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Considero questo volumetto una raccolta di prologhi alle 
lunghe chiacchierate che amo fare, in primis con i miei 
tirocinanti delle Università di Siena e Palermo, e poi con gli 
amici che mi sollecitano a parlare d’arte. 
Ai lettori chiedo solo clemenza per il mio linguaggio e 
raccomando casomai di condividerne le idee. 
Ho voluto titolare questa raccolta di scritti “Mi presento, 
Ezio Pagano. Io la penso così...” perché ancora oggi gran 
parte delle persone considera l’arte superflua, al contrario io 
penso che l’arte sia necessaria per ogni persona di qualità.
Ho utilizzato nel sottotitolo la parola riflessioni perché 
considero la riflessione una condizione necessaria per 
la comprensione; mentre il richiamo ad Indigest è stato 
necessario perché si tratta della riedizione ampliata, riveduta 
e corretta della mia precedente pubblicazione dal titolo 
Indigest.

NOTA DELL’AUTORE
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CIRCA L’ARTE DEI NOSTRI TEMPI
Gillo Dorfles

Da un lato le meravigliose ville di Valguarnera, Lanza, 
Paternò, Palagonia…, dall’altra un’altra meraviglia di tempi 
più remoti: gli scavi della greca Solùnto. Eppure si avvertiva 
un’assenza, un elemento, un documento che fosse 
riferito ai nostri giorni, che ricordasse alla popolazione e 
ai visitatori di Bagheria l’arte contemporanea, che non 
sempre, ma qualche volta merita di essere considerata (e 
magari apprezzata). 
Credo che soltanto un personaggio entusiasta e temerario 
come Ezio Pagano fosse in grado di avere il coraggio e 
di trovare il modo per realizzare un museo – anzi (per 
connotarlo con più piglio) un MUSEUM – dedicato all’arte 
contemporanea della Sicilia; e che in questo modo fa di 
Bagheria un richiamo non più soltanto storico ma anche 
relativo alla cultura attuale. 
E infatti Pagano ha saputo, sin dall’inizio, raccogliere 
tutte quelle opere che potevano costituire un documento 
significativo per la raccolta del Museum in maniera che lo 
stesso potesse diventare, non solo una esemplificazione 
locale ma anche un patrimonio “esportabile” per dare 
lustro all’attività insulare all’estero. Anche ad un Estero 
molto remoto come la Cina, gli USA o l’Australia, per non 
citare che tre delle recenti tappe di Pagano nelle sue 
frequenti peregrinazioni volte a creare un trait d’union tra il 
“continente” della Trinacria e gli altri continenti (un po’ più 
vasti) del nostro pianeta. 
Ma l’attività di Pagano non si limita a quella di direttore 
del suo Museo; perché si affianca da sempre a un’intensa 
attività critica per la individuazione e la esemplificazione 
dei più promettenti esponenti delle nuove avanguardie 
artistiche insulari. Ne sono una prova le recenti raccolte di 
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testi dedicati a svariati argomenti estetici o a singoli artisti 
locali che tutte rivelano una spiccata capacità interpretativa 
e una lucida analisi critica di alcune “costanti” della 
contemporaneità. 
Queste brevi inchieste rivolte al complesso universo 
dell’arte attuale ci dicono come l’attività di Pagano non sia 
soltanto quella di raccogliere e selezionare le opere che 
espone nel suo museo; ma anche quella di rendere esplicito 
il suo giudizio assiologico circa gli aspetti e i valori dell’arte 
dei nostri giorni.
A questo punto non mi resta che augurare al direttore del 
Museum di Bagheria di proseguire nella sua piacevole e 
generosa iniziativa; non solo, ma di insistere anche in quella 
editoriale che ha già visto alcuni interessanti prodotti; non 
ultimo il volumetto “INDIGEST”, folto di alcune sue vivaci e 
acute considerazioni circa l’arte dei nostri tempi, i suoi pregi 
e i suoi molti difetti. 

Gillo Dorfles 
Milano, gennaio, 2008
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Ezio Pagano con Gillo Dorfles
© Archivio Museum Bagheria
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Se osservando la natura, lo schiudersi di un fiore, 
l’alba o il tramonto, o se ascoltando il cinguettio degli 
uccelli, riuscirete a meravigliarvi, vuol dire che avete la 
predisposizione per leggere un’opera d’arte e siete pronti a 
iniziare un percorso di conoscenza.
Solo coloro che possiedono queste qualità, sono in grado di 
leggere correttamente un’opera e, osservandola, potranno 
cogliere messaggi profondi in grado di far emergere il vero 
significato, così da soddisfare oltre al godimento visivo 
anche il desiderio di conoscenza.

LE CONDIZIONI PER LEGGERE 
UN’OPERA D’ARTE
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A partire dal Settecento alcuni studiosi provarono a scrivere 
il decalogo dell’arte visiva senza mai riuscire ad ottenere 
alcun risultato definitivo, e chissà... forse sarà sempre così, 
visto che la funzione ed il modo di fare arte cambiano con il 
trascorrere del tempo. 
Da questa premessa e dalla definizione largamente condivisa, 
secondo la quale l’arte è un linguaggio, hanno avuto inizio le 
mie riflessioni sul linguaggio dell’arte visiva. Così, giorno dopo 
giorno, ho potuto notare che ogni nuovo atto creativo mette 
in discussione i canoni pre-esistenti propendendo verso nuovi 
linguaggi; quindi tradizione ed innovazione divengono termini 
sempre più precari e di conseguenza anche la critica ha dovuto 
abbandonare il concetto di valore assoluto. Non a caso Marcel 
Duchamp1 scrisse che il valore di un’opera d’arte può essere 
stabilito solo dalla posterità. Intanto i numerosi nuovi linguaggi 
hanno permesso che l’arte degli ultimi anni godesse di un pe-
riodo di profonda innovazione, quest’ultima spesso vista come 
qualcosa di incomprensibile a causa della lentezza da parte 
dei fruitori nel conformarsi alla novità. Eppure, per cogliere il 
messaggio intrinseco di un’opera d’arte, per essere pervasi da 
sensazioni che solo l’Arte sa donare, bastano solo poche doti, 
quali l’intuito, la sensibilità e un minimo di cultura; infatti le 
sensazioni percepite osservando un’opera d’arte, connesse al 
pensiero, si trasformano e partecipano attivamente al processo 
della comprensione. Ecco perché penso che solo chi volta le 
spalle all’arte non coglie il messaggio che è in essa. Purtroppo, 
va constatato che gran parte delle persone continuano a pren-
dersi cura della sola apparenza dell’opera, costoro, infatti, non 
sapranno mai distinguere una crosta da un capolavoro.

SOLO CHI NON VUOL VEDERE
NON VEDE 

1 Marcel Duchamp (1887-1968) è stato artista e teorico dell’arte.
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Un giorno ricevetti una telefonata da una insegnante di 
scuola elementare, la quale mi chiedeva se era possibile 
organizzare per i suoi giovani alunni una visita guidata al 
Museum, naturalmente risposi di si.
L’iniziativa dell’insegnante però mi destabilizzò; infatti, 
nelle quarant’otto ore precedenti alla visita, non feci altro 
che pensare a come avrei potuto gestire quei bambini 
incontrollabili.
Arrivato il giorno della visita, la maestra mi ripeté: “certo, 
sono piccoli, ma quando dobbiamo iniziare a portarli 
nei musei?” – “ancora prima della nascita!” risposi io 
immediatamente. Ecco che allora una sonora risata irruppe 
nella sala, e poi continuai “è importante che le mamme già 
nella fase pre-natale si alimentino con buone fruizioni, così 
da determinare nel DNA del nascituro le condizioni ottimali 
per il futuro intellettuale, stimolando in lui nuove e grandi 
emozioni, in modo che da grande possa avvertire l’interesse 
per l’arte e magari capirla!” 
Solo così i genitori potranno aspirare ad avere figli che 
probabilmente non faranno la fine di coloro i quali, pur 
avendo accumulato tante ricchezze, senza neanche saperlo 
hanno alle pareti dipinti orrendi, autentiche croste.
Fortunatamente la visita con i piccoli fruitori ha avuto esito 
positivo, al punto che dialogando con loro ho scoperto cose 
interessanti di cui ho fatto tesoro per le mie successive 
visite guidate.

L’ARTE NEL DNA
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Per parlare dell’arte del XXI secolo si fa spesso riferimento 
a quella vasta produzione di dipinti e sculture che sempre 
più frequentemente, ahinoi, ci viene proposta in mostre 
organizzate da chiunque e in ogni dove.	
Spesso si tratta di dipinti che hanno poco a che vedere con 
l’Arte, dipinti eseguiti da pittori impegnati a rappresentare 
fedelmente e come unico obiettivo la realtà, per un semplice 
piacere estetico; questo, però, pur essendo una prerogativa 
per realizzare un dipinto, non può invece essere considerato 
caratteristica fondamentale e necessaria per la creazione 
di un’opera d’arte, se non viene integrata da messaggi che 
hanno capacità di gratificare anche lo spirito. 
Inoltre, già con la scoperta della fotografia, molti artisti 
particolarmente sensibili, sentirono il bisogno di imprimere 
alle proprie opere pittoriche un significato intimo e profondo, 
allontanandosi pertanto sempre più frequentemente 
dall’opera realista; Monet, rendendo le sue ninfee sempre 
più astratte, ne fu un precursore rappresentativo.
Ovviamente con ciò non intendo dire che le opere figurative, 
magistralmente dipinte da Caravaggio, non siano opere 
d’arte, ritengo però che – pur essendo l’arte a-temporale – 
si debba guardare e considerare il momento creativo, cioè 
il momento storico di realizzazione; direi, inoltre, che oggi 
nessun vero artista dipingerebbe come il grande Maestro.
E allora, cos’è l’arte del XXI secolo?
Non esiste una risposta precisa a questa domanda, si può 
però dire che l’Arte è quella “magia” in grado di evocare 
nella mente del fruitore messaggi stimolanti e originali, tali 
da suggerirne il percorso che porta al significato.

COS’E’ L’ARTE DEL XXI SECOLO?  
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A cosa serve l’arte è una domanda che prevede una risposta 
difficilmente definibile e non può essere trattata senza 
considerare la presenza del fruitore, che ne è la condizione 
imprescindibile per l’esistenza. 
Se parliamo di fruitore, quindi dell’essere umano, non 
possiamo ignorare il suo nutrimento e la funzione dell’arte 
e delle altre forme di cultura di alimentarne lo spirito, così 
come il cibo alimenta il corpo. 
Con questa affermazione penso di aver risposto alla 
domanda: a cosa serve l’arte? 
Adesso approfondiamo l’aspetto del fruitore. 
Esistono due grandi tipologie di fruitori, quelli che si 
limitano ad osservare la sola estetica delle opere e quanti 
s’interessano al loro valore intrinseco; questi ultimi hanno 
capacità esplorative ed orizzonti più vasti, sanno che l’arte e 
la sua funzione sono in continuo divenire e che, dunque, è 
impossibile utilizzare decaloghi esistenti per decodificarne 
il messaggio e leggere le opere con razionale freddezza; 
sanno anche che non è possibile utilizzare il metodo di 
lettura dell’opera figurativa di maniera per un’opera figurativa 
contemporanea o addirittura per un’opera astratta e che 
solo con un’adeguata sensibilità e cultura ognuno riuscirà 
a crearsi nuovi canoni, che applicati agli stimoli percepiti 
osservando un’opera d’arte li condurranno a possibili letture. 
Questo vale solo per chi crede che tutte le cose hanno 
un’anima, quindi anche le opere d’arte, e naturalmente da 
questo privilegio rimangono esclusi tutti gli altri.

