’Europa» (4): boutade tutta da ridere per un’isola che da Archimede a Pirandello ha fatto 
la storia del vecchio continente; se questo salvifico intendimento non facesse paventare un atteggiamento 
neo-colonialista col quale dal Mare del Nord si guarda il Mediterraneo. 
E’ certo che questo gigantesco segno sullo Stretto ripropone l’intera Sicilia come un ponte tra l’Europa e 
l’Africa; ma la questione non può risolversi nella risposta tecnocratica a un invasivo progetto commerciale, 
che temiamo sia utile a dragare più velocemente Oltralpe le ricchezze del Continente Nero, o a scaricare la 
spazzatura dei paesi industrializzati verso Sud. Se è così, l’asse trans-europeo Berlino-Palermo non ci pia-
ce. Vogliamo, al posto suo, un asse Palermo-Berlino: un ponte che -se ha da essere- sia costruito attraverso 
un progetto condiviso ed inscritto dentro i luoghi che è chiamato a modificare. Per questo, è necessaria una 
conversione del progetto culturale, che a tutt’oggi, nel migliore dei casi, è ancora quello del sogno carolingio 
di affacciare il Grande Nord sul Mediterraneo. 
Noi chiediamo che questo progetto diventi quello del grande Federico II, del “nostro” Federico: un progetto 
per la rinascenza del Sud; il progetto di un ritrovato stupor mundi, dove il progresso sappia mettersi in rela-
zione col passato e con l’identità dei luoghi, e stratificarsi su di essi ed attraverso il loro ascolto. Forse allora 
non ci sarà bisogno di un Ponte “miracoloso”; ma di azioni mirate e sostenibili di riforma del territorio, di 
una tutela continua del paesaggio, di manutenzioni e non di inaugurazioni ad uso e consumo del politico di 
turno. Allora, probabilmente, Reggio con Messina sapranno presentarsi con un progetto dove le architetture 



antiche e nuove siano in grado di segnare luoghi e tempi di un ordine parziale, dentro lo scorrere continuo e 
continuato del tempo; dove i frammenti scomposti del (nel) nostro territorio possano mettersi in circolo, a 
costruire un mosaico di tessere che ricompongono il paesaggio, in un disegno di Fata Morgana. 

Note.
1. Su Minasi e la sua Dissertazione sopra il 
fenomeno volgarmente detto Fata Morgana, 
Roma 1773, si rimanda a M. Séstito, Il Gorgo e 
la Rocca, Giuditta, Catanzaro, 1995, pp. 33-42 e 
97-121. 
2. La riduzione della campata del Ponte è stata 
presentata dal prof. ing. R. Calzona, durante la 
conferenza su L’attraversamento dello Stretto, 
del 23.09.08, presso la facoltà di Architettura di 
Reggio C. 
3. P. P. Pasolini, La religione del mio tempo, 
Garzanti, Milano, 1976, p. 96.
4. Da una conferenza stampa di L. De Palacio, 
riportata sul quotidiano “La Sicilia” del 06.05.04, 
p. 10.



La visione apocalittica 	
di Luigi Bossi

4 visioni delle eredità storiche. Grandezze superstiti del tempo
Le rivelazioni sono le nostre eredità: Anfiteatro di Segesta la rovina
Le rivelazioni sono le nostre eredità: Mercati Traianei KAOS Urbis
Le rivelazioni sono le nostre eredità: Panoptico catastrofico la perdita dell’identità
Le rivelazioni sono le nostre eredità: Santuario divinità Ctonie

Breve prefazione alle illustrazioni della mostra
“La consapevolezza e il congedo dall’eclettismo”

