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In copertina: Gregorio Michele Cafaro, custode del Carcere Mandamentale (oggi sede del Liceo 

Scientifico Niccolò Braucci) è in posa insieme a 13 detenuti (foto del 7 luglio 1925 fornita da 

Vittorio Frutta). 

 

In retrocopertina: Alcune ragazze acquistano oggetti dal carretto di un venditore ambulante (foto 

degli anni ‘50 fornita da Andrea Falco). 
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Ciccio Capozzi 

Il Poeta di Caivano 
Il libro di poesie Serenata d’Arlecchino è stato messo a disposizione da Isacco Lanna 

 

Ludovico Migliaccio 

 

 
 

 

Francesco Capozzi, noto come Ciccio Capozzi, nato a Caivano il 4 novembre 1904 era figlio di 

Raffaele Capozzi e di Caterina Mosca e nipote del poeta Domenico Mosca. Aveva una intelligenza 

non comune tant’è che all’età di 17 anni aveva già conseguito la Licenza Liceale con il massimo dei 

voti. Frequentò la Facoltà di Lettere e Filosofia presso l’Università di Napoli ma per una terribile 

malattia nervosa dovette abbandonare gli studi*. Insieme al padre Raffaele gestiva l’Esattoria 

Comunale che aveva sede al Corso Umberto dove attualmente si trova il Banco Sanpaolo e 

abitavano nello stesso palazzo. All’età di quaranta anni circa scrisse un interessantissimo libro di 

poesie intitolato Serenata d’Arlecchino che pubblicò nel 1951. Morì il 7 giugno 1981 all’età di 77 

anni. 

* Fonte: Il Poema Casalingo di Domenico Mosca. 
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Corso Umberto – Palazzo dove si trovava l’esattoria Comunale e l’abitazione di Ciccio Capozzi. 

 

 

 

 

La poesia di Ciccio Capozzi non ha bisogno di essere spiegata né interpretata in quanto spontanea e 

naturale, senza sotterfugi né allusioni, dal contenuto concreto intenso e profondo che prende il 

sopravvento sulla metrica al punto che diventa un racconto che travalica la forma dialettale 

trasformandosi in una prosa leggera e scorrevole. 

Il filo conduttore della poesia di Ciccio Capozzi è la malinconia della solitudine in una visione della 

vita concreta e realistica ma soggiogata dalla paura della pazzia, segnata da momenti di delusione 

per un amore non condiviso «Serenata d’Arlecchino», da profonde riflessioni sulla vita di tutti i 

giorni in tutti i suoi aspetti, alternando momenti di sconforto che tenta di affogare in una risata 

«Sulo – sulo» a momenti di esaltazione della morte, sdrammatizzandone l’evento finale «‘O muorto 

allèro» e guadagnando il suo paradiso «Paradiso perduto». 

 



8 
 

 
Una poesia tratta dal «Poema Casalingo» di Domenico Mosca dedicata 

al nipote poeta Ciccio Capozzi dove si mette in risalto l’intelligenza di cui è dotato. 

 

 
Questa poesia è inedita in quanto è stata scritta da Ciccio Capozzi nel 1954 per il Cav. Giuseppe 

Lanna successivamente all’uscita del libro di poesie «Serenata d’Arlecchino» che risale a marzo 

1951. Per «la storia d’’o lione» si veda la poesia che segue anch’essa inedita. 
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‘ A vicino e ‘a luntano .. « ma qua lione? … Chisto è o suricillo: 
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La dedica del libro sotto forma poetica a Peppino 

(Cav. Giuseppe Lanna) da parte di Ciccio Capozzi. 

 

 

La raccolta di Poesie «Serenata d’Arlecchino» è divisa in otto parti: 

- ‘E guarattelle. 

- Ciardino e campusanto?!... 

- Dal loggione. 

- Sale e sapienza. 

- Ammore, Ammore.. 

- C’ ‘o sciato ‘e maggio .. 