A COSA SERVE L’ARTE?
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Accade spesso che nei discorsi fatti al bar si usi la parola 
“quadro” per indicare un dipinto che poi, se interessante, 
il più delle volte viene definito “bello”; per non parlare di 
quando se ne motiva l’acquisto dicendo “dove lo devo 
mettere ci sta bene”. Tutto ciò non creerebbe alcun stupore 
se a parlare così non fossero a volte anche taluni “amanti” 
dell’arte.
Insomma, è chiaro che queste conversazioni meritano il 
rispetto dei cosiddetti discorsi da caffè.
Amici lettori, non voglio fare polemica! Voglio solamente 
chiarire che: “quadro”, secondo la definizione del dizionario 
della lingua italiana, significa qualunque oggetto di forma 
quadrata, quindi non c’entra nulla con l’opera d’arte. “Bello”, 
vuol dire ciò che per aspetto esteriore provoca impressioni 
gradevoli, termine usato principalmente per l’aspetto 
esteriore delle cose e soprattutto delle persone e quindi 
termine improprio per definire un’opera d’arte, che quasi 
sempre nasconde dietro l’esteriorità il valore intrinseco, vale 
a dire quello affidato alla facoltà umana del pensiero. Infine, 
l’espressione “dove lo devo mettere ci sta bene” è riduttiva, 
infatti posto che l’arte è linguaggio l’opera non può essere 
pensata solamente come oggetto di arredamento.
A questo inqualificabile modo di parlare d’arte, ne 
affiancherò uno corretto e forbito usato da un vero 
conoscitore d’arte e del linguaggio, che sottoporrò alla 
vostra attenzione, e per far questo prenderò come esempio 
un dipinto di Piero Guccione¹, “La maschera e l’Ibisco”2, e 
la lettura fatta da Francesco Carbone3: “La forza del Mito 
affiora in quest’opera, dell’artista di Scicli, per dar vita ad un 
racconto che affonda le sue radici nel senso della storia e si 

UN QUADRO NON E’ SEMPRE
UN DIPINTO E UN DIPINTO
NON E’ SEMPRE UN’OPERA D’ARTE!
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protende fino al presente. Una figurazione densa di simboli, 
colta, che annulla la dimensione temporale e fa della pittura 
il suo libro supremo”.
Come è evidente, chi parla e scrive così non avrebbe 
definito mai un’opera d’arte “quadro” e non avrebbe mai 
pronunciato l’aggettivo “bello” per esaltarne le qualità.

1 Importante artista nato a Scicli in Sicilia nel 1935 
2 La maschera e l’Ibisco, opera di Piero Guccione della collezione
del Museum Bagheria.
3 Francesco Carbone (Cirene, Libia 1923 - Palermo, 1999) è stato artista e critico d’arte.

Piero Guccione
La maschera e l’Ibisco
2002
collezione MUSEUM, Bagheria
foto Aldo Belvedere
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Per entrare nel merito dei musei come laboratori del 
sapere è opportuno frequentare ambienti favorevoli, dove 
la centralità è data dall’esperienza che l’opera d’arte ci 
permette di vivere e non da attrattive di natura diversa; da 
qui l’importanza del ruolo innovativo del museo, che a parte 
la sua tradizionale funzione di luogo di conservazione e 
contemplazione, ha anche quella di favorire la formazione e 
la conoscenza. 
Per questo il museo di oggi deve andare oltre la sua antica 
funzione, nella nuova dimensione di laboratorio del sapere 
e puntare al coinvolgimento attivo del fruitore attraverso 
diversificate forme di didattica che hanno inizio con i bambini 
delle scuole materne e attraversando tutti i gradi scolastici 
va oltre la formazione universitaria, senza mai concludersi.
In questi rari luoghi espositivi, inoltre, un buon approccio 
con l’arte contemporanea è certamente quello della 
curiosità, e per questo davanti ad un’opera d’arte è 
opportuno interrogarsi continuamente e darsi risposte. 
Condividere questo principio fa comprendere perché gli 
specialisti valutino l’importanza di un museo attraverso le 
reali capacità di generare cultura, e non dal numero dei 
visitatori, i quali, in gran parte, pensano al museo come ad 
uno showroom e considerano l’arte un semplice oggetto di 
arredamento o, peggio ancora, un evento spettacolare.

I MUSEI COME LABORATORI
DEL SAPERE
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Maurizio Cattelan
Hollywood
Palermo, discarica di Bellolampo 
2001
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Questo messaggio è indirizzato principalmente a coloro i 
quali credono che l’arte contemporanea non esprima nulla.
Se provassimo infatti a chiedere ad un signore incolto 
di leggere un’opera d’arte contemporanea, costui 
risponderebbe sicuramente che quell’opera non esprime 
nulla; lo stesso quesito, invece,  presenterà soluzione 
diversa se la domanda è rivolta ad un intellettuale, e più la 
persona sarà colta più la sua lettura risulterà interessante.
Nel 2001 l’artista internazionale Maurizio Cattelan nella 
collina palermitana di Bellolampo, una discarica di rifiuti 
solidi urbani, su invito della Biennale di Venezia, realizzò una 
grande installazione raffigurante la scritta HOLLYWOOD; 
capirne il significato non era difficile, eppure, per chi 
considera a priori l’arte contemporanea sterile quell’opera 
non rimase altro che una semplice scritta.
L’opera, invece, scatenò tutt’altra reazione in chi – credendo 
nel messaggio visivo dell’arte contemporanea - riuscì a 
scorgere in quella parola un significato profondo, ovvero, 
l’auspicio che zone degradate presenti in Sicilia potessero 
divenire in futuro una seconda Hollywood ne era, per 
esempio, una possibile interpretazione. 
Come si nota, si tratta della medesima opera, esposta però 
a due categorie distinte di persone. 
E voi, a quale delle due appartenete?
Credete sia possibile curare questa forma di cecità? 
Io sono convinto che sia possibile! Inoltre, quando vi 
trovate di fronte ad un’opera d’arte contemporanea, 
apparentemente incomprensibile, se esposta in un luogo 
qualificato, non dannatevi, e ricordate che “l’arte più è 
incomprensibile e più è arte” (Berenson).

L’ARTE PIÚ É INCOMPRENSIBILE
E PIÚ É ARTE
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Vorrei parlare del bailàmme dei linguaggi artistici per dire 
che, a volte, anche tra i più dotti emergono difficoltà a rico-
noscerne le differenze, così da ritenere l’argomento degno 
di attenzione. 
Tutto ha inizio verso la fine del XIX secolo, quando, oltre a 
parlare di pittura dell’Ottocento, si introducono termini come 
Impressionismo, Romanticismo, Divisionismo…, per non 
parlare poi del XX secolo dove gli “ismi” così numerosi non 
si contano più.
E voi, sapreste riconoscere ogni “ismo”? Sapreste ricono-
scere tra le migliaia di opere prodotte nel XX secolo quelle 
appartenenti al Formismo, al Purismo, al Suprematismo, al 
Pointillismo, al Tachismo, all’Eaismo, ecc.? 
Poi, come se ciò non bastasse, sul finire del secolo appena 
trascorso, si è arrivati al paradosso, denominando la stessa 
corrente con più nomi, cosicché, ad esempio, l’Anacro-
nismo¹ corrente che si rifà al realismo e di cui Maurizio 
Calvesi2 è il principale sostenitore, viene anche definita 
Pittura colta da Italo Mussa3 e Nuovo classicismo da Edward 
Lucie-Smith e così via.
E pensare che gli “ismi” sono nati per fare chiarezza!
Personalmente a parte gli “ismi” universalmente conosciu-
ti, come il Futurismo o l’Espressionismo per fare qualche 
esempio, preferisco distinguere l’arte in figurativa e astratta, 
favorendone la collocazione storica attraverso una puntuale 
lettura  e collocazione temporale dell’opera.

UNA RIFLESSIONE SUGLI “ISMI”

1 L’anacronismo è un movimento artistico sviluppatosi in Italia tra la fine degli anni Settan-
ta e la metà degli anni Ottanta; nasce in contrapposizione alle correnti del periodo.                                                                             
2 Maurizio Calvesi (Roma, 1927) è tra le più eminenti figure di storici e critici d’arte in 
campo internazionale.
3 Italo Mussa (Montodine CR, 1939 - Roma, 1990) critico e storico dell’arte.                                        
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4 Edward Lucie-Smith (Kingston, Giamaica nel 1933) si trasferisce in Gran-Bretagna nel 
1946. È noto per i suoi numerosi libri sull’arte e per la sua attività di critico e curatore di 
mostre.

Antonio Sanfilippo
Senza titolo

1951
collezione MUSEUM, Bagheria

foto Aldo Belvedere
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Capita frequentemente che taluni critici e galleristi si 
affannino a “scoprire” nuovi pittori e scultori che altrimenti 
passerebbero inosservati.
A tal proposito è opportuno sapere che l’Umanità si divide 
in due categorie: protagonisti e comparse, ma attenzione: il 
protagonista è indispensabile, la comparsa no! E’ così nella 
vita come lo è nell’arte.
Infatti, se proviamo ad analizzare la Storia dell’arte ci 
accorgiamo che il tempo riduce drasticamente il numero 
degli artisti.
Basti pensare a quanti pittori appena un decennio addietro 
dominavano il mercato e le pagine delle riviste patinate e 
che oggi sono passati nel limbo dei dimenticati, e quindi 
a quanti pittori ci sono nel mondo e che solo fra qualche 
decennio saranno dimenticati. Seguendo questa logica, 
è possibile prevedere che tra meno di cento anni, per il 
secolo appena trascorso, verranno ricordati solo pochi artisti 
dai forti contenuti innovativi, ovvero i protagonisti come: 
Cézanne, Braque, Picasso, Fontana, Duchamp, Pollock, 
Bacon, Sutherland, ecc.  
All’Umanità serve solo l’arte vera! Il resto serve solo al 
momentaneo bisogno dell’uomo.

SERVE SOLO L’ARTE VERA

1 Jerry Saltz, nato a New York nel 1951. Per quasi dieci anni (dall’aprile del 2007 scrive per 
la rivista New York) è stato il critico del Village Voice, popolare settimanale newyorkese. Ha 
insegnato alla Columbia (NY), alla School of Visual Arts (NY) e all’Art Institute of Chicago. 
Spesso impegnato in conferenze presso università e musei, è stato per tre volte finalista 
al Pulitzer Prize e nel 2007 ha vinto il Frank Jewett Mather Award per la critica d’arte. Oltre 
al New York sono numerose le riviste che pubblicano i suoi testi: Art in America, Flash Art, 
Frieze, Modern Painters... Vive a New York con la moglie, Roberta Smith, critica d’arte del 
New York Times. Ha una pagina su Facebook con la quale ama intrattenere i suoi fans su 
problematiche varie del mondo dell’arte.

“Il 90% dell’arte è pessima, il 9% buona,
l’1% favolosa (e forse resterà).”

Jerry Saltz¹
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Molti sedicenti pittori, spesso mi mettono di fronte dipinti 
che non meriterebbero di essere mostrati e mi chiedono di 
esprimere loro un parere.
Il più delle volte, però, del mio parere rimangono delusi e mi 
domandano chi e cosa sia per me un artista. Io rispondo che 
artisti possiamo esserlo tutti. 
Per meglio comprendere questa provocatoria risposta, è 
opportuno sapere che spesso l’artista affronta la tela senza 
avere l’idea di ciò che farà; ma è proprio in questa mancanza 
d’idea che si può nascondere l’opera d’arte.
Mi raccontava un amico pittore che di fronte alla tela bianca 
qualche volta gli capitava di non sapere cosa dipingere, 
così con un grande pennello intinto nel primo colore che 
gli capitava imbrattava la superficie bianca della tela per 
poi cercare tra le pieghe di quella macchia di colore un 
suggerimento che alcune volte trovava. 
E’ con questa consapevolezza, che ci si trova nella 
condizione ottimale per partecipare al sottile gioco 
intellettuale della lettura di un’opera d’arte, così quando il 
fruitore riesce a dar voce alle proprie emozioni, l’opera è 
già letta e solo in quel momento completata, divenendo il 
fruitore stesso co-autore.
Ecco perché artisti possiamo esserlo tutti!
È chiaro poi, che esistono artisti come Tizio e Caio e fruitori 
come chiunque, ma è pur vero che esistono artisti come 
Duchamp e Fontana e fruitori come Saltz e Dorfles; ma 
questo è tutto un altro discorso.