Lo spazio urbano contemporaneo si rivela – molto più di quanto ci si aspetterebbe – come ‘teatro della distru-
zione’. L’esperienza abitativa quotidiana non porta certo ad imbatterci nelle città ideali, dalla metafisica e assolu-
ta perfezione, come quelle evocate dalle enigmatiche tavole prospettiche rinascimentali. Né possiamo dire che 
ci accada sempre di attraversare insiemi omogenei, ben composti e perfettamente conservati. Piuttosto, molto 
spesso, ci confrontiamo con spazi incompiuti, edifici ibridi, stratificati, frammenti di parti complesse, lavori 
in corso, vuoti definiti o totalmente indefiniti, edifici in costruzione, in demolizione, complessi da completare, 
squarci, giustapposizioni sanate o insanate, ma anche siti archeologici, tracce, rovine più o meno distrutte di 
costruzioni precedenti. Questo è lo scenario che si dispiega sotto gli occhi dell’uomo
contemporaneo: uno scenario in cui costruzione e distruzione sono continuamente interrelate, se non addirit-
tura fuse una con l’altra, sia come effetti che come processi. Risulta difficile – ed inutile forse – definire dove la 
distruzione finisca e dove la costruzione cominci: si delinea, piuttosto, la concezione che l’intervento antropico 
stia in un flusso continuo distruzione-costruzione, e talvolta decostruzione.

C’è chi ha acutamente riflettuto sugli spazi indefiniti della città e del territorio, i terrains vague secondo il termi-
ne coniato da Ignasi de Solà-Morales. In quella prospettiva essi non sono più visti come delle lacune da colmare 
nell’ineluttabile processo costruttivo della fabbrica della città. Il vuoto piuttosto è stato indagato da Solà-Mor-
ales come elemento fondante della metropoli contemporanea. Ancora, c’è chi, come Marc Augé, ha notato la 
connessione che lega spazi vuoti e cantieri e come negli spazi in divenire dell’abbandono, della distruzione e del 
cantiere si celi la speranza della modificazione, si celi la forza del progetto. Ancora, c’è chi ha definito la con-
dizione della città contemporanea come quella di un collage – la collage city di Colin Rowe, insieme di utopie 
frammentarie, che fa sua l’estetica dell’asfound elaborata negli anni ’50 – e traccia un parallelo con la società 
aperta di Popper. La città, cioè, risulta l’assemblaggio, nel corso dei secoli, di frammenti di utopie che riescono 
a definirne pezzi – è la città per parti, altrimenti definita la ‘città delle forme composite’.



Eccoci arrivati, inevitabile catastrofe, ancora più spesso l’incompleto e il distrutto sono liquidati sotto l’etichetta 
del degrado se non ancora in quello del debris, del rifiuto.
La rovina assurge in ogni epoca a fattore d’ispirazione per le arti figurative, sia nel divenire distruttivo della 
catastrofe (i dipinti del seicentesco Monsù Desiderio ne sono interessante prova), sia nella rappresentazione 
dell’architettura ormai corrosa dai secoli. Lo spazio naturale o artificiale – ed in questa ottica la distinzione 
è poco rilevante – disvela come suo elemento irrinunciabile la trasformazione, il divenire e, di conseguenza, 
l’incompiutezza. La città, la natura, lo spazio o, meglio ancora, l’ambiente in toto è teatro dell’intreccio tra parti 
compiute, composte e definite e l’azione scomponente del tempo, degli eventi che trasformano le parti in fram-
menti.

Scrive Piranesi,
“A certi genj dunque, che la povertà delle loro idee, rende più del dovere amanti della semplicità, sembrerà forse 
che di troppi ornamenti vadano carichi questi miei disegni, e si tornerà a rinfacciare il detto di Montesquieu, “che 
un edificio carico di ornamenti è un enigma per gli occhi, come un poema confuso lo è per la mente”; ed io torno a 
ripetere, che sono quanto il Montesquieu, e quanto altri nemico degli enigmi, e della confusione, e che disapprovo 
al par di chi che sia la molteplicità degli ornamenti.”