- Ll’urdemo appuntamento. 

- Congedo. 
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Il libro comprende 50 poesie, tutte belle come quelle scelte per la pubblicazione: 

- Serenata d’Arlecchino; 

- ‘O muorto allèro; 

- Sulo – sulo; 
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- ‘O paraviso perduto» 
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Ciro Capezzone 

(poeta e attore) 
Ludovico Migliaccio 

 

Ciro Capezzone nacque a Caivano il 2/11/1917 ed è vissuto a Caivano fin quando non si è trasferito 

a San Nicola La Strada il 15 febbraio 1984. 

 

 
Ciro Capezzone (foto fornita dalla figlia Maria Rosaria Capezzone). 

 

 
Stelio M. Martini – Caivano – Storia, tradizioni, immagini (pag. 78). 
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Al primo piano dell’antico palazzo all’inizio di via Don Minzoni (oggi restaurato) abitava Ciro 

Capezzone con la propria famiglia. 

 

Nel 1976 Ciro Capezzone partecipa alla ‘Corrida’ radiofonica quale poeta dilettante;  

«Capezzone conquistò il pubblico, gli applausi si sprecarono, distanziò gli altri concorrenti, si 

piazzò primo.» 
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Dal giornale Roma del 16 aprile 1976 

 

 
Premio della Cultura 1981 della Presidenza del Consiglio dei Ministri. 
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Poesia tratta dal libro di Ciro Capezzone «‘O vvuò sapè?» (pag. 49). 

Il libro è stato fornito dalla figlia Maria Rosaria Capezzone. 
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Poesia tratta dal libro di Ciro Capezzone «‘O vvuò sapè?» (pag. 162). 

 

 

 

 
Teatro Sannazzaro 1982 «Morte di Carnevale di Raffaele Viviani». Da sinistra: Luisa Conte, Nino 

Taranto e Ciro Capezzone nella parte del notaio. 
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Dal sito http://www.teatro.unisa.it/archivio/autori/viviani/terzo/simoni/viviani_simoni02 

 

La morte di Carnevale  

Carnevale è un vecchio strozzino, disegnato con tratti non convenzionali. È anzi il solo personaggio 

artistico della commedia; e l’attore Clement lo impersonò con una verità ammirevole. Vorrei spesso 

sentir recitare così! Carnevale sta in piedi a fatica; strozza ancora il prossimo, ma col fiato corto. 

Quando sente la morte alle spalle, vuol far testamento. ‘Ntunetta, la serva padrona, amante di 

Carnevale, e Raffaele, il nipote sfaccendato del vecchio, si contendono la sua eredità. Ma 

Carnevale, ora che sta per partire per l’altro mondo, sente il peso delle molte iniquità commesse, e 

vorrebbe riscattarle. Perciò lascia tutti i suoi sudici denari alle Opere pie. Appena egli è morto, 

nipote e serva si stemperano in finte lagrime. L’uno e l’altra sperano. Poi, per certe vociferazioni 

che odono, l’uno e l’altra si impauriscono. ‘Ntunetta si teme diseredata a beneficio di Raffaele; 

Raffaele sospetta che l’erede sia ‘Ntunetta. Per precauzione, fanno lega e risolvono di sposarsi. La 

lettura del testamento li desola. Asciugano in fretta le lagrime; e non son benedizioni quelle che 

mandano al defunto. “Poveri eravamo e poveri siamo!” dice Raffaele. “Uniamo le nostre miserie, 

come avevamo progettato di godere insieme i quattrini dello zio”. La serva accetta, e, quando 

l’accordo è preso, confessa che ha da parte centomila lire. Raffaele esulta. C’è, dunque, un po’ 

fortuna per lui! Tutto, nella vita, gli era andato a rovescio, sempre. Appena trovava un impiego, era 

sicuro di perderlo. S’era arruolato nelle guardie regie; s’era accomodato come fattorino in una 

banca; ventiquattr’ore dopo la banca era fallita; aveva trovato un posto di cantoniere ferroviario, 

addetto ai passaggi a livello; due giorni dopo erano state applicate le chiusure automatiche. Ma 

adesso, la serva con le centomila lire c’era! La iettatura era finita! Ma che! A mezza la notte, 

vengono a dire che Carnevale è vivo. Il medico era stato ingannato da un caso di morte apparente. 