SIAMO TUTTI ARTISTI 
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Sempre con più frequenza da parte di giovani pittori e 
scultori mi viene chiesto come si arriva al successo, prima 
ancora che abbiano verificato il mio reale interesse per la 
loro produzione artistica.
Cosicché, avendo letto recentemente un’auto 
presentazione del pittore Carmelo Salleo (1892-1963), mi 
viene in mente la diversità tra gli artisti del passato e quelli 
dell’ultima generazione.
Infatti, dal confronto tra le due generazioni emerge la 
delusione che offrono molti attuali “artisti” rispetto al 
concetto che hanno dell’arte; mentre Salleo si poneva 
il problema del “travagliato percorso delle motivazioni 
emozionali” che lo hanno spinto a proseguire nel suo 
cammino d’artista e cioè a “perseguire un sogno, come 
esigenza dell’anima, attraverso una personale ricerca 
stilistica”, è noto che la maggior parte degli “artisti” di oggi 
non vivano queste problematiche e hanno come unico 
obiettivo il successo e l’affermazione di mercato, e come 
conseguenza inseguono le mode. 
E’ chiaro che dal punto di vista delle strategie, questi “artisti” 
possono sembrare più in linea con l’attuale Società, ma è 
altrettanto chiaro che sia le opere che le quotazioni di questi 
“artisti” sono tanto effimeri  quanto la Società in cui viviamo. 
Così, essendo la maggior parte degli “artisti” di oggi non più 
intellettuali-filosofi, né tanto meno pensatori-creativi, a mio 
parere, fama e mercato, sono destinati a durare quanto il 
tempo supplementare d’una partita di calcio.

UNA RIFLESSIONE SUGLI
ARTISTI DI OGGI
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Ogni opera d’arte è pervasa da diversi significati, ad 
esempio, quelli concettuali, simbolici, estetici, storici ed altri, 
che ne determinano il valore culturale.
Spesso accade, però, che determinate opere presenti sul 
mercato risultino sottostimate o viceversa gli si attribuisca 
un valore superiore a quello che realmente hanno perché 
non si tiene conto del valore culturale.
Per questo motivo la stima di un’opera d’arte non può 
essere demandata a chiunque, poiché occorre tanta 
conoscenza ed esperienza; doti, queste, purtroppo non 
comuni neanche tra gli addetti ai lavori.
Pertanto, quando ci si trova di fronte ad un dipinto oggetto 
di compravendita, si utilizzeranno per la valutazione alcune 
regole comuni; in primis quella del mercato che tiene 
conto della domanda e dell’offerta ed inoltre si valuteranno 
tecnica, supporto, dimensioni, periodo, soggetto, qualità 
pittorica, stato di conservazione e curriculum dell’artista, 
aggiungendo infine il plusvalore culturale.
Allora in concreto come si determina il valore di un’opera 
d’arte?
Inizialmente è necessario che tenuto conto degli elementi 
sopra elencati si faccia una prima stima e considerando 
il dipinto come un semplice oggetto artigianale non si 
dovrebbe attribuire mai, per un dipinto di medio formato, 
un valore superiore a cinquemila euro, sia che si tratti 
di un giovane pittore sia che si tratti di un Maestro 
affermato; successivamente a questa stima verrà 
aggiunto il plusvalore culturale determinato questa volta 
solo da studiosi del settore, i quali potranno far lievitare 
notevolmente il valore dell’opera.

COME SI DETERMINA IL VALORE
DI UN’OPERA D’ARTE?
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Per fare un esempio, vediamo le quotazioni di due opere 
con le medesime caratteristiche tecniche, ad esempio, 
una di un pittore accademico e l’altra di un grande creativo 
come Salvatore Scarpitta e constateremo che la prima, con 
l’aggiunta del plusvalore varrà solo qualche migliaio di euro 
in più, mentre la seconda varrà sicuramente diverse decine 
di migliaia di euro in più.
È chiaro dunque, che il valore di un’opera d’arte è 
principalmente legato al valore culturale (valore intrinseco), 
ovvero alla capacità che ha un’opera di superare l’arte del 
proprio tempo.

Salvatore Scarpitta
Egg Walker

1992
collezione MUSEUM, Bagheria

foto Aldo Belvedere
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Alla domanda se comprare arte è un investimento il mio 
amico Alberto Parres, in una intervista del 1987 pubblicata in 
un mio Tascabile dell’arte, rispondeva: “Quando mi parlano 
di investimento, io penso per prima cosa ad una macchina 
che mi viene addosso (...) Io penso che se a qualcuno piace 
un’opera e la compra, ha fatto un buon investimento con 
se stesso. In fondo ha comprato un oggetto di piacere, un 
piacere più sottile di quello che ti dà il mangiarsi una banana”.
Tralasciando l’ironica risposta, chi è interessato 
all’argomento deve sapere essenzialmente due cose: 
la prima è che l’investimento sicuro è quello appunto 
di comprare opere che veramente piacciano, magari 
scegliendole tra quelle suggerite da un esperto; la seconda 
è quella di ricordarsi, quando si compra un dipinto, che 
l’opera d’arte è anche un oggetto di arredamento ma che un 
oggetto di arredamento non è sempre un’opera d’arte. 
Infine, se si vuole investire in arte e non si è esperti, è 
assolutamente necessario servirsi di un consulente di 
indubbia competenza e moralità, e solo in questo caso, 
l’arte potrà essere anche un investimento.

ARTE COME INVESTIMENTO
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Sul finire del secolo scorso la grafica d’autore ha subito un 
duro colpo, passando dal boom del mercato al tracollo di 
questo importante settore.
Analizziamo cosa è successo: in quegli anni in Italia si 
è assistito, insieme al dilagare del mercato della grafica 
d’autore, al proliferare di mercanti senza scrupoli; il loro 
grossolano operato ha infranto tutte le regole etiche 
necessarie a distinguere una stampa originale1 da una 
comune stampa; così si è generato un processo secondo 
cui gli editori di grafica poco seri, guidati solo dal fine del 
profitto, hanno tirato più copie delle tirature dichiarate, 
stampando tirature a numeri arabi, alle quali hanno aggiunto 
poi le tirature a numeri romani e un’infinità di prove d’autore 
(puntualmente non dichiarate nel numero) e così si è finito 
per avere sul mercato una produzione di diverse centinaia 
di copie all’insaputa dell’ignaro collezionista. In questo 
modo accade una singolare giostra di equivoci, per cui 
l’acquirente crede di essere il fortunato possessore di una 
stampa d’arte originale tirata in soli pochi esemplari (quelli 
dichiarati appunto) ed invece si ritrova, inconsapevolmente, 
ad essere proprietario di una delle centinaia di copie, 
perché di comuni copie si tratta visto che non si possono 
definire stampe originali, considerato i procedimenti di 
stampa adoperati. Infatti il metodo della stampa originale 
è un procedimento complesso e definito che spesso non 
viene rispettato nella sua interezza e serietà; accade che 
l’artista non incide più la lastra e l’immagine viene trasferita 
in essa con sistemi foto-meccanici, lo stampatore nel 
frattempo, per comodità, ha modificato i torchi calcografici 
a mano in rudimentali tipografie motorizzate e l’editore 

A PROPOSITO DELLE
OPERE GRAFICHE 
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stampa più copie di quelle dichiarate a solo fine di trarne 
più profitto. Così, quando nel gennaio del 2005 venni 
invitato a scrivere una testimonianza per un catalogo su di 
una mostra di grafica dedicata dal Comune di Palermo ad 
un noto stampatore d’arte, scrissi: “(...) ho pensato che 
il semplice fatto che (...) utilizza ancora telai tradizionali e 
l’antico procedimento di stampa, era bastevole per tirarlo 
fuori dal “marciume” che oggi c’è in questo settore, dove, 
se gli va bene, l’acquirente collezionista di stampe originali 
si porta a casa solo l’autografo dell’artista, giacché spesso 
la produzione di stampe d’arte dei nostri giorni non ha più i 
requisiti per essere considerata stampa originale, sono solo 
fogli senza alcun valore artistico e commerciale. Attribuire 
la responsabilità di tutto ciò solo allo stampatore non è 
giusto, perché in questa operazione c’è sicuramente la 
complicità dell’artista, dell’editore, e quello che più conta, 
c’è l’ignoranza del collezionista (...)” 
In conclusione mi sembra utile consigliare agli interessati 
la consultazione del volume dedicato dalla Mondadori alla 
grafica di Renato Guttuso, dove l’artista medesimo dichiara 
non originale gran parte della sua produzione.
Ognuno tragga le proprie conclusioni. 

1 La prima formulazione di “stampe originali” è stata proclamata nel 1937 dal Comitè 
National del la Gravure, all’Esposizione Internazionale di Parigi. Il testo di quella risoluzione 
stabiliva che, “dovevano essere considerate come incisioni, stampe, litografie originali, i 
fogli stampati in bianco e nero o a colori, da una o più matrici, interamente concepite ed 
eseguite a mano dallo stesso artista qualunque fosse la tecnica impiegata, con l’esclusio-
ne di qualsiasi procedimento meccanico o fotomeccanico”.
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Spesso il termine collezione viene utilizzato impropriamente 
anche da addetti ai lavori, i quali allineano alle pareti delle 
gallerie e dei musei opere che non hanno alcun criterio 
logico, cosicché frequentemente le esposizioni risultano 
sterili e prive di un preciso messaggio culturale.
Se è vero che una collezione può avere diversi scopi, 
l’importante è dichiararli e supportarli scientificamente; 
si pensi ad esempio ai musei dedicati ad un solo artista 
(esempio Morandi a Bologna o Burri a Città di Castello) o 
a quelli dell’autoritratto (Palazzo Pitti a Firenze), dell’arte 
sacra, delle correnti artistiche, dell’emigrazione o ancora, 
a quelli a carattere regionale come l’Osservatorio dell’arte 
contemporanea in Sicilia MUSEUM di Bagheria che 
raccoglie solo opere di artisti siciliani del ‘900.
Purtroppo, se consideriamo la gran parte delle raccolte 
presenti nei musei italiani constateremo che non hanno 
nessuna di queste caratteristiche e dietro la denominazione 
di “Museo d’arte contemporanea” si conservano 
anche opere d’arte moderna e qualche volta addirittura 
dell’Ottocento, mentre esistono pochi interessanti musei 
che, per la loro esclusiva attenzione verso una tematica, 
sono da considerarsi luoghi d’eccellenza, il Mart di Rovereto 
ne è un prezioso e interessante esempio per quanto 
riguarda il Futurismo.

A PROPOSITO DELLE COLLEZIONI
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interno di MUSEUM, 
Osservatorio dell’Arte 

Contemporanea in Sicilia
foto Saverio Genovese
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Quante volte vi è capitato di sentire qualcuno chiedere 
“Qual è il significato di quell’opera d’arte?”, e quante volte, 
ascoltando la risposta, vi siete trovati d’accordo?
A questo proposito è utile sapere che esiste un tempo per 
ogni cosa, quindi, anche il tempo per capire l’arte; così, 
quando si vuole intraprendere il percorso di conoscenza è 
necessario far uso del tempo e non pretendere attraverso la 
risposta immediata di capire il significato di un’opera d’arte.
Ecco perché è sciocco chiedere ad un artista o ad un 
conoscitore d’arte il significato di un’opera, soprattutto se si 
tratta di un’opera astratta. 
Ai principianti che si apprestano a leggere un dipinto 
consiglio inoltre, di utilizzare il tempo dell’attesa leggendo 
vari libri di storia dell’arte, così da poter confrontare le 
diverse teorie nella speranza di farsene una propria, 
condizione indispensabile per comprendere l’arte dei nostri 
giorni con più acutezza e  apprezzarne le qualità; insomma, 
far precedere al giudizio per un’opera d’arte una pausa di 
riflessione, vuol dire stare dalla parte di chi pensa che vale 
più una testa ben fatta che una testa ben piena. 
Solo così si potrà essere in grado di cogliere il vero 
messaggio che c’è in un’opera d’arte ed essere in grado di 
distinguere una crosta da un autentico capolavoro.

CHIEDERE COSA SIGNIFICA 
UN’OPERA D’ARTE É UNA DOMANDA 
BANALE E LA RISPOSTA NON PUÓ 
CHE ESSERLO ALTRETTANTO
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Per comprendere meglio il concetto di creatività è 
necessario conoscere il significato etimologico della 
parola che vuol dire attivare la capacità di “creare”, ovvero 
osare spingersi oltre i confini del conosciuto per esplorare 
possibili combinazioni e inventare nuove forme e modalità 
di pensare; insomma, fare cose che possono cambiare il 
mondo e chi lo vive. 
E’ quello che hanno fatto genî come Lucio Fontana, Samuel 
Beckett o Igor Stravinsky, solo per citarne alcuni.
Questi creativi sono stati compresi con ritardo e con 
molta fatica, e sarà sempre così anche nel futuro, visto 
che il linguaggio dei creativi risulta nel loro tempo troppo 
complesso per facili letture. 
Questa riflessione mi fa venire alla mente Ennio Flaiano 
che diceva: “Il peggio che possa capitare a un genio è 
essere compreso”.
Ecco perché in un dipinto la mancanza dell’estro creativo fa 
la differenza dell’esecutore materiale, che non potrà essere 
considerato artista ma semplice pittore. 