Nelle Antichità Romane, disegnate nel 1762 per il volume Il Campo Marzio dell’Antica Roma, Giovan Battista 
Piranesi, “architetto scellerato”, come lo definirà Manfredo Tafuri nel suo La sfera e il labirinto, immagina Roma 
come una città la cui struttura urbana è composta da un coacervo caotico di frammenti: come in un liquido 
amniotico essi cozzano gli uni contro gli altri determinando nuovi frammenti che galleggiano in un caos infor-
me. In questa città di oggetti disintegrati, una sorta di catalogo catastrofico privo di una qualsiasi logica com-
positiva, l’ordine architettonico è inesistente: frazionato, moltiplicato frantumato; unico residuo naturalistico 
rimane la sinuosa linea del fiume Tevere (tavola di Giovan Battista Piranesi, Il Campo Marzio).
Con questa immagine Piranesi ci vuole dimostrare quanto sia vasto il campo delle variazioni formali, una volta 
che la vasta area semantica del classicismo e dello storicismo settecentesco venga investito da una sperimenta-
zione basata su una deformazione geometrica priva di limiti.
Piranesi vive ed anticipa la catastrofica crisi dell’armonia classicista come una perdita dolorosa quanto irre-
versibile. Di più: la liberazione dal formalismo classico sancisce il divorzio definitivo dei segni architettonici 
dal loro significato originario; ridotti a pura e casuale geometria sanciscono di fatto la conquista del concetto 
dell’autonomia dell’arte.
Qui il cambiamento.
Ad osservare nel dettaglio le singole figure delle strutture urbane, le immagini ed i rilievi degli edifici da lui 
riproposti, Piranesi dimostra una precisa capacità archeologica di rappresentazione, fin nel minimo dettaglio.
E’ la stessa ricerca narrativa che ho voluto raccogliere, attraverso i mie itinerari di viaggio, documentare at-
traverso la rappresentazione una memoria giunta fino ai nostri giorni. L’archeologia ci racconta la catastrofe 



dell’antichità. A distanza di secoli il testimone del tempo dei cambiamenti è giunto a noi attraverso innumerevoli 
cambiamenti di stili.

Un nuovo cambiamento di rapportarsi alla storia.
Piranesi apre, nella seconda metà del Settecento, una nuova strada nel ricorrente tema del rapporto dell’archi-
tettura con l’eredità dell’Antico: la rivelazione dell’antichità classica, ridotta a frammento, slegata dai rapporti 
organici fra le parti diviene un catalogo infinito di immagini di reperti catastrofici, di forme architettoniche e 
di decori, disponibili per qualsiasi uso ed occasione.
Si potrebbe dire quasi un’aberrante e convulsa narrazione di un’architettura che non trova più un suo fonda-
mento nelle radici dell’architettura classica. Contribuiranno a questa nuova fase di cambiamento, non un solo 
un preciso periodo storico ma una vasta area di riferimenti: l’arte greca e romana, modello di bellezza per 
Winckelmanm e Mengs, ma anche l’arte cristiana del medioevo e, più precisamente il “romanico” ed il “gotico”.
Ogni periodo storico viene attraversato da correnti architettoniche differenti, questi periodi subirono certa-
mente l’influenza della società e delle classi politiche, generando delle correnti artistiche che trovarono le loro 
radici in nuovi esponenti che attraverso le loro idee stimolarono nuove visioni dell’architettura.
Nell’Ottocento italiano si inserirà inoltre una forte componente politica e culturale: il classico viene ripropo-
sto all’ammirazione e all’imitazione perché bisogna affrontare i problemi del presente, con la stessa fermezza 
d’animo con cui gli antichi affrontavano quelli del loro tempo; il medievalismo perché rappresentava il legame 
con le tradizioni nazionali i cui ideali venivano a coincidere con quelli di democrazia e patriottismo dell’alta 
borghesia in lotta per l’Unità d’Italia.
Il rapporto con la storia che già fu posto nel Settecento, prima e dopo Piranesi, con l’affermazione del classici-
smo divenuto neo-classicismo, acquista una nuova dimensione temporale: esso riguarda tutta la storia; il greco 
ed il romano, l’arabo e l’egizio che diventano stili a disposizione.
L’eclettismo sarà non soltanto la possibilità di adottare liberamente tutti gli stili del passato ma verrà giustificato 
in quanto legato alla più moderna ragione di vivere. Così il neogotico acquista un significato “religioso” e dovrà 
essere adottato per le chiese mentre il neoclassico si ricollega alla sua funzione civile e sarà consigliato per i par-
lamenti, i musei, i palazzi di giustizia. Non è un caso dunque che fin dagli inizi dell’Ottocento si manifesti un 
forte sviluppo della manualistica in architettura: Edward Dodwell pubblica A classical and topographical tour 
through Gregee, risultato di due spedizioni archeologiche nel 1801 e nel 1806, in cui vengono descritti minu-
ziosamente monumenti e siti archeologici; nel 1824 escono i quattro volumi di Francois Mazois, Les ruines de 
Pompei; nel 1834 Luigi Canina scrive L’architettura antica descritta e dimostrata con i monumenti, una raccolta 
di tavole da utilizzare come metodo di progettazione; il manuale di Guillaume Durand, Recueil parallèle des éd-
ificies anciens e modernes remarcables, che diverrà una delle prime storie universali dell’architettura, descritta e 
dimostrata attraverso i suoi monumenti; ed infine il più importante e diffuso, Recueil des decorations intérieurs 
di Percier e Fontaine che approfondisce i temi della decorazione degli edifici e dell’arredo degli interni.
Ancora diverso è l’approccio di Gabriele Basilico in particolare nelle foto sulla Beirut sfregiata dalla guerra. 