Raffaele è sul lastrico ancora una volta. 

 

Altre interpretazioni teatrali: 

 

 
 

  



33 
 

 

 

 

 
 

 

 

 
 



34 
 

 
In questa antologia di poesie curata da Don Gaetano Capasso 

furono inserite due poesie di Ciro Capezzone. 

 

Dal libro Poesia Contemporanea: 

“In questa raccolta antologica non possiamo trascurare un nome che, negli ultimi anni, ha animato 

la scuola, in Campania, con una poesia ricca di spunti educativi, e che egli è stato capace di 

avvicinare al grosso pubblico; a quel pubblico, beninteso, che, in campo spirituale, non ha problemi 

né tormenti, ma è sempre disposto a ridere su una battuta, come ad ascoltare una lirica ricca di 

sentimento.  

L’A. è un dicitore felice, fortunato, attento; spesso anche scaltro e raffinato.  

Con un pizzico di psicologia spicciola riesce quasi sempre a dominare una scolaresca irrequieta, e a 

strappare battimani. 

Nella presentazione delle sue liriche, convoglia infatti ogni sua capacità, e vi riesce a perfezione. 

Alla conoscenza più vasta dell’A. e della sua attività non poco ha contribuito la scheda stesa da Lina 

Petrella. Ragioniere, dipendente della S.I.P., più volte collaboratore della R.A.I. (sede di Napoli), ha 

fatto dell’attività teatrale, e, in genere, artistica, la sua passione.  

La 1.a edizione delle sue poesie risale al 1974. 

Con introduzione e commento di Gaetano Capasso, le sue poesie contano varie fortunate edizioni, 

prima col titolo: ‘a voce; successivamente col titolo ‘o carusiello. 

Nel 1975, fu vincitore, con la poesia, del premio La Corrida. 

Ma sono tanti i premi che hanno illustrato la produzione lirica del Capezzone. 

L’A. ritiene la verità e la realtà, elementi fondamentali nella formazione di componimenti poetici. 

La sua problematica si ispira al verismo, nel quale confluiscono i fatti che ci coinvolgono ogni 

giorno. 

L’accostamento: pittura-poesia di Orazio, poeta romano, è attuale nell’A. il quale, per lo stile 

semplice e realistico, conquista il lettore.” 
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Don Gaetano Capasso 

 
La Chiesa della Madonna delle Grazie in Cardito dove era 

parroco Don Gaetano Capasso. 

 

Da Wikipedia: Gaetano Capasso (Cardito, 8 aprile 1927 – Cardito, 29 giugno 1998) è stato un 

religioso, scrittore e intellettuale italiano. Uomo di religione ma anche storico e letterato, è ricordato 

per le sue numerose collaborazioni intraprese negli anni cinquanta a riviste letterarie cattoliche e a 

fogli politici. In chiave biografica, va sottolineata in particolare la sua attività apologetica e di 

agiografo concretizzata particolarmente nella collaborazione alla rivista Palestra del Clero. Scrisse 

anche per il Quotidiano nelle edizioni di Napoli e Roma e, sempre negli anni cinquanta, collaborò 

al settimanale politico romano Realtà politica. È stato curatore della Nuova collana di storia 

napoletana e fondatore della casa editrice Athena mediterranea, specializzata nella pubblicazione di 

ricerche storiche locali. 