LA CREATIVITA’
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Gli artisti che operavano tra l’Ottocento e il primo Novecento 
pensavano le loro opere seguendo le regole del fotoreporter 
e di conseguenza le realizzavano. In particolare nell’Era del 
bon ton, gli artisti, quasi sempre rappresentavano nelle loro 
opere le storie quotidiane, esaltandone bellezza ed eleganza 
con magnificenza, esattamente come avrebbe fatto un bravo 
fotoreporter o un cronista dell’epoca  attraverso la scrittura. 
Ai nostri giorni l’arte è cambiata. Infatti, la bellezza 
incontaminata della natura è sempre più in pericolo, 
avendo questa Società trasformato il pianeta in un mondo 
diverso che progressivamente ci sta portando al neo-
imbarbarimento; cosicché, sempre meno eleganti teatri e 
più tecnologiche discoteche, sempre meno saggi poeti e 
più scalmanati rocchettari¹, sempre meno salotti culturali e 
più promiscui raduni di piazza, sempre meno caffè letterari e 
più imbonitori televisivi e così via. Da qui il motivo per cui il 
“bello” non è più la Musa ispiratrice per gli artisti di oggi che 
nel frattempo l’hanno sostituito con meno rassicuranti fonti 
ispiratrici; Jean Dubuffet, Hermann Nitsch o Jean-Michel 
Basquiat sono esempi concreti.
Così, sul finire del XX secolo, alcuni interessanti artisti 
abbandonano l’aspetto esteriore come esigenza prioritaria e 
comunicano attraverso simboli, creando nuove e interessanti 
forme espressive. Infatti, anche lo storico dell’arte Gillo 
Dorfles dice: “tre quarti delle opere pittoriche prodotte 
oggi è nullo, potrebbe non esistere, e questo perché molti 
credono che si possa ancora fare un paesaggio, un nudo, 
una natura morta. Questo non è più possibile! (...)”

ARTISTI A CONFRONTO 

1 La definizione di scalmanati rocchettari non si riferisce ai cultori sani della musica rock, 
ma agli esaltati e malefici estremisti nati sull’onda di questa corrente musicale.
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Prendo spunto dalla rubrica “Mostre” del “Giornale di 
Sicilia” per riflettere sulla fotografia come arte. Quel giorno¹ 
su nove annunci di mostre sette riguardavano la fotografia. 
Il fatto curioso è che da quando alcuni artisti hanno scelto 
di utilizzare il medium fotografico per la propria ricerca, 
chiunque utilizzi una fotocamera ne espone le foto e si 
considera artista. Succede poi che alcuni critici e galleristi 
compiacenti gli diano credito e salvo i pochi avvertiti fruitori 
che non si rifanno solo al giudizio dei critici e dei galleristi, 
tutti gli altri rimangono imbrigliati tra le pieghe di una 
disinformazione sempre più frequente. A pagarne il conto 
sono quei collezionisti che comprando queste foto, magari 
belle da vedersi, le pagano come opere d’arte senza sapere 
che in realtà non lo sono. La fotografia è arte solo se riesce 
a far vedere al fruitore quello che l’occhio umano non vede 
in natura, in altre parole, quando chi sta dietro l’obbiettivo, 
in questo caso l’artista, si spinge nella ricerca di un nuovo 
linguaggio; ciò accadeva con Man Ray e ancora oggi con 
Cindy Sherman e altri. Per il resto, la gran parte delle foto 
sono di natura documentaria, che se pur non artistiche, 
alcune volte possono essere interessanti per altri motivi, 
ma che di certo non fanno parte del mercato dell’arte e 
nemmeno dell’investimento artistico.

LA FOTOGRAFIA è arte?

1 12 luglio 2011
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Un invasivo numero di comunicati da parte di pittori e 
scultori, riferiscono della loro partecipazione a manifestazioni 
artistiche di primaria importanza, come la Biennale di 
Venezia, la Quadriennale di Roma o Rassegne al Louvre, ecc. 
Spesso i mittenti di questi comunicati sono pittori e scultori 
da me considerati mediocri e di conseguenza la notizia 
mi provoca incredulità, tale da indurmi a pensare ad una 
mistificazione della notizia.
Queste incertezze mi spingono a fare delle ricerche che mi 
portano quasi sempre a scoprire cose sconcertanti.
Per questo motivo vorrei condividere con voi la mia 
esperienza, dato che la lettura dei curricula, oggi, è pratica 
diffusa e qualche volta anche utile. 
- Il primo episodio di cui voglio parlarvi risale al 1995; 
in occasione della XLVI Biennale di Venezia la Provincia 
Regionale di Palermo sponsorizzò la realizzazione di una 
scultura di Medhat Shafik. Il Maestro, per l’esecuzione 
dell’opera, chiese ed ottenne la manovalanza di alcuni 
studenti dell’Accademia di BB.AA. di Palermo, quest’ultimi, 
però, si avvalsero arbitrariamente del privilegio della 
“partecipazione” alla manifestazione veneziana, come risulta 
dai curricula di alcuni di essi.  
- Altro episodio deplorevole è quello legato ad una kermesse 
di “Arti visive” organizzata a Parigi nel 2003, che viene 
presentata da alcuni partecipanti quale rassegna svoltasi al 
museo del  Louvre!  In realtà, avevano partecipato ad una 
collettiva in un centro commerciale, che per la vicinanza con 
il celebre Museo è chiamato Carrousel du Louvre, ma che 
nulla ha in comune con il celebre museo. 
- Infine (ma solo per brevità e non perché manchino altri 

A PROPOSITO DEI CURRICULA 
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esempi), ricorderò le centinaia di iniziative promosse da 
chicchessia e patrocinate a titolo gratuito da importanti Enti 
come la Biennale di Venezia, la Quadriennale di Roma, la 
DARC, ecc, e che vengono inserite nei curricula in modo 
volutamente ambiguo.
In conclusione è importante sapere che in ogni Rassegna 
che si rispetti, come quelle appena citate, si partecipa solo 
su invito personale, invito che nessuno dei Signori a cui 
faccio riferimento ha mai ricevuto.
Dulcis in fundo, coloro i quali sono invitati ufficialmente 
a queste Rassegne  vengono inseriti sia nel sito che nel 
catalogo ufficiale dagli Enti promotori, e non sotto forma 
pubblicitaria dove li si potrà anche trovare; in mancanza di 
tali riscontri, sappiate che la comunicazione è ingannevole.
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Rachele Fichera: All’appuntamento siamo arrivati tutti e due 
in ritardo degli stessi precisi dieci minuti, quanto basta per 
rompere il ghiaccio scoprendo che nessuno dei due è perfetto. 
Ezio Pagano mi mostra la sua creatura, il piccolo edificio 
destinato a teca di raccolta, già nutrita, di tutti gli artisti, 
contemporanei di ogni tendenza, siciliani o naturalizzati tali. 
E’ un progetto ambizioso e il suo creatore difficilmente potrà 
difenderlo da contaminazioni, prima di tutte la soggettività. 
Senza dircelo, evitiamo di avventurarci nel campo minato 
dei criteri di scelta: a ciò penserà il tempo quando ne sarà 
passato abbastanza da non interessarci più personalmente 
… parliamo invece, propongo, dell’attività concreta: chiedo ad 
Ezio quello che da tempo mi incuriosisce, lo stuzzico sui suoi 
anni giovanili, alla radice della scelta che ha poi indirizzato la 
sua vita e che ha definito il suo personaggio. Raccontami di 
quando Ezio Pagano non era Ezio Pagano.

Ezio Pagano: Sono sempre stato forte e determinato. Sono 
sempre stato Ezio Pagano! Se ti riferisci al periodo in cui 
la mia attività non era sotto gli occhi di tutti, devo dirti che 
allora mi occupavo di poesia, ero un uomo tranquillo e felice, 
passavo il tempo libero con il poeta Ignazio Buttitta e mi 
recavo a Napoli ai giovedì letterali per incontrare Salvatore 
Quasimodo. Oggi, che, essendomi dedicato totalmente a 
Museum, ho una vita troppo intensa e a volte addirittura 
convulsa, posso dirti che, tuttavia, sono ugualmente felice, 
anche perché quello che faccio non mi è imposto da nessuno, 
lo faccio in piena libertà e perché mi piace, poi ci sono quelle 
rare e oneste persone che con la loro riconoscenza, mi 
stanno vicino e mi ricaricano.

INTERVISTA AD EZIO PAGANO
(da Arte Incontro in Libreria – libreria Bocca, Milano, 
gennaio-marzo 2006, pag. 42, a cura di M. Rachele Fichera) 
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RF Ma alla prima galleria, con cui hai cominciato la tua 
attività di mercante d’arte, come sei arrivato?

EP Guarda che se mi metto a raccontare mi diverto e la 
faccio troppo lunga … Mi chiedi di quando avevo i calzoncini 
corti, che indossavo ancora quando aprii quella prima 
bottega e sostituii con quelli lunghi quando qualcuno mi 
fece notare che sarebbe stato opportuno: avevo diciassette 
anni. Fino a poco prima non avrei mai pensato che avrei 
fatto il gallerista, facevo invece il giornalista nel tempo che 
mi restava dall’impiego alla SIP. Con l’energia della gioventù, 
arrivai ad ottenere l’incarico di corrispondente del quotidiano 
L’Ora da … Bagheria! Curavo tutto, dalla politica locale alla 
cronaca nera, dai pettegolezzi agli eventi culturali. Proprio di 
queste facevano parte le sparute mostre sempre mediocri 
… Senza che ne avessi speciali meriti, un artista insistette 
per ringraziarmi dell’articolo sulla sua mostra regalandomi un 
bel pastello che portai subito ad incorniciare. Un altro cliente 
chiese al corniciaio se quel quadro era in vendita. Colto dagli 
scrupoli, chiesi il permesso all’autore, guadagnai quanto un 
mio stipendio intero e reinvestii subito la cifra in un quadro 
dello stesso pittore. E così via, di quadro in quadro, fino 
ad oggi che ho conosciuto mezzo mondo in fatto d’arte 
contemporanea. 

RF Come sono da vicino gli artisti più noti? E cosa dicono 
della Sicilia che non riguarda il cibo?

EP Parliamo pure del cibo, di cui loro stessi parlano molto 
bene; lo hanno già consumato e non si stancano di chiedere 
i posti dove la cucina è tradizionale, io li porto sempre dal 
figlio di don Ciccio, famosa trattoria bagherese con un 
curriculum da fare invidia ai migliori ristoranti di Miami. 
Mi chiedi come sono da vicino gli artisti più noti, forse 
ti sorprenderò: l’artista veramente importante è come 
uno di noi, non si veste da artista, è semplice, umile e in 
qualche modo accomodante, non è complicato, superbo ed 
eccessivamente esigente. Importante, quando parla d’arte 
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non mette al centro dell’attenzione solo la propria attività, 
anzi parla volentieri di quella dei suoi colleghi. Artisti come 
Scarpitta, Consagra, Accardi, Guccione, Isgrò, per citare 
solo quelli che mi vengono in mente, sono tutti artisti che 
si possono assimilare al vicino di casa. Poi ho conosciuto 
una sfilza di pseudo artisti, che imbrattano tele, copiano 
male questo o quell’altro artista e che si danno delle arie da 
procurarti la nausea, e io a molti, da quel vigliacco che sono 
(in questo caso), non ho trovato il coraggio di dirlo in faccia. 
Alcuni, leggendo l’intervista, possono riconoscersi nelle mie 
allusioni e vergognarsene. Vorrei, inoltre, fare riferimento 
anche alla categoria dei critici, per dire che personalità 
internazionali come Dorfles, Fagone, Crispolti, Barilli per 
citare solo quelli con cui sto collaborando negli ultimi tempi, 
sono quasi sempre generosi, disponibili e semplici nei 
rapporti, mentre altri, inesistente nel panorama nazionale 
e internazionale e famosi, si fa per dire, nel quartiere dove 
vivono e operano, hanno quasi sempre la puzza sotto il 
naso, si atteggiano a star e si rendono ridicoli.