Lo stesso potrebbe dirsi sulle foto di Detroit di Marchand e Meffre o del Belice di Sassano o ancora della Fin-
landia di Erola ed altri. In esse emerge la nozione di abbandono che connota le rovine architettoniche divenute 
tali eminentemente in quanto deprivate dell’espletamento della funzione.
Gli esempi fin qui proposti si spingono, a mio avviso, più avanti della mera operazione estetizzante di chi ha 
ampliato il repertorio dei suoi riferimenti artistici con la inclusione del reperto. Questo è il caso di John Cham-
berlain, lo scultore americano, non a caso amico dell’architetto decostruttivista Frank Gehry. Chamberlain ha 
lavorato con le carcasse delle automobili, fondendole in interessanti organismi multicolori, dove tutti i modi 
della ‘trasformazione’ vengono messi in gioco: fusione, compressione, etc. Distruzione e costruzione si mani-
festano quindi come un intreccio complesso e variegato e non certo come una pura opposizione. Ciò, come 
abbiamo visto, produce notevoli ricadute sul piano della concezione dell’ambiente e della definizione di arte e 
architettura.
Strettamente connesso a questa tematica è invece il legame tra distruzione e costruzione attuato nella cosiddet-
ta architettura decostruttivista, manifestatasi alla fine degli anni ’80 a partire dal sodalizio tra Peter Eisenman 
e Jacques Derrida e ufficializzata in una ben nota mostra al MOMA nel 1988. In essa, senza dubbio, l’estetica 
della distruzione viene platealmente inclusa nell’architettura con una spettacolarità che la avvicina a certi espe-
rimenti manieristi ma anche alla sublimità della catastrofe, in senso kantiano.
Le strutture in bilico di Zaha Hadid o dei Coop Himmelblau rimandano alla instabilità strutturale, già messa 
in scena a Bomarzo così come la simulazione del crollo escogitata da Eisenman ricorda le infrazioni di Giulio 
Romano come architetto e come pittore. A simili risultati perturbanti giungono le distruzioni “virtuali” di Ed 
Ruscha, Jeff Wall, Monica Bonvicini, o quelle fotografiche di Joel Meyerowitz, nelle quali la tragedia epocale è 
ormai coperta dal sudario del silenzio.
Più complesso, ed accidentato, mi appare invece il percorso che vedrebbe l’architettura decostruttiva come 
corrispondente architettonico del decostruttivismo filosofico e letterario. Possiamo però affermare che se il 
decostruttivismo vuole svelare il meccanismo complesso che sta dietro le cose certamente la rivelazione di 
costruzione e distruzione come componenti della azione edificatoria è pertinente. Architettura distruttiva cer-
tamente oltre che decostruttiva.