 

 

 

 

 

 

 

 

 

Dal libro Poesia Contemporanea: 

“Dalla voce si esprime una poesia singolare e 

caratteristica, che si identifica con la voce stessa 

del poeta, da noi indicato come un personaggio 

decisamente eclettico, con una spiccata 

personalità. Dell’A. va considerata la rara 

potenza descrittiva, di cui si serve per realizzare 

le sue scenette.” 
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Dal libro Poesia Contemporanea: 

“L’accostamento: pittura-poesia di Orazio, 

poeta romano, è attuale nell’A. il quale, per 

lo stile semplice e realistico, conquista il 

lettore.” 

 

 
L’antologia di Don Gaetano Capasso può essere consultata presso La Cuccumella. 
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La Cuccumella è una caffetteria che si trova in via Matteotti a pochi metri dal Corso. Il gestore della 

Cuccumella, Luigi Balsamo, oltre al «caffè sospeso» ha introdotto l’iniziativa del «libro sospeso». 

 

 
Il caffè sospeso è un’usanza nata a Napoli durante la seconda guerra mondiale. Per solidarietà in un 

momento critico della storia italiana, chi poteva pagava alla cassa il proprio caffè e ne aggiungeva 

un altro da lasciare in sospeso, destinato a chiunque lo chiedesse (www.wired.it). 
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“Riguardo a coloro che si distinsero per il particolare contributo allo sviluppo della cultura in loco, 

ci sia qui consentita la menzione dell’attività di Ciro Capezzone, instancabile filodrammatico fin 

dagli anni giovanili, che unitamente a numerose prestazione di attore presso il centro Rai-Tv di 

Napoli, e in vari film con registi quali Rosi o Loy, va svolgendo una volenterosa e paziente opera di 

diffusione dei propri versi nelle scuole e presso i vari circoli culturali valendosi di una sua facile e 

suadente comunicativa.” (Stelio M. Martini, Caivano – Storia, tradizioni, immagini, pag. 78). 

Le capacità artistiche di Ciro Capezzone trovano splendida eco nel nipote Marco D’Amore. 

 

 
L’attore Marco D’Amore, figlio di Angela Capezzone e di Giuseppe D’Amore, è nipote di Ciro 

Capezzone. É nato a Caserta il 12 giugno 1981 ed è l’interprete di Ciro di Gomorra – La serie (Sky, 

2014) (foto estratta dalla Serie Gomorra di Sky). 

 

GIORGIO DELL’ARTI, Biografia di Marco D’Amore: 

«Mio padre fa l’infermiere, mia madre è professoressa di liceo. Entrambi hanno una passione 

smisurata per teatro, cinema, musica, e hanno sempre cantato e recitato a livello amatoriale. L’unico 

attore della famiglia era mio nonno, il padre di mia mamma, Ciro Capezzone. Lavorava al cinema 

ma, per garantire una stabilità economica ai suoi, non aveva mai smesso di fare anche l’impiegato 

della Sip. È morto quando avevo 10 anni, però me lo ricordo benissimo, a teatro, sul set» (a Enrica 

Brocardo) [Vty 25/6/2014] (foto estratta dalla Serie Gomorra di Sky). 
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Da Wikipedia: 

Ciro Di Marzio, detto “l’Immortale”, è il protagonista fittizio della serie televisiva Gomorra, 

interpretato da Marco D’Amore. Il personaggio di Ciro Di Marzio è probabilmente ispirato in parte 

alla figura di Gennaro Marino, conosciuto anche come O’Mckay, esponente di spicco del clan degli 

Scissionisti di Secondigliano. Il suo amico fraterno nella serie è Rosario o’ Nano che verrà ucciso in 

spiaggia dai killer dei Savastano mentre è con la famiglia, esattamente come Gaetano Mckay 

Marino, fratello del suddetto Scissionista. 

 

 
Foto estratta dalla Serie Gomorra di Sky. 
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Franco Pietrafitta 

(poeta) 
 

E’ solo un nome “Amore”? 