RF E ora, qualcosa del futuro di Museum. Anche un po’ di 
utopia, perché no?

EP Il futuro di Museum per quanto mi riguarda è già ora. I 
più importanti artisti di origine siciliana hanno finalmente 
trovato casa e quindi potranno lasciare, a tutti, un segno per 
la storia. In Sicilia mancava una struttura come questa e ora 
c’è. Io ho fatto tutto quello che potevo, che non è poco. Se 
vogliamo sfruttarla appieno, devono farsi avanti le Istituzioni 
come il Comune, la Provincia e la Regione. Un buon 
programma di didattica per la fruizione e la comprensione 
dell’arte contemporanea da destinare a tutte le scuole, 
partendo dagli asili per arrivare alle università, includendo, 
se è necessario, anche la terza età, potrebbe essere un 
buon progetto e consentirebbe a Museum di non essere 
destinato a diventare il salotto bene per pochi privilegiati, ma 
un sano e terapeutico luogo di cultura per tutti.
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Edoardo Melchiorri: (...) Cos’è il colore rosso per Guttuso?

Ezio Pagano: Forse il sangue dell’uomo ucciso che 
Guttuso ha visto da bambino dal balcone di casa sua, 
e che poi nel ‘66 diventerà il dipinto “io lo vì”; forse il 
colore della bandiera del Partito Comunista a lui tanto 
cara; forse il colore della passata di pomodoro che le 
paesane al tempo della sua gioventù lavoravano ancora 
per le strade di Bagheria; o forse, più semplicemente, la 
bellezza del pigmento; di fatto per Guttuso il colore rosso è 
fondamentale per creare le sue opere.

EM Quali sono i quadri che si ispirano al colore rosso?

EP Tutti! Non esistono quadri di Guttuso senza il colore 
rosso, anche quando non si rivela c’è, è nascosto come il 
sangue nelle vene degli uomini. Così, s’è vero che il rosso è 
il colore per antonomasia, Guttuso è il pittore del colore per 
eccellenza.
E poi il rosso è passione, calore, eleganza, comunismo, e 
Guttuso è stato tutto questo.
Se penso al suo impegno artistico non posso fare a meno 
di pensare alle centinaia di opere che esaltano questo 
colore: dalla “Battaglia del Ponte dell’Ammiraglio” con i 
suoi squillanti rossi delle camicie dei garibaldini a “Boogie 
Woogie”, dall’”Occupazione delle terre incolte” a “Donne 
che lavorano la conserva di pomodoro in Sicilia” al grande 
dipinto “Bosco d’amore”, dove il colore rosso, appena 
accennato in una sola piccola rosa, è il colore dominante 
dell’intera grande composizione.

IL COLORE ROSSO NEI
QUADRI DI GUTTUSO 
(da RAI International - TACCUINO ITALIANO,  a cura di 
Edoardo Melchiorri, andata in onda martedì 6 marzo 2007) 
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Ma il vero elogio al rosso Guttuso lo fa attraverso il dipinto 
“La nuvola rossa” del 1966.
(...)
Infine, mi piace ricordare Guttuso con l’immancabile pullover 
e sciarpa di cashmere rosso che accompagnava sempre col 
fazzoletto nel taschino della giacca, naturalmente di colore 
rosso.
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Giulia Scalia: Quali sono le motivazioni che l’hanno spinta a 
interessarsi all’arte contemporanea?

Ezio Pagano: Sono quelle comuni a tutti, e cioè, conoscere 
il mondo attraverso l’arte. Per quanto riguarda l’arte del 
presente l’ho trovata più stimolante e mi sono lasciato 
prendere, ma adesso riesco a dominarla attraverso personali 
strumenti di lettura.

GS Come è nata l’idea di aprire una galleria d’arte 
contemporanea a Bagheria?

EP Sicuramente tutto prende inizio dalla mia innata passione 
per l’arte. Devo precisare che all’epoca (1965) avevo 17 anni 
e la voglia di cambiare il mondo, in questo modo volevo dare 
il mio contributo al riscatto culturale della Sicilia. Bagheria 
l’ho scelta perché è la mia città e perché malgrado tutto 
la trovo interessante per il suo passato storico, artistico e 
culturale.

GS Qual’era la situazione in quel momento per l’arte? 
L’interesse verso l’arte contemporanea era più forte rispetto 
a quello attuale o semplicemente ciò dipendeva dalla 
situazione economica e sociale del tempo?

EP Se parliamo della situazione nazionale, nel 1965, quando 
Guttuso mi inaugurò la prima galleria a Bagheria, le cose 
iniziavano lentamente a stabilizzarsi con i criteri di una 
certa modernità, intendo dire che i musei si andavano 
trasformando da semplici luoghi di conservazione e 

INTERVISTA AD EZIO PAGANO
(da Nextlink, mensile di cultura, ottobre 2010, Catania,
a cura di Giulia Scalia)
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contemplazione in luoghi che contemplavano anche la 
promozione e l’informazione, allestendo mostre temporanee 
di affermati artisti. Le gallerie, anche se non numerose, 
erano in crescita e quasi sempre impegnate culturalmente, 
dove la disputa tra le diverse realtà espositive si giocava 
con la forza degli artisti rappresentati e non con la quantità 
di opere vendute, basta vedere il calendario dell’attività 
della galleria Gian Ferrari di Milano per capire che attraverso 
questa attività, giorno dopo giorno, si è scritta la storia 
dell’arte del ‘900 italiano (De Pisis, Sironi, Martini, ecc), 
e soprattutto, se vediamo le motivazioni che spingevano 
gli artisti a produrre le opere, ci accorgiamo che erano più 
interessanti di quanto siano le motivazioni degli artisti di 
oggi. Per questi motivi si può considerare più interessante 
l’attività di quegli anni. Per rispondere alla seconda parte
della domanda, se - l’interesse per l’arte contemporanea 
era più forte rispetto a quello attuale? - posso dire che in un 
certo senso i fruitori d’arte contemporanea erano di meno e 
certamente meno informati, ma interessati e motivati. Oggi 
l’interesse per il contemporaneo è più diffuso, ma la qualità 
del fruitore è sicuramente più scarsa e meno motivata. E’ il 
sistema paese di oggi che è peggiore, e così oggi i giovani al 
museo preferiscono la discoteca e la figura dell’intellettuale 
è in estinzione, frutto questo, di un certo “progresso” che 
anziché migliorare la qualità della vita l’ha peggiorata.

GS Qual’era la tipologia di collezionisti che si avvicinavano 
all’arte contemporanea in quel periodo?

EP Erano quelli che definisco “gli amanti dell’arte” o 
perlomeno quelli che aspiravano a diventare conoscitori 
d’arte, ma che certamente avevano capito che l’opera d’arte 
non è solo un oggetto di arredamento o di investimento, ma 
piuttosto un libro da leggere. Erano i giovani professionisti 
che andavano affermandosi e i professionisti già affermati 
che avvertivano il bisogno di circondarsi di cose interessanti, 
qualche volta, anche solo per ostentare il nuovo livello 
economico e sociale.
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GS Quali erano gli artisti che destavano maggiore interesse 
nel pubblico e di cui la sua galleria si occupava di più?

EP Erano quelli che avevano capito che con l’avvento della 
fotografia non era più possibile fare certa pittura, in altre 
parole era giunto il momento che non si poteva fare più 
l’artista senza cultura. Insomma, il fruitore colto iniziava a 
toglieva spazio agli artisti di facciata, mettendo sempre più 
in luce artisti che avevano cose nuove e interessanti da 
dire. Personalmente ho fatto mostre personali, di Picasso, 
Vedova, Accardi, Maselli, Adami, Schifano, Angeli, Festa, 
ecc, ma mi sono occupato di più di Carla Accardi, Hsiao 
Chin, Paolo Schiavocampo, Turi Simeti, Ignazio Moncada, 
Michele Canzoneri, Salvatore Provino, in oltre gestivo un 
gruppo di giovani artisti, quasi tutti ancora oggi sulla cresta 
dell’onda, come Carlo Lauricella, Giovanni Leto, Giovanni 
Castiglia, Lillo Rizzo, Rossella Leone, Guido Baragli, Sivio 
Guardì, ecc. Naturalmente molti altri artisti del ‘900 erano 
presenti in rassegne o con mostre personali nella mia 
galleria, penso a Francesco Carbone, Toti Garraffa e Fofò 
Leto per esempio.

GS Come nasce e perché, nel 1997, “Museum”, a Bagheria?

EP Dopo una lunga e interessante attività di gallerista, a 
seguito della crisi economica determinatasi dallo scandalo 
di tangentopoli, negli anni ’90, diminuirono drasticamente 
le presenze nelle gallerie d’arte; diverse gallerie vennero 
travolte dalla crisi e chiusero i battenti. La mia galleria 
all’epoca era all’apice del successo, tant’è che la stampa 
nazionale specializzata la indicava come una delle poche 
gallerie del meridione d’Italia in grado di proporre e imporre 
artisti a livello nazionale, come testimoniano passaggi 
televisivi della Rai e riviste specializzate. A causa di questa 
crisi, non volendo uscire di scena a testa bassa, pensai di 
approfittare di quel particolare momento per rilanciare il 
mio ruolo e la mia azione culturale, e così nel 1997 convertii 
l’attività artistica commerciale in attività artistica culturale 
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e nacque Museum, anche perché non avrei potuto fare 
a meno di convivere con i miei quadri e le mie sculture e 
perchè in Sicilia, in quel momento, si avvertiva, come si 
avverte ancora oggi, la necessità di luoghi di eccellenza per 
l’arte.

GS Qual è stata la modalità di acquisizione delle opere 
presenti in collezione? “Museum” acquisisce ancora nuove 
opere?

EP Dopo avere deciso di creare un museo con opere di 
soli artisti siciliani, e questo anche per poter fare un lavoro 
più scientifico, per prima cosa selezionai le opere della mia 
collezione con queste caratteristiche. Successivamente 
mi sono rivolto agli artisti di cui non disponevo l’opera, che 
condividendo il mio progetto, ne hanno donato una. Infine, 
quando ho potuto ho fatto degli acquisti. Tenendo conto 
che la collezione si limita al solo XX secolo e agli artisti 
siciliani, oggi si può affermare che Museum possiede la 
collezione più vasta con queste caratteristiche, con più di 
trecento opere. In ogni caso la collezione è in progress sia 
per acquisire le poche opere mancanti sia per sostituire con 
opere più importanti quelle già esistenti.

GS Qual è il ruolo di Museum oggi?

EP A questa domanda risponderò utilizzando una breve nota 
scritta dal Presidente del Consiglio Scientifico di Museum, 
Gillo Dorfles: La presenza oggi a Bagheria - in un’area della 
Sicilia così colma di memorie culturali ed artistiche, dai relitti 
della Magna Grecia di Solunto alle affascinanti ville barocche 
di Valguarnera, Palagonia, Lanza di Trabia e Paternò – anche 
di una istituzione legata alla contemporaneità artistica 
insulare, mi è sempre sembrata una opportunità che andava 
incoraggiata e potenziata. Un’opportunità questa che 
l’iniziativa di un appassionato promotore delle ultime leve 
artistiche come Ezio Pagano ha saputo realizzare… Il fatto, 
poi, che le collezioni del “Museum” siano riservate ad opere 
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di artisti siciliani dell’ultima generazione è un’occasione, 
sino ad oggi unica in Italia, in grado di offrire al visitatore 
uno squarcio vivace, e in futuro sempre più completo, di 
quanto è stato creato negli ultimi decenni dal lavoro e dalla 
fantasia degli artisti siciliani. In altre parole: l’attività del 
“Museum” costituisce una maniera del tutto singolare per 
permettere alle singole regioni della penisola di sottolineare 
le esperienze artistiche delle personalità nate e vissute 
nel luogo, pur nel rispetto e nella possibilità di stabilire un 
confronto con quanto si verifica in altre aree della Nazione.

GS Come vede e considera attualmente la situazione e il 
sistema dell’arte contemporanea in Sicilia? E’ vero che la 
Sicilia occupa una posizione marginale nel sistema dell’arte 
contemporanea nazionale?