Catastrofe come Rivelazione, Catarsi e Consapevolezza: Nuove Prospettive su Carta
di Giulia Minetti

Nella storia dell’arte, la catastrofe è stata spesso associata a immagini di distruzione e desolazione, simboli di 
un mondo in frantumi. Tuttavia, la parola “catastrofe” ha radici più profonde nella cultura greca antica, dove 
assume un significato più complesso e sfumato. Deriva da “katà” (giù) e “stréphō” (volgere), significando let-
teralmente “rovesciare”, “capovolgere”. In questo senso, la catastrofe non solo rappresenta la fine di un sistema, 
ma anche la possibilità di una trasformazione radicale, di una rivelazione che porta alla catarsi e alla consape-
volezza.
Nell’ambito dell’architettura e dell’arte, la carta si rivela un medium ideale per esplorare questa dimensione 
più profonda della catastrofe. Attraverso disegni, incisioni, collage e installazioni, artisti e architetti possono 
creare opere che non si limitano a descrivere la distruzione, ma che scavano nell’animo umano, svelando pau-
re, dubbi e speranze. La carta, con la sua fragilità e la sua capacità di assorbire inchiostro e pigmenti, si presta 
perfettamente a rappresentare la vulnerabilità dell’essere umano di fronte al cambiamento e all’incertezza.
La catastrofe, intesa come rivelazione, può essere anche un’occasione per una catarsi, un processo di purifica-
zione e liberazione dalle emozioni negative. Attraverso la rappresentazione artistica della catastrofe, lo spetta-
tore viene invitato a confrontarsi con le proprie paure e debolezze, a liberarsene e ad emergere con una nuova 
consapevolezza di sé e del mondo. Opere di artisti come Käthe Kollwitz (“Wettbewerb”) e Anselm Kiefer 
(“Die sieben Himmelskörper”) utilizzano immagini potenti e disturbanti per evocare sentimenti di dolore, 
perdita e disperazione, ma allo stesso tempo aprono la strada a una riflessione più profonda sul senso della 
vita e sulla morte.
La catastrofe, come rivelazione e catarsi, può portare a una maggiore consapevolezza dei problemi che afflig-
gono il mondo e a una rinnovata volontà di agire per un futuro migliore. Opere di artisti come Joseph Beuys 
(“Das Schweigen”) e Ai Weiwei (“Dropping a Han Dynasty Urn”) utilizzano la carta per creare installazioni 
evocative che ci invitano a riflettere sulle conseguenze negative dell’azione umana sull’ambiente e sulla so-
cietà. Attraverso la loro arte, ci spingono a prendere coscienza delle nostre responsabilità e a impegnarci per 
un cambiamento positivo.
La rappresentazione della catastrofe su carta, se affrontata con profondità e sensibilità, può essere un poten-
te strumento per la rivelazione, la catarsi e la consapevolezza. Attraverso la forza evocativa delle immagini, 
artisti e architetti ci invitano a confrontarci con le nostre paure più profonde, a riflettere sul senso della vita e 
della morte e ad impegnarci per un futuro migliore.