30/11/1991 – Presentazione del libro del poeta Franco Pietrafitta 

e altre notizie a riguardo del poeta 
Ludovico Migliaccio 

Foto di Franco Pietrafitta 
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“E’ solo un nome Amore?” è una raccolta di poesie e canzoni complete di partiture musicali. Ad 

alcune poesie sono abbinate opere pittoriche di noti artisti locali. Il poeta naturalmente riesce a 

trasportare il lettore nella sua poesia inebriandolo di delicate e intense emozioni. 

(Ludovico Migliaccio)  

 

 
Il dipinto sulla copertina del libro è del Prof. Eduardo Roccatagliata. 
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Il dipinto è di Francesco Russo. 

 

 
L’immagine è di Luigi Credentino. 
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Il dipinto è di Orazio Faraone. 

 

 
Il dipinto è di Luigi Puca. 
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L’immagine è di Aurelio Talpa. 

 

 
L’immagine è di Giuseppe Vitale. 
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Il disegno è di Antonio Falco. 

 

30/11/1991 - Presentazione, presso la Sala Consiliare del Castello Comunale di Caivano, 

del libro di poesie di Franco Pietrafitta E’ solo un nome “Amore”? 
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Il Sindaco Ing. Bartolomeo Ummarino porta ai convenuti 

il saluto suo e di tutta l’Amministrazione Comunale. 
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L’Assessore alla Cultura e P.I. Geom. Gregorio Mascolo 

ha avuto il merito di aver organizzato la manifestazione. 

 

 
Il giornalista – scrittore dott. Luigi Antonio Gambuti ha condotto la serata 

presentando le personalità convenute alla presentazione del libro. 
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L’Assessore Regionale alla Cultura e P.I. On. Amelia Cortese Ardias ha illustrato 

il contenuto del libro recitando alcune poesie del poeta Franco Pietrafitta. 

 

 
Il Senatore Antonio Rastrelli ha illustrato con forbita oratoria l’opera del poeta Franco Pietrafitta. 
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E’ intervenuto il Prefetto di Isernia Dott. Giuseppe Giordano, artista e autore di grandi successi 

come “Ipocrisia” e “Chiamate Napoli 081”, con il cui papà il maestro Mimì, Pietrafitta aveva 

collaborato nella creazione di bellissime melodie. 

 

 
Un intermezzo musicale del cantante chitarrista Luigi Morgante, autore insieme 

a Giordano e Pietrafitta di alcune melodie, ha reso ancora più speciale la serata. 
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E’ intervenuto lo scrittore e storico Don Gaetano Capasso 

autore della pregevole prefazione del libro. 

 

 
Il Prof. Francesco Cantone, incaricato della presentazione ufficiale del libro, 

concludeva gli interventi della bella serata culturale. 
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Il poeta Franco Pietrafitta, ha dedicato al pubblico intervenuto alcune belle liriche 

accompagnato dal sottofondo musicale della chitarra del maestro Walter Sederino. 

 

 
30 novembre 1991 - La Sala Consiliare al 2° piano del Castello Comunale in Piazza Cesare Battisti. 

 



52 
 

 
Il pubblico presente alla presentazione del libro nella Sala Consiliare. 

 

 
Altra immagine del pubblico. 
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In primo piano Don Gaetano Capasso, il Dott. Giuseppe Papaccioli e Mario Renzi. 
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Franco Pietrafitta con a fianco la mamma Rosa Galdieri e vicino la zia Pina Galdieri. 

 

 
Franco Pietrafitta con le tre figlie. 
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Da sinistra: La moglie del Prefetto Giordano, La moglie di Franco Pietrafitta, 

l’Ass. Reg. Ardias, Franco Pietrafitta, Giovanni Lizzi ed il Ministro Rastrelli. 

 

 
Il Sindaco Bartolo Ummarino, il Prefetto Giordano, Gregorio Mascolo e Raffaele Sirico. 
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FRANCO PIETRAFITTA, “poeta nato!” Questa è la definizione di uno dei più grandi figli della 

nostra Napoli, l’indimenticabile ROBERTO MUROLO, suo amico ed estimatore. Franco Pietrafitta, 

infatti, aveva intorno ai dieci anni quando iniziò a scrivere le sue prime poesie, tanto è vero che i 

suoi compagni di scuola (frequentava allora la prima media), lo chiamavano con l’appellativo “il 

poeta”. Oggi, come allora, la sua vena poetica è sempre viva (tra poesie e canzoni ha una 

produzione di circa duemila opere). 