EP Nonostante i responsabili dei BB.CC. della Regione, 
delle Province e dei Comuni siciliani, tentino di rivalutare 
il settore, oggi, il risultato è deludente. In pratica, è stato 
fatto molto e a mio avviso male, mentre occorreva fare poco 
e bene. Sovrapposizione di stesse finalità, tra l’altro non 
raggiunte da nessuno, ne sono la prova tangibile del fatto 
male. Infatti, la Sicilia con le tante strutture dedicate all’arte 
non ha un solo centro di eccellenza funzionante.
Per fare un esempio, a Palermo si è passati dalla stagione 
dei grandi eventi del sindaco Leoluca Orlando che lasciava 
i siciliani con gli occhi pieni e con le mani vuote, a quella 
delle tante strutture vuote di Diego Cammarata, dove 
quando va bene, l’attività è discontinua e disomogenea, 
e quasi sempre di importazione. Insomma, è un disastro 
il sistema dell’arte contemporanea in Sicilia. Se invece 
parliamo della posizione che occupa la Sicilia nel sistema 
dell’arte contemporanea nazionale, va precisato che ci sono 
due questioni; una riguarda la presenza degli artisti siciliani 
nel circuito dell’arte nazionale, e in questo caso non solo 
non siamo marginali ma dobbiamo considerarci in testa 
all’esercito dei creativi italiani; l’altra, riguarda la circuitazione 
del patrimonio artistico contemporaneo siciliano ad opera 
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delle strutture siciliane, e in questo caso non siamo 
nemmeno marginali, perché siamo quasi inesistenti, a 
meno che non si voglia considerare attività artistica quella 
spazzatura che viene proposta in mostre organizzate, 
(ahinoi!) da chiunque e ovunque. Al momento non ci resta 
che sognare una Sicilia migliore.

GS Cosa si potrebbe fare per incentivare l’interesse e la 
conoscenza nei confronti dell’arte e degli artisti siciliani?

EP Mi verrebbe da dire: nulla! Ma, ironia a parte, possiamo 
auspicare una classe dirigente, politica e burocratica, fatta 
di persone di qualità, dove la persona giusta occupa il 
posto giusto per prendere decisioni, magari servendosi 
di consulenti veri e non per forza quotati nei borsini della 
politica. Ma questo non sarà possibile se non cambia 
la nostra mentalità, e per questo, ad essere ottimisti, ci 
vorranno almeno un paio di generazioni.
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Angela Tindara La Rocca: Verso la metà degli anni ’70, 
dopo una visita alla casa-museo di Peggy Guggenheim a 
Venezia, nasce ad Ezio Pagano l‘idea per un museo d’arte 
contemporanea in Sicilia. Idea che diverrà realtà nel 1994, 
con l’istituzione dell’Osservatorio per l’Arte Contemporanea 
in Sicilia “Museum”. Oggi “Museum” è la struttura di 
riferimento per conoscere le opere degli artisti siciliani del 
XX secolo.
Secondo lei a cosa serve l’arte e cos’é per lei l’arte 
contemporanea?

Ezio Pagano: La domanda è complessa, prevede una 
risposta articolata. L’arte è un nutrimento, così come 
sono nutrimento tutte le forme di cultura; sarà un luogo 
comune, ma è un dato di fatto: alimenta lo spirito così 
come il cibo alimenta il corpo. Di certo è importante 
verificare chi è il fruitore. Esistono diverse tipologie di 
fruitori: quelli che si limitano ad una osservazione distratta, 
quelli che vedono nell’arte solo l’aspetto di mercato e 
quelli che s’interessano al valore intrinseco. Dovremmo 
chiederci, secondo me, non a cosa serve l’arte, ma cosa 
serve all’arte. Solo in questo modo possiamo nutrirci di 
essa. Non so dare altre risposte: credo, in fondo, che 
l’Arte è quella magia in grado di evocare nel fruitore nuove 
dimensioni.

ATLR Può descriverci il suo punto di vista sulla situazione 
artistica contemporanea siciliana rispetto al panorama 
internazionale? 

INTERVISTA AD EZIO PAGANO
(da Artantis, rivista bimestrale d’arte, marzo - aprile 2011, 
Napoli, a cura di Angela Tindara La Rocca)
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EP Se si considera la ricchezza culturale accumulata nei 
secoli, grazie ai rapporti con i Paesi del Mediterraneo di cui 
la Sicilia è stata spesso culla, è facile comprendere come 
la nostra terra sia fertile, anche se, purtroppo, matrigna. 
Si converrà nel sottolineare che l’arte prodotta dai siciliani 
ha un’identità propria rispetto al resto del Paese, e questo 
è evidente anche nella letteratura: si pensi, ad esempio, 
a Pirandello, Sciascia, Camilleri. Questa lettura della 
situazione artistica siciliana per alcuni risulterà azzardata, ma 
io non saprei motivare altrimenti la ricchezza e la potenza 
degli artisti che nel DNA hanno l’humus siciliano, come: 
Giorgio de Chirico, Savinio o Mimmo Paladino le cui origini 
sono siciliane; e poi i siciliani Doc come Renato Guttuso, 
Ferdinando Scianna, Giuseppe Tornatore, Emilio Greco, 
Francesco Messina, Augusto Perez, Carla Accardi, Pietro 
Consagra, Antonio Sanfilippo, Carmelo Cappello, Giuseppe 
Migneco, Salvatore Fiume, Emilio Isgrò, Elio Marchegiani,
solo per citarne pochissimi poichè l’elenco diventerebbe 
lungo, anche per il solo XX secolo.

ATLR Un tempo i musei consacravano gli artisti storici. 
Oggi anche i giovanissimi entrano a far parte delle collezioni 
permanenti e sono presenti in rassegne fino a poco tempo 
fa riservate ai “grandissimi”. Perché?

EP Perché è giusto così. Come l’arte e la funzione dell’arte 
cambiano nel tempo, anche i musei e la funzione dei musei 
cambia. Certo, portare dentro i musei opere di dilettanti, 
come spesso accade è diseducativo, ma questo, quando 
accade, è colpa della pochezza culturale dei direttori, 
ovvero, frutto di una società partitocratica piuttosto che 
meritocratica.

ATLR Quali sono le mostre visitate che le sono interessate 
di più? E quali tra quelle allestite in Sicilia?

EP Ho visitato tanti musei e tantissime mostre; più 
recentemente ho visitato la collezione del Getty Museum 
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di Los Angeles che mi ha certamente arricchito e 
impressionato positivamente, sia per la vastità che per 
l’indiscusso valore dei capolavori esposti, da Leonardo a 
Beuys. Non posso dimenticare la visita alla grande mostra 
di Robert Rauschenberg nel 1996 al Guggenheim Museum 
di New York, dove ho avuto il privilegio di essere tra gli 
invitati all’anteprima; devo anche registrare con orgoglio la 
visita nel 2003 ad una delle più complete collezione d’arte 
contemporanea in Europa, quella della Pinakothek der 
Moderne di Monaco di Baviera. In Italia è stato interessante 
visitare la casa museo di Peggy Guggenheim a Venezia, 
ed emozionante è stato incontrare lei. Mi è difficile 
però, elencare le innumerevoli occasioni che ho avuto la 
possibilità di vivere. Per quanto riguarda la Sicilia posso dire 
che ci sono stati momenti in cui si sono realizzate mostre 
eccezionali e momenti in cui si sono viste cose che è meglio 
dimenticare. Noto con piacere che, tra mille difficoltà, 
stanno nascendo nuove gallerie, nuove fondazioni e nuovi 
musei con una programmazione interessante. Museum, 
negli anni, ha certamente contribuito allo sviluppo di tutto 
ciò, con mostre, conferenze, pubblicazioni e, sopratutto, con 
una continua sensibilizzazione non solo nel territorio siciliano 
ma anche all’estero, con una mirata attività culturale. L’arte, 
per me, è una missione.
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Marina Giordano: Dedicarsi all’arte contemporanea in 
Sicilia, terra di frontiera pregna e fertile di potenti energie 
creative ma al contempo lontana dei centri nevralgici del 
sistema ed esposta al perenne rischio di scivolate nel 
provincialismo, significa sposare una causa spesso difficile 
da sostenere, condurre una battaglia costantemente esposta 
a rischi di sconfitta o di scoramento. Ezio Pagano, classe 
1948, conosce bene tutte queste sensazioni, la palpitante 
vibrazione di una passione divenuta ragion d’essere della 
propria esistenza e senso di impotenza, l’alternanza di fiducia 
e amarezza, speranza e dubbio. Nonostante ciò dagli anni 
Sessanta, da quando scelse di lavorare con gli artisti e aprire 
a Bagheria la prima galleria, non ha mai rinunciato al suo 
sogno, o forse alla sua utopia, di seminare e far crescere il 
germe della cultura e della sensibilità verso il contemporaneo 
in un territorio che spesso sa solo vantarsi dei suoi talenti, 
da Guttuso a Scianna a Tornatore, ma senza sposarne fino in 
fondo la causa e comprenderne veramente i messaggi.
Dopo l’esperienza di gallerista ha dato vita a una delle poche 
e più curate realtà museali private siciliane, il MUSEUM, 
Osservatorio dell’Arte Contemporanea in Sicilia, inaugurato 
ufficialmente nel 1997, dopo tre anni di attività; oltre a una 
collezione permanente che ospita le opere degli artisti 
contemporanei siciliani più illustri, da Carla Accardi a Sal 
Scarpitta, da Pietro Consagra a Emilio Isgrò, Museum svolge 
una meritevole attività di raccolta di dati e materiali sugli 
autori isolani, convogliati in un ricchissimo archivio, prezioso 
strumento di studio e di lavoro per studiosi d’arte.
Ezio Pagano, trascinante con la sua energia, con quella 
luce negli occhi che possiede solo chi crede in un progetto 

EZIO PAGANO, PORTAVOCE
DELL’ARTE SICILIANA NEL MONDO
(da Demetra, rivista bimestrale d’arte, settembre-ottobre 
2011, Agrigento, a cura di Marina Giordano)
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diventato ragione di vita, ci racconta, in questa intervista, 
alcuni momenti della sua storia e del suo presente, le sue 
sensazioni e i suoi pensieri, e proprio quando giunge la 
notizia della morte del Senatore Ludovico Corrao, lancia un 
messaggio venato di amara solitudine ma allo stesso tempo 
carico di speranza e di voglia di continuare indefesso nel 
portare avanti un progetto. Occuparsi d’arte contemporanea. 
Come e perchè?

Ezio Pagano: Ho iniziato per interesse, volevo fare del 
mercato dell’arte un lavoro per vivere, così ho aperto negli 
anni Sessanta la prima galleria di Bagheria (l’Alcova), poi 
sono arrivate le conoscenze e ancora di più le frequentazioni 
(Renato Guttuso, Carla Accardi, Sal Scarpitta, Gillo Dorfles, 
Sebastian Matta, Balthus, Bruno Bischofberger, Leo Castelli, 
Giorgio de Chirico, Emilio Vedova, Salvatore Quasimodo e 
molti altri), e il livello adrenalinico si è innalzato fino a quando 
la passione per l’arte ha avuto il sopravvento su tutto; così 
ho iniziato a vivere per l’arte, mentre l’arte sembrava essere 
stata fatta per la mia esistenza. 
 
MG A un certo punto della tua vita hai attuato un 
cambiamento di rotta, da una galleria privata a un museo 
aperto alla fruizione pubblica anche se gestito sempre da un 
privato. Cosa ti ha guidato in questa scelta? Hai mai avuto 
pentimenti, ripensamenti?

EP Si, proprio così! alla fine degli anni Ottanta, dopo 
tangentopoli, i collezionisti non investivano più e si è 
assistito alla chiusura di diverse gallerie. Io ero all’apice 
del successo e non volevo fare la stessa fine, quindi ho 
deciso di convertire l’attività commerciale in culturale, 
affinando poco per volta un progetto che alla fine è diventato 
l’Osservatorio dell’arte contemporanea in Sicilia MUSEUM.
Mi chiedi poi se ho avuto pentimenti o ripensamenti e vorrei 
rispondere che in certi momenti di cecità politica, mi sono 
pentito; ma sono certo che trovandomi a dover rifare il mio 
percorso, anche alla luce di questa esperienza, lo rifarei. 
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MG Quali sono i criteri con cui hai iniziato a cooptare da 
gallerista gli artisti della tua scuderia? E quali quelli con cui è 
nata e cresciuta la collezione di Museum?