Associazione culturale Castello 925

Castello 925 nasce nella mente del suo ideatore, Luca Caldironi, molto prima di diventare uno spazio reale.
Luca da tempo immaginava un luogo dedicato alla creatività, anzi, alla cre-attività, in cui arte, cultura e 
letteratura si fondono e liberano la fantasia. Non una galleria d’arte, ma una dimensione dove diversi tipi di 
espressione possono incontrarsi, scontrarsi e lasciare il segno.
Un luogo dove realizzare mostre d’arte ma anche dove far nascere idee e collaborazioni nuove, un luogo da 
frequentare e da vivere, sia in occasione degli opening che nella quotidianità della vita d’artista, in un conti-
nuo confronto tra appassionati e collezionisti.
Ci piace considerarlo un ‘Transitional Space’, termine mutuato, non a caso, dalla psicoanalisi, principale  
attività e passione del suo fondatore. Lo spazio transizionale è quella dimensione ideale intermedia tra la 
percezione soggettiva del mondo e la presa di coscienza che esso esiste anche indipendentemente dalla nostra 
volontà, venendo a costituire una zona franca fra soggetto ed oggetto, favorendo l’espressione della propria 
originalità.
È un’area, quindi, che tende ad espandersi nel suo essere vissuta sia come luogo della mente che come luogo 
fisico e concreto:
«È così che, poco alla volta, ho sentito l’esigenza di dilatare questo concetto e di offrigli anche una dimensione 
spaziale all’interno della quale organizzarsi. Dove, poi, situare questo spazio? Non vi era luogo più corrispon-
dente alla mia fantasia di quanto non lo fosse Venezia – spiega Luca nel suo articolo-manifesto, datato no-
vembre 2011 – e così, l’idea di Castello 925 prese vita».
Siamo nel tranquillo sestiere di Castello, a due passi dall’ingresso della Biennale, all’interno
di una città multietnica che sa di storia, di viaggi, d’arte e di cultura come nessun’altra al mondo.
Dal 2011 ad oggi, a Castello 925, sono passati artisti, autori e collezionisti, vivificando il luogo con progetti di 
ogni tipo.
Dal 2015, inoltre, sulla scia del successo degli inizi, nasce una seconda sede di Castello 925, al numero 780 
della stessa fondamenta San Giuseppe. Sono solo 30 metri di distanza dal primo, ma ben più ampie sono le 
opportunità che si aprono. Il concetto si estende e lo spazio, consentendo di allestire mostre più complesse, 
offre più variabili disponibili, variabili che, grazie alla doppia location, permettono la coesistenza di esposi-
zioni indipendenti, ravvicinate ma completamente autonome, così come attività culturali sinergiche che si 
implementano a vicenda.
È con orgoglio che possiamo affermare che l’attività è ora sempre più corale e viva grazie all’impegno di una 
squadra di collaboratori come il Direttore artistico Orseola Barozzi e lo Staff di mediatori culturali ed assi-
stenti ai progetti, che rappresentano l’anima dell’ideale da cui tutto ha avuto inizio.

Associazione culturale Castello 925 Spazio espositivo Castello 780 
Fondamenta San Giuseppe, Sestiere Castello 780, Venezia
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Gabriello Anselmi
SANCTA MARIA IN TENEBRIS

ready made



Giuseppe Arcidiacono
Ponte sullo stretto
collage e matite colorate



Francesco Boccanera
Bug
tempera su carta



Luigi Bossi
Le rivelazioni sono le nostre eredità

inchiostro di china



Daniele de Luca
Exodus
collage



Gianfranco Gentile
Essere in forma per sopravvivere
collage



Fabrizia Iacci
catharsis
collage su carta e 
maglie metalliche



Lucia Lazzarotto
Catastrophe vs Catastrophic Change

tecnica mista



Giulia Minetti
Archivi, specchi dell’anima	
Stampe fotografiche su carta cotone 
con interventi a china



Gianfranco Missiaja
Interpretazione di Venezia nella catastrofe

mista con acquerello su carta a mano



Loris Moscheni
Dall’Armonia alla Catastrofe
acrilico e vinilico su cartoncino



Laura Puglisi
catastrofe n.3

foto su gommato su policarbonato



Antonio Ruffino
COMPOSIZIONE CON OBJECT TROUVE	

Assemblage / rame, filo di ferro, 
cartoncino



Gian Piero Spigarelli
Vivere 1
cartapesta



Barbara Tognon
“Conata Perficio: amantes catharsis et conscius revelationis”
china, guache, acrilico, foglia oro su carta da lucido - cm 25 x 50



Daniele Zannin
Informazioni tempestose
fotografia



ARBO (Ariane Boviatsis)
RAY 22
reproduction giclee print



Martine Delaleuf
Renouveau
gouache



Gerard Fery
Notre-Dame de Paris vue du ciel – 
Incendie du 15 avril 2019
aquarelle Estampe numérique 1/6