FRANCO PIETRAFITTA è nato a Caivano (Napoli) ove risiede. Dipendente del Ministero della 

P.I., ora in quiescenza, ha collaborato alla stampa quotidiana e periodica, tra cui: IL 

MESSAGGERO, ROMA, IL MATTINO, IL GAZZETTINO CAMPANO, L’APPRODO DEL 

SUD, AFRAGOLA OGGI, IL CORRIERE DEL MEZZOGIORNO, MOMENTO CITTA’, L’ECO 

Dl CAMPIGLIONE, VOLONTA’ DI RINASCITA, MR. SPECTATOR NEWS, con le Emittenti: 

RADIO NAPOLI NORD, RADIO ALBA e TELEVOMERO. 

E’ autore delle seguenti pubblicazioni: 

“PE’ NAPULE MIA” Raccolta di Poesie e Canzoni napoletane, Athena Mediterranea ed.- Napoli 

“PICCOLE COSE” Raccolta di Poesie e Canzoni per le Classi Elementari, Ed. Athena 

Mediterranea – Napoli 

“E’ SOLO UN NOME AMORE?” Raccolta di Poesie e Canzoni in Lingua, Ed. Grafica Esposito - 

Afragola (NA) 

E’ iscritto alla S.I.A.E. in qualità di Autore sez. Musica 

E’ MEMBRO HONORIS CAUSA A VITA dell’Accademia Artistico-Letteraria Città di Boretto 

(RE) 

SOCIO BENEMERITO dell’Accademia dei Bronzi - Catanzaro 

MEMBRO DI MERITO del Cenacolo di Lettere ed Arti SPADARO - Napoli 

ACCADEMICO BENEMERITO dell’Accademia Universale G. MARCONI - Roma 
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MAESTRO ACCADEMICO dell’Accademia dei Maestri - Castello di Pralboino (BS)  

CONSIGLIERE D’ONORE A VITA dell’Accademia Artistico-Letteraria Città di Boretto  

ACCADEMICO dell’Accademia Internazionale di PONTZEN 

ACCADEMICO VELARDINELLIANO HONORIS CAUSA 

E’ insignito, tra gli altri, dei Trofei: 

“HERA LICINIA” - Catanzaro  

“FRAGUARDO INTERNAZIONALE” - Roma  

“OSCAR DELLE REGIONI D’ITALIA” - Afragola (NA)  

“PREMIO INTERNAZIONALE ITALO-GRECO ULISSE” - Roma  
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L’ammirazione di un amico poeta e nobile spagnolo. 

 

Nell’anno 1990, sue poesie Mariane furono inserite nella Tesi di Laurea in Marialogia presentata 

dalla Prof.ssa INES IOVINO presso l’istituto di Scienze Religiose in Aversa e discusse con il 

Magnifico Rettore, Mons. ANTONIO ANGELINO. 

Attualmente collabora con la Rivista Spagnola “TRIBUNA DE LA CULTURA” - Edicìones 

CARDENOSO, diretta dal Prof. Dott. JOSE’ LUIS MEDINA MONZON, Principe di Potosì, poeta, 

scrittore e conferenziere di chiara fama, proposto al PREMIO NOBEL per la Letteratura, in cui, 
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periodicamente e su di una pagina a lui riservata denominata ALMA LATINA, figurano sue poesie, 

sia in Lingua Italiana che in quella Spagnola. 

E’ vincitore di importanti e vari Premi di Poesia, a carattere Nazionale e Internazionale e molte sue 

sillogi sono riportate su numerose ed autorevoli Antologie. 