EP L’unico criterio possibile per chi vuole contribuire a 
migliorare l’arte e il sistema dell’arte è quello di aiutare 
i migliori, anche se, naturalmente, non sto pensando di 
giustiziare tutti gli altri. L’eccellenza italiana ogni giorno 
lavora per fare grandi i Paesi di tutto il mondo e le Comunità 
scientifiche, artistiche e culturali di ogni dove se la 
contendono. A questo criterio si dovrebbero ispirare i nostri 
politici per tentare di cambiare le sorti della Sicilia. Certo le 
regole che animano le gallerie commerciali sono diverse da 
quelle che decidono i progetti per le strutture culturali come 
i musei, ma i principi rimangono gli stessi. La differenza 
sta nel fatto che per la galleria selezionavo giovani artisti 
talentuosi con lo scopo di farli crescere e affermarsi per un 
interesse economico comune, mentre per il museo il fine 
è quello di documentare scientificamente la ricerca visiva 
del XX secolo in Sicilia attraverso i suoi migliori protagonisti; 
in questo caso le mie scelte sono diverse, perché i nomi 
di questi protagonisti sono già noti e a me, insieme al 
Consiglio Scientifico (Dorfles, Barilli, Crispolti, di Stefano 
e Fagone), non resta che occuparci della sola qualità delle 
opere. Per completare la risposta devo aggiungere che la 
collezione di Museum nasce con la selezione degli artisti 
siciliani dalla mia raccolta e successivamente viene integrata 
da nuovi acquisti e donazioni, dove tra tutte si distingue 
quella fatta dal mecenate e collezionista Nino Pusateri.
 
MG Sei ormai divenuto un portavoce dell’arte siciliana 
nel mondo. Che aria si respira nelle comunità di siciliani 
all’estero? Ti sembrano sufficientemente aggiornati o credi 
sia utile avvicinarli di più al contemporaneo? Con quale 
criterio scegli le mostre da portare all’estero?

EP Ti ringrazio per la definizione di portavoce dell’arte 
siciliana nel mondo, perché ne vado orgoglioso, anche 
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perché il mio impegno mi ha portato a ricevere numerosi 
riconoscimenti. Grazie a questo lavoro ho potuto conoscere 
molte comunità siciliane sparse per il mondo e la cosa più 
bella che ho notato è che in ogni caso considerano la Sicilia, 
anche dopo molti decenni di lontananza, la Grande Madre.
Mi chiedi se mi sembrano sufficientemente aggiornati 
verso il contemporaneo e la mia risposta non può che 
essere doppia; c’è una generazione, parlo della seconda 
generazione di emigrati, che pur essendo molto spesso 
economicamente agiata, non è culturalmente al passo 
con la società di oggi, soprattutto in merito alle pratiche 
artistiche, che considerano “roba” superflua, ma questo vale 
anche per una larga fascia di siciliani che vivono in Sicilia; c’è 
poi una minoranza di persone giovani e anche meno giovani 
ma istruite, che sono sensibili a queste problematiche.
In merito alle azioni per l’avvicinamento al contemporaneo 
la risposta è che non si fa mai abbastanza, all’estero come 
pure in Italia, per entrare in armonia con le pratiche che 
alimentano lo spirito e rendono l’uomo migliore. 
A proposito dell’ultima parte della domanda e cioè, il criterio 
con cui scelgo le mostre da portare all’estero, posso dire 
che adopero il criterio del buon padre di famiglia, scelgo ciò 
che ritengo più idoneo al Paese dove andiamo, con senso di 
responsabilità perché le attività che organizzo all’Estero, per 
conto del Crases, sono realizzate con finanziamenti pubblici. 
Il fatto poi che utilizzo sedi di prestigio per queste attività 
(Musei, Università e Istituti Italiani di Cultura) lascia capire 
che si tratta di mostre importanti, ad esempio, nel campo 
della fotografia ricordo quelle di Leo Matiz, Ferdinando 
Scianna, Giuseppe Tornatore, Fosco Maraini, Angelo Pitrone, 
Gaetano Arcidiacono, Sandro Scalia, ecc. 
 
MG Hai sempre tenuto molto al rapporto con il mondo 
dell’Università, con la ricerca, con gli studiosi e gli studenti 
d’arte contemporanea, per i quali il tuo archivio e la 
biblioteca sono diventati preziosi strumenti di studio e di 
lavoro. Quanto conta per te questo aspetto? È solo un dare 
o anche un ricevere?
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EP Il rapporto tra l’Università e la mia struttura nasce sin 
dall’inizio. Come ho già detto, comincio ad occuparmi 
d’arte già nel 1965 e dal 1968 lo faccio in modo sistematico 
aprendo a Bagheria la prima galleria d’arte. La galleria era 
particolarmente seguita dalla stampa e ad un certo punto 
negli anni successivi tra i critici militanti si è interessata 
alla mia attività Eva di Stefano, docente di storia dell’arte 
contemporanea dell’Università di Palermo, con la quale 
è nata un’amicizia che dura ancora oggi; da qui alcune 
iniziative in collaborazione con l’Università e infine la sua 
presenza nel Comitato Scientifico. Il rapporto, invece, 
con l’Università di Siena mi è stato proposto da Enrico 
Crispolti che dirigeva la Scuola di Specializzazione in arte 
contemporanea. Il fatto poi, che ho avuto precocemente 
l’intuito di conservare ogni documento che riguardasse 
l’arte, mi è stato di grande aiuto nell’istituire archivi e una 
biblioteca specializzata sull’arte siciliana. Oggi l’”A.S.A.S.” 
(Archivio Storico Artisti Siciliani) che fa capo a MUSEUM è 
sicuramente un punto di forza della mia Istituzione e l’unica 
realtà degna di questo nome che la Sicilia può vantare, si 
tratta di un elenco di circa quattromila nomi di pittori, scultori 
e fotografi siciliani per il solo XX secolo. 
Da ogni parte d’Italia vengono studenti universitari a fare 
ricerche e la mia disponibilità è sempre totale e gratuita. 

MG Quali progetti hai per il futuro?

EP In questo momento è veramente difficile pensare ai 
progetti futuri, la notizia dell’efferato delitto che ha avuto 
come vittima il Senatore Ludovico Corrao, un raro esempio 
di persona illuminata e soprattutto grande conoscitore d’arte 
e amico mio da oltre quarant’anni, mi ha profondamente 
turbato. In questo momento penso piuttosto al passato, alle 
tante cose che con Ludovico abbiamo fatto insieme, alla 
“Veglia per la pace” a Palermo negli anni Sessanta, all’”Asta 
pro-terremotati” del 1968, alle tante opere che gli ho donato 
per la raccolta del museo di Gibellina, alla mediazione con 
Tornatore per la realizzazione del documentario sulla festa 
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del Patrono, alla edizione di Circumnavigazione del 1985, 
e ancora alle tante iniziative a Gibellina e per Gibellina. 
Vorrei chiudere questa intervista accennando soltanto 
ad un progetto in cantiere che vedrà la luce nei prossimi 
mesi grazie alla collaborazione di Gabriele Perretta, uno 
dei massimi esperti di multimedialità; con Perretta stiamo 
lavorando ad un archivio-museo della fotografia e del video 
che proporremo al pubblico attraverso un grande monitor 
interattivo all’interno del Museum.
Per il futuro, si vedrà.
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Ezio Pagano
San Paolo (Brasile)
2003
foto di Ferdinando Scianna



(...) In una pagina di Erodoto si narra di Deioce, che riuscì a 
conquistare presso i Medi il potere assoluto guadagnandosi 
grande fama come giudice e rendendo giustizia con rigorosa 
imparzialità. Questa fama indusse gli abitanti di altri villaggi 
a recarsi da Deioce per ottenere sentenze; e il bisogno dei 
suoi interventi era talmente continuo, che essi decisero di 
fare di lui la loro guida. Fu proprio per adempiere a queste 
nuove funzioni che Deioce si fece costruire un palazzo e 
convinse i Medi ad abitare una sola città e a dedicare ad 
essa tutte le loro cure.
Il Deioce dell’arte contemporanea in Sicilia è certamente 
Ezio Pagano; la città di Bagheria e il Museum sono la sede 
visibile e il deposito dei tributi dell’arte da lui rigorosamente 
prescelti: la documentazione permanente fatta di glifi, 
ideogrammi, istallazioni, figurative o astratte dei segni 
verbali, sono la prova che la cultura orale qui tende a 
trasformarsi in scrittura, giacché non è più sufficiente 
affidare l’esperienza della comunità esclusivamente alla 
memoria dei suoi membri più anziani.
Infine, se è vero che “la città di un solo uomo non è una 
città” (Antigone) è pur vero che nei sodalizi operosi sempre 
una figura di scriba tende ad astrarre dal molteplice e dalla 
dispersione la bellezza di uno spazio in un cosmo ordinato.
A questo compito di civiltà e di memoria, con una forza 
e una coerenza che invitano alla gratitudine, una figura 
emerge su tutte ad indicare la strada maestra della felicità 
intellettuale quella appunto tracciata da Ezio Pagano, che alla 
natura rigogliosa della terra ha saputo aggiungere una pianta 
fiorita in tutto degna di emergere fra quelle addomesticate e 
coltivate dalle grandi comunità del passato.

SINFONIA DEL NUOVO MONDO
Aurelio Pes
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Il museo è il tempio delle Muse, il luogo delle Arti, del Bello, 
un luogo sacro, deputato in passato solo alla conservazione 
e alla protezione delle opere d’arte, oggi sede di fruizione 
culturale in un’accezione molto più ampia, perfino nel 
tempo: conserva anche l’arte contemporanea, facendone 
oggetto di culto e di studio approfondito. 
Il Museum di Bagheria, centro di poesia, come la definiva 
Marinetti negli anni ‘30, e d’arte tout court, come può dirsi 
oggi, è uno di questi luoghi sacri, che fa anche riflettere 
sulla stessa città che lo ospita, una città che non smette 
di sorprendere per le vivaci intelligenze e straordinarie 
personalità creative, note in Italia e nel mondo, che ha 
generato nel tempo. Ezio Pagano è una di queste per 
l’opera di risveglio e di rinnovamento culturale portata avanti 
attraverso l’instancabile azione di scoperta e di messa in 
luce di tanti artisti, che ha proposto all’attenzione critica 
e pubblica negli anni, nelle varie situazioni espositive 
delle sue gallerie e per la carica culturale emozionale 
e quindi concreta istillata nella sua città, fin dalla sua 
prima giovinezza, da quando ancora in calzoncini corti ha 
cominciato a frequentare Ignazio Buttitta, Renato Guttuso, 
Ferdinando Scianna, Peppuccio Tornatore. Con loro parlava, 
si confrontava, imparava, mentre il suo DNA lo spingeva 
all’azione, al fare. 
Così, tra il 1965 e il ’66, inaugura, ricavandola da un’antica 
casa bagherese, la Galleria dell’Alcova, titolo suggeritogli 
da Ignazio Buttitta, mentre il logo viene ideato dall’allora 
giovane pittore Raffaello Piraino. Non lo soddisfa però 
e inventa una seconda galleria, Centro Uno delle Arti, 
nell’angolo di un negozio di cornici, che vende anche 