Marie Therese Manchotte
2024-1
aquarelle



Malgorzata  Margot  Montenoise
Musique XXI

fusain sur papier



Herve Outters
Sous Terre

pastel



Dominique  Petit
SANS LIMITES
monotype, encre, encre de chine



Ursula Uleski
“CATASTROPHE” 2024
mixte sur papier



Catherine Winogradoff
Catastrophe

photomontage



Sonia Winogradoff
Catharsis
encre en encre



Elena Daniela Lazar
Rhapsody in blue
mixed technique



Marina Nicolaev
The Time Chronicles
aquatinta aquaforte color



Ingeborg Egner
Change of view

foto



Göran Pohl
Traffic
b/w print on baryta



Silja Riethmüller
Phoenix black

collage (ashe, feathers)



La storia dell’Associazione Architetti Artisti è legata alle vicende di Ligne et Couleur di Parigi, un gruppo che si 
costituì nel 1935 come filiazione di un sodalizio di architetti riunitisi sotto il nome di Amants de la Nature nel 1881. 
I contatti stabilitisi nella capitale francese tra architetti di diverse nazionalità, spesso legati da un comune corso di 
studi, favorirono la nascita di Associazioni analoghe in Germania, Inghilterra, Scozia e Polonia.
Nel 1989, a Venezia, a partire dalle sollecitazioni che venivano proprio dal gruppo parigino, nacque l’Associazione 
Architetti Artisti. Gli architetti Antonio Canato, Vincenzo Cherubini, Laura de Carli, Alfeo Pauletta, Carlo Alberto 
Tessarolo, firmatari dell’atto costitutivo, dichiararono nello Statuto l’intenzione di unirsi negli obiettivi a Ligne et 
Couleur, indicando tra gli scopi del nuovo sodalizio apolitico e apartitico, “il promuovere iniziative fra gli architetti 
di inclinazione artistica, volte a tener viva, operante e stimolante la propria tendenza artistica, attraverso attività 
espositive e studi indirizzati a sensibilizzare l’attenzione degli architetti e della collettività in generale nei confronti 
del rapporto in architettura tra opinione tecnocratica della sola utilità razionale e l’armonia artistica della forma e 
del colore.”
L’Associazione, a partire dal 1991, con l’intervento di artisti di diversi paesi, ha realizzato mostre internazionali a 
Venezia, patrocinate dalla Regione Veneto e dal Comune di Venezia, in sedi particolarmente prestigiose, come la 
Scuola Grande di San Giovanni Evangelista, il Palazzo delle Prigioni Nuove, la Schola dell’Arte dei Tiraoro e Bat-
tioro, l’ex Convento di S. Anna, la Bottega del Tintoretto, l’ex Chiesa di San Gioacchino, nello spazio espositivo 
Castello 925; mostre internazionali a Verona, presso il Salone di Rappresentanza di Castelvecchio e nello Spazio 
Espositivo Renato Birolli; a Milano, nella Certosa di Garignano, all’Accademia delle Belle Arti di Brera-Ex Chiesa di 
San Carpoforo e allo Spazio d’Arte Scoglio di Quarto, a Catania nel Chiostro di Levante dell’Ex Monastero dei Be-
nedettini e a Palazzo dei Minoriti, a Matera nel 2019 in occasione della nomina della città a capitale europea della 
cultura nello SpazioSculptureArte. Durante il periodo del lockdown l’Associazione ha realizzato una esposizione 
on line.
È stata inoltre invitata nel 2005 dall’Istituto Italiano di Cultura di Sofia e nel 2008 da quello di Praga ad esporre 
presso le loro prestigiose sedi. Nel 2021 su invito di European Cultural Centre ECC in occasione della Biennale di 
Architettura di Venezia ha esposto a Palazzo Mora.
In più di trent’anni di attività, il notevole ricambio generazionale tra i membri appartenenti a diverse regioni italiane 
ha permesso un processo di rinnovamento anche negli ambiti artistici, nelle forme e nelle tecniche espressive.
L’Associazione Architetti Artisti ha avviato un intenso processo di scambi internazionali, stringendo stretti legami 
con Ligne et Couleur di Parigi, Ligne et Couleur di Stoccarda, Society of Architect Artists di Londra, Scottish So-
ciety of Architect Artists di Edimburgo, Kolo Plener di Varsavia, The American Society of Architectural Perspectivi-
sts di Boston; ha inoltre consolidato una rete di contatti con architetti austriaci, croati, greci, spagnoli e australiani.
L’Associazione ha sempre ribadito di voler offrire ai partecipanti alle sue manifestazioni la possibilità di sperimen-
tare diverse modalità espressive e di favorire l’incontro e il confronto delle varie tendenze.
Il dialogo tra Architettura e ogni forma di creatività, già nel progetto del Direttore del Settore Architettura, 
Massimiliano Fuksas, in occasione della 7ª Mostra Internazionale di Architettura di Venezia (18.06/29.10.2000) è 
un’occasione per riflettere sulla realtà artistica divenuta così complessa da rendere obsoleto ogni modello rigido 
di classificazione.