Di lui hanno detto, tra gli altri: don Gaetano Capasso, Gino Parente, Angelica Ranco De Stasio, 

Salvatore Papa, Amelia Cortese Ardias, Luigi Antonio Gambuti, Tommaso D’Antò, Antonio 

Rastrelli, Francesco Cantone, Rino Della Colletta, Aldo Zolfino. Roberto Murolo, Giuseppe 

Giordano, Francesco Messina, Ciro Punzo di Manzanillo, Gennaro Piccirillo, Josè Luis Medina 

Monzon principe di Potosi, Arturo Famiglietti, Tommaso Bianco, Ginetta Villani, Gerardo 

Pagliuca, Antonio Trillicoso. 
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Alcune sue poesie vengono pubblicate sulle più prestigiose riviste culturali spagnole. 
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Hotel Excelsior – 26a Edizione del Premio “World Literature Science and Art Selection 1993”. 

Per la poesia fra i premiati Franco Pietrafitta. 

 

 
Mr. Spectator, anno IV, n. 7-8. 
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Hotel Excelsior – Il Salone con gli spettatori alla 26a Edizione 

del Premio “World Literature Science and Art Selection 1993”. 

 

 
1993 - Premio Nazionale di Poesia nel Salone dei Congressi 

delle Terme di Castellammare. Fra i premiati Franco Pietrafitta. 
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Ideacittà, dicembre 1993. 
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Orazio Faraone 

(pittore) 
Il grande artista 

Ludovico Migliaccio 

 

 

 

 

 

Le foto delle opere di Orazio Faraone sono state 

tratte dal libro a Lui dedicato, realizzato nel 

1997 dal Comune di Caivano poco dopo la sua 

morte avvenuta nel 1995. Il libro fu curato dagli 

amici di Orazio: Vittorio Avella, Stelio Maria 

Martini, Ciccio Russo ed Andrea Spàraco. 

 

 

 

Sensibile ad una particolare vocazione artistica, 

Faraone può essere definito pittore intimista, 

che cura la ricerca del particolare risolvendo il 

suo motivo ispiratore con una tecnica 

delicatamente agguerrita ….. 

(Gino Grassi, Roma, pagina di Caserta, 10 

ottobre 1969) 

 

 

 

 

 

 

 

 

 

 

 

 

Infanzia (1980). 
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“Nato a Caivano (Na) nel 1938, la sua famiglia mette capo al ramo dei Faraone a cui appartenne il 

magistrato napoletano Luciano (n. nel 1824), che Pietro Martorana ricorda come figlio di 

Giuseppe e di Maddalena Morelli, allievo, insieme a Francesco De Sanctis, di Basilio Puoti, e 

autore in lingua e in dialetto di commedie per musica, poesie, canzoni di successo. Orazio nacque 

da un altro Luciano Faraone, ingegnere, e non sapremmo dire se lo strano caso dello zio paterno, il 

medico veterinario Eugenio, che a cinquant’anni un bel mattino si svegliò pittore per forza 

medianica e che subito espose con maestri quali Crisconio, Ciardo, Notte (nel 1950 e, quindi, nel 

‘52 tenne una personale al Blu di Prussia), valesse a decantare una vocazione nell’allora dodicenne 

Orazio. Il quale, provenendo da studi classici e poi d’ingegneria, approdò infine all’Accademia di 

Belle Arti, dove si diplomò, successivamente dedicandosi all’insegnamento ed alla pittura. Ben 

presto però il suo si rivelò un caso esemplare di evoluzione della ricerca pittorica in direzione di 

un’area di confine tra pittura e scrittura, proprio nel senso appena detto dell’unificazione delle 

esperienze del sensibile, quasi egli si fosse venuto persuadendo dell’intima compenetrazione delle 

due scritture, quella che usa i colori a mezzo del pennello e l’altra che si ottiene a mezzo della 

penna. É in forza di ciò che oggi il suo lavoro si presenta come condotto sullo spartiacque tra il 

logos ed il segno pittorico-materico, sostenuto da una limpida consapevolezza del progetto 

poetico-poi/etico.” (Stelio Maria Martini) 
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Piuma (1977, cm. 50x70). 