MUSEUM ED EZIO PAGANO, EZIO 
PAGANO E MUSEUM: UN BINOMIO 
INSCINDIBILE NELLA REALTA’ 
ARTISTICA CONTEMPORANEA
Anna Maria Ruta
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quadri e riproduzioni. Ma non c’è due senza tre, si dice, 
e sempre negli anni ’60 ne apre una terza di galleria, 
più importante, Il Nibbio, nel quartiere nuovo della Città, 
inaugurata da Renato Guttuso, dal Sindaco e da don 
Armando Trigona della Floresta. Bisogna aspettare poi i 
primi anni ’80, perché un’altra galleria, Il Poliedro, divenuta 
presto Galleria Ezio Pagano, consolidi Ezio nel territorio 
palermitano e oltre come uno dei punti di riferimento per 
la conoscenza dell’arte contemporanea. Questa storia oggi 
è più leggibile, per la capillare opera di ricerca e pulitura 
di carte accumulate negli anni e recentemente venute 
alla luce, che consentono di ricostruire con maggiore 
precisione e con documenti d’epoca l’articolata storia del 
suo lavoro galleristico. Pagano non si ferma e fa costruire 
un edificio in cui crea la sua nuova casa e in cui, con una 
articolata gestazione che dall’ideazione del 1990 arriva alla 
realizzazione solo nel 1997, organizza una struttura museale 
propria, Museum. Osservatorio per l’Arte contemporanea 
in Sicilia, che diventa subito un polo d’attrazione, noto in 
tutta l’Italia e all’estero e in cui Pagano convoglia tutto il 
materiale raccolto, artistico e documentario, da far fruire ad 
un pubblico attento, da fare utilizzare alle giovani generazioni 
in vena di studio e da lasciare ai posteri a testimonianza 
dell’importante patrimonio artistico accumulatosi nell’isola 
anche e soprattutto nel recente passato: senza l’assillo 
di delineare per forza lo stereotipo di un’identità artistica 
isolana, ma nella volontà di documentare soprattutto la 
quantità stragrande di nomi e di esperienze che l’isola ha 
generato e continua a generare, capaci di confrontarsi, 
senza sfigurare, con le più note realtà nazionali e 
internazionali. Che poi da questo possa venir fuori un profilo 
identitario dell’arte isolana è un’ulteriore conquista non da 
poco. La Sicilia è terra di attraversamenti e di passaggi al 
centro del Mediterraneo, - dice Pagano - vittima di varie 
colonizzazioni, da cui tuttavia è derivato anche qualcosa di 
positivo, nel flusso e riflusso di merci e di intelligenze, di 
bene economico e di spirito creativo: le varie sovrapposizioni 
culturali che vi si sono stratificate, hanno favorito il nascere 
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di idee e di opere d’arte, infiammate dalla luce e dai colori 
dell’isola, hanno consentito l’avanzata di letterati e di 
intellettuali, tutti di notevole spessore, ma nell’assenza di 
gruppi intellettuali capaci di svolgere la funzione di  forza 
centripeta, di polo di rinnovamento, molti giovani artisti, 
per affermarsi, sono stati costretti ad emigrare e a cercare 
altrove, in centri economicamente solidi, puntelli e strumenti 
idonei alla propria notorietà.
Il  lavoro di Pagano allora è volto a scandagliare e archiviare 
tutte le personalità di artisti che la sua terra ha generato nel 
contemporaneo, anche le più nascoste, anche quelle che 
non operano più qui, ma nel mondo, gli artisti emigrati, e 
la sua attenzione è volta perfino a quelli che, stranieri,  si 
fermano a creare nell’isola. 
Museum è allora il nodo di una rete, in cui confluiscono 
esempi e testimonianze delle più importanti correnti 
artistiche dal dopo-guerra ad oggi, unico tempio dell’arte 
contemporanea a Palermo e in Sicilia fino a poco tempo fa, 
nell’assenza di simili realtà museali. 
Oggi ce ne sono tante, anche private, divenute Fondazioni, 
ma non sempre con mostre permanenti: c’è Gibellina, 
cui Ludovico Corrao ha cominciato a pensare dopo il 
tragico terremoto della Valle del Belice, che lo ha fatto 
incontrare con Pagano, che un Museo di tal genere 
ideava già mentalmente dai primissimi anni ’60,  e quel 
particolarissimo, ma parziale museo che è la Fiumara d’Arte 
di Antonio Presti a Tusa. A Palermo c’é il Museo Riso, ancora 
tuttavia non funzionante come tale e si attende il Museo 
Comunale di Arte Contemporanea; a Catania ci sono la 
Fondazione Puglisi-Cosentino e la Fondazione Brodbeck, ma 
non sono, almeno non ancora, Musei permanenti, mentre 
lo è invece quello straordinario museo d’arte dal dopoguerra 
ad oggi che è Epicentro, a Gala 
di Barcellona Pozzo di Gotto, nato nel 1994, che testimonia 
un interessante percorso d’arte contemporanea attraverso 
mattonelle di ceramica, create appositamente dai più 
significativi artisti.
Ezio Pagano ha organizzato oltre un centinaio di mostre in 
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Europa, negli Stati Uniti, in Canada, in Australia, Brasile, 
Argentina, Venezuela, in Cina perfino, con opere di Pablo 
Picasso (serie erotica), Salvador Dalì, Graham Sutherland, 
Renato Guttuso, Carla Accardi, Valerio Adami, Lorenzo 
Viani, Emilio Vedova, Titina Maselli, Mario Schifano, Tano 
Festa, Franco Angeli, Fosco Maraini, Giuseppe Tornatore, 
Ferdinando Scianna, Leo Matiz, José Morea, Hsiao Chin, 
con cui ha intessuto rapporti di profonda amicizia. Non 
dimentica gli incontri con Giorgio De Chirico al Caffè Greco 
di Roma, con Primo Conti nella sua casa-studio di Fiesole, 
con Sebastian Matta e Balthus a Bagheria, con Franchina e 
Turcato, con Consagra e con Palma Bucarelli, che paragona 
il suo Museo per la «cura e la raffinatezza» al Barnes di 
Filadelfia. 
Un rapporto unico ha avuto con  Renato Guttuso, di cui 
celebra il settantesimo compleanno con la pubblicazione 
di un libro rivolto al periodo giovanile e per cui organizza 
per la Provincia regionale di Palermo, a palazzo Comitini, 
la storica mostra, Guttuso e la Sicilia e con Sal Scarpitta 
con il quale vantava un’amicizia straordinaria, e forse una 
lontana parentela, ma si gloria di aver conosciuto Bruno 
Bischofberger che lo viene a trovare a Bagheria e Leo 
Castelli che va ad incontrare a New York, tra i più grandi 
galleristi del mondo, rapporti tutti che gli hanno consentito 
di mettere insieme le opere di Museum, un percorso che 
attraversa tutte le maggiori correnti dell’arte contemporanea 
aprendosi con quel Virgole (1981) di Carla Accardi, che crea 
subito, all’ingresso, un forte impatto emotivo nel visitatore 
attento, spingendolo ad inoltrarsi con curiosità e rispetto nei 
meandri di iter che da Antonio Sanfilippo e Pietro Consagra 
passano per Nino Franchina e Franco Cannilla, per Piero 
Guccione, Renato Guttuso e Sebastiano Carta, per Pupino 
Samonà e l’amato Sal Scarpitta con la straordinaria Egg 
walker, per Emilio Isgrò e Turi Simeti, ma non mancano 
maestri come Mimì Lazzaro, Pippo Rizzo, Elio Marchigiani, 
gli anacronisti Piruca e Abate, Pino Pinelli, Paolo Scirpa, 
Filippo Scroppo e i grandi fotografi siciliani Giuseppe 
Tornatore, Ferdinando Scianna e il bagherese a metà  Fosco 
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Maraini, con quel toccante ritratto di Bernard Berenson a 
villa Palagonia del ’53 e le venti fotografie di Frida Kahlo 
scattate da Leo Matiz.
Ma ci sono poi quasi tutti i nomi di quelli che hanno fatto 
l’arte in Sicilia negli ultimi decenni e le recenti acquisizioni 
del Museo per donazioni come quella importante dello 
scultore Augusto Perez.
Pagano è un uomo sereno, dalla parola fluida e puntuale 
– è stato anche poeta – ed ama raccontare con ampiezza 
di particolari le vicende complesse e articolate di una vita 
varia, mossa, che lo hanno portato ad essere quello che 
è, un gallerista noto nel mondo, un uomo che fa cultura, 
oltre che con l’attività espositiva e museale, anche come 
editore con la collana dei Tascabili dell’Arte, ideata nel 1984 
come supporto alle mostre da lui allestite, de I quaderni 
dell’Arte e di una serie di video-cataloghi. Ma fonda anche 
nel 1985 l’Associazione Artecontemporanea, nell’ ’89 con 
il sempre compianto Filiberto Menna il movimento Pittura-
Scrittura-Scultura e nel ’93 con altri bagheresi l’Istituto per 
la promozione del patrimonio culturale di Bagheria, dal 2001 
al 2004 organizza con Eva di Stefano tre cicli di importanti 
conferenze, che hanno consentito di ascoltare a Bagheria la 
parola di Gillo Dorfles, cui ha fatto conferire la cittadinanza 
onoraria dal Comune per l’impulso dato alla cultura della 
città, di Enrico Crispolti, di Vittorio Fagone, Renato Barilli, 
Emilio Isgrò, Piero Guccione e di altri.
Per  il futuro Pagano vuole potenziare il lavoro che sta 
svolgendo, un lavoro in progress, cui collaborano anche gli 
studenti, (ha stipulato una convenzione sia con la Scuola 
di specializzazione in Arte Contemporanea con l’Università 
di Siena sia con la Cattedra di Arte Contemporanea della 
Facoltà di Lettere dell’Università di Palermo), un lavoro di 
ricerca, di archiviazione e di studio attorno all’ “A.S.A.S.” 
(Archivio Storico Artisti Siciliani), che attualmente registra 
già 3858 nomi di artisti siciliani dal 1880 al 1980 con relativa 
scheda informativa e bibliografica. Un lavoro prezioso, di 
grande utilità, cui non potrà non attingere chiunque faccia 
ricerca o voglia semplicemente conoscere la realtà artistica 
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contemporanea della Sicilia. Meritati, dunque, tutti i premi 
e i riconoscimenti assegnatigli in Italia (è vice-presidente 
del CRASES, Centro Regionale Attività Socio-culturali 
all’Estero e in Sicilia) e soprattutto all’estero, in particolare in 
Australia e in Argentina, dove è molto stimato e conosciuto 
(cittadinanza onoraria della città di Valencia del Venezuela, 
partecipazione su invito, unico straniero, al Forum di tutti 
i direttori dei musei argentini per la progettazione di una 
Biennale d’Arte, riconoscimento della Camera dei deputati 
argentina).
Un siciliano illustre Pagano, come tanti ce ne sono nel 
mondo, che vanno “scovati” e messi in adeguata luce.



MUSEUM
Osservatorio dell’arte in Sicilia

foto Sandro Scalia

www.museum-bagheria.it
museumbagheria@tin.it

“La presenza oggi a Bagheria - in un’aria della Sicilia così colma di memorie 
culturali ed artistiche, dai relitti della Magna Grecia di Solunto alle affascinanti 
ville barocche di Valguarnera, Palagonia, Lanza di Trabia e Paternò - anche 
di una istituzione legata alla contemporaneità artistica insulare, mi è 
sempre sembrata una opportunità che andava incoraggiata e potenziata. 
Un’opportunità questa che l’iniziativa di un appassionato promotore delle 
ultime leve artistiche come Ezio Pagano ha saputo realizzare.”  (Gillo Dorfles)



La Sicilia vanta l’unico museo di arte contemporanea di artisti 
siciliani del Novecento; si tratta di MUSEUM che ha sede a 
Bagheria. 
Il museo opera dal 1994, mentre viene inaugurato ufficialmente 
nel 1997 dal Governatore della Regione Siciliana e dal 1998 è sede 
di tirocinio della Scuola di Specializzazione in Arte Contemporanea 
della Facoltà di Lettere e Filosofia dell’Università di Siena. 
MUSEUM, progettato per la funzione espositiva, con relativa 
biblioteca e postazioni multimediali per gli studiosi, espone opere 
dei più affermati artisti del XX secolo (Accardi, Attardi, Consagra, 
Sanfilippo, Scarpitta, Perez, Migneco, Isgrò, Marchegiani e tanti altri).
Di fatto MUSEUM costituisce l’Osservatorio dell’arte 
contemporanea in Sicilia, tanto da essere inserito nel circuito dei 
grandi musei. 
MUSEUM ha raccolto e catalogato notizie dei quasi 4.000 creativi 
di origine siciliana che operano o hanno operato - a diverso livelli 
artistico - nell’isola, in Italia e nel mondo, nel XX secolo. 
Da questo archivio MUSEUM ha già selezionato oltre 350 artisti, 
molti dei quali assai validi, che onorano la cultura e l’arte della 
Sicilia, ponendo l’Isola al vertice della creatività. 
Ancora oggi MUSEUM prosegue alla raccolta e catalogazione 
del meglio della creatività siciliana, selezionando opere d’arte, 
esponendole in Italia ed all’Estero, mettendole a disposizione della 
collettività. 
MUSEUM diretto da Ezio Pagano, si avvale di un Consiglio 
Scientifico presieduto da Gillo Dorfles è composto da: Renato 
Barilli, Enrico Crispolti, Eva di Stefano e Vittorio Fagone.
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