www.architettiartisti.com



Ligne et Couleur - Paris

ARBO (Ariane Boviatsis)
RAY 22							       reproduction giclee print				    A4
Martine Delaleuf
Renouveau						      gouache						      A4
Gerard Fery
Notre-Dame de Paris vue du ciel – Incendie du 15 avril 2019	 aquarelle Estampe numérique 1/6			   A4
Marie-Thérèse Manchott
2024-1							       aquarelle						     A4
Malgorzata  Margot  Montenoise
Musique XXI						      fusain sur papier					     A4
Herve Outters	
Sous Terre						      pastel						      A4
Dominique  Petit
SANS LIMITES						      monotype, encre, encre de chine			   A4 
Ursula Uleski
“CATASTROPHE” 2024					     mixte sur papier					     A4 
Catherine Winogradoff	
Catastrophe						      photomontage					     A4
Sonia Winogradoff
Catharsis							      encre et encre					     A4

Romania

Elena Daniela Lazar					   
Rhapsody in blue						      mixed technique					     A4
Marina Nicolaev
The Time Chronicles					     aquatinta aquaforte color

Ligne et Couleur - Stuttgart

Ingeborg Egner 
Change of view						      foto						      A4 
Göran Pohl
Traffic							       b/w print on baryta					     A4
Silja Riethmüller
Phoenix black						      collage (ashe, feathers)				    A4



AAA - Ligne et Couleur - Italia

Gabriello Anselmi
SANCTA MARIA IN TENEBRIS					     ready made
Giuseppe Arcidiacono
Ponte sullo stretto						      collage e matite colorate				    A4
Francesco Boccanera
Bug							       tempera su carta					     A4
Luigi Bossi
Le rivelazioni sono le nostre eredità:				    inchiostro di china					     A4 
Daniele de Luca
Exodus							       collage						      A4 
Gianfranco Gentile
Essere in forma per sopravvivere				    collage						      A4
Fabrizia Iacci
catharsis							      collage su carta e maglie metalliche			   A4
Lucia Lazzarotto
Catastrophe vs Catastrophic Change		   		  tecnica mista					     A4
Giulia Minetti
Archivi, specchi dell’anima					     Stampe fotografiche su carta cotone con interventi a china	A4
Gianfranco Missiaja 
Interpretazione di Venezia nella catastrofe			   mista con acquerello su carta a mano			   cm 32 x 42
Loris Moscheni
Dall’Armonia alla Catastrofe					     acrilico e vinilico su cartoncino			   A4
Laura Puglisi
Catastrofe n.1/2/3						      foto su gommato su policarbonato			   A4
Antonio Ruffino
COMPOSIZIONE CON OBJECT TROUVE				   Assemblage / rame, filo di ferro, cartoncino
Gian Piero Spigarelli					   
Vivere 1							       cartapesta					     A4
Barbara Tognon
Conata Perficio: amantes catharsis et conscius revelationis		 china, guache, acrilico, foglia oro su carta da lucido	 cm 25 x 50
Daniele Zannin
Informazioni tempestose					     fotografia						     A4
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