 

 
Manichino (1977). 
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Risposte di Orazio Faraone in una intervista di Giorgio Agnisola pubblicata su Il Corriere di 

Caserta, domenica 11 febbraio 1990: 

 

Cosa ne pensi dell’arte in Terra di Lavoro? 

“Esistono da noi artisti validissimi, significative punte della ricerca. Mi sembra, tuttavia, che il 

livello generale della cultura artistica sia piuttosto provinciale, poco aggiornato, poco disponibile al 

rinnovamento.” 

Perché questo, secondo te? 

“Esiste una eccessiva frammentazione della ricerca ed un certo individualismo che non favoriscono 

l’innescarsi di un dialogo culturale, di un dibattito artistico, da cui in genere scaturiscono l’incentivo 

al rinnovamento e lo stesso approfondimento dei contenuti ideali dell’arte. Manca, cioè, 

un’autentica forza sperimentale.” 

Non credi che una delle ragioni di tale mancanza di dinamismo derivi dalla caranza di 

strutture? 

“Certamente. Mettere in essere strutture significa creare correnti d’aria, rinnovamenti. Lo stato 

attuale, invece, è quello di un clima culturale ancora legato a convenzioni, conformismi.  

Ciò senza nulla togliere al valore intrinseco dell’arte e degli artisti, di alcuni dei quali ho stima 

grandissima.” 

Di te. Quale è il percorso attuale della tua ricerca? 

“Tu sai, conduco da anni una ricerca multimediale, insieme letteraria e pittorica. Sta per uscire, per 

le edizioni di Terra del Fuoco, un mio nuovo volumetto, un testo poetico dal titolo Di risentimenti 

innumeri, in cui esercito un “modo” di scrittura, inseguo una ventura poetica in cui la parola si fa 

segno e cifra di lettura dell’esistenza.  

Miro ad una parola che sia sintesi del linguaggio e, in pittura, ad un linguaggio che sia sintesi della 

parola, ossia simulazione della stessa, o piuttosto ricerca di una linea di demarcazione tra le due 

esperienze linguistiche, al di là delle convenzioni, nel vivo profondo della vita.” 

 

 
Natura morta (1978). 
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Il mondo e i suoi linguaggi (1983). 

 

Orazio Faraone, Case del Conte, luglio 1985 (Un’estate di Virginie e ancora sull’utopia): 

 

“Occorre ben guardarsi dal rischio delle generalizzazioni eccessive: l’arte non ama le notti delle 

vacche nere, bensì contingenze lenticolari, sviluppi automorfi e specifici.” 

 

“L’arte, essendo automovimento, non formula domande, ma contiene in sé delle risposte. Si assume 

un pensiero produttivo che è elaborazione non solo logica del “dato”, ed è tale appunto perché 

produce un accrescimento (“amplificazione”) della situazione globale vissuta dall’interno.” 

 

“La situazione globale, come situazione storica che interessa l’arte, è la situazione storica dell’arte, 

perciò l’automovimento nell’arte è sempre di più un’autoriflessione.” 

 

“L’arte è un aspetto eccentrico del più generale comportamento estetico: l’eccentricità è 

conseguente all’aver delegato a una specializzazione (anche di ordine sociale) che non appare ormai 

necessaria, l’estrinsecazione estetica.” 
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Il mondo e i suoi linguaggi (1983). 

 

 
Senza titolo (1985). 
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Mon Pays (1985). 

 

 
Epilogo 2 (1987). 
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Serie reperti tre (1987). 

 

Da Le avventure di Telemaco e altro, Napoli, 1983:  

 

“costituzione dell’atto noetico  

come movimento  

(automovimento) intuitivo globale  

il dito traccia un nome sul vetro appannato  

(componente animistico-empatetica  

dei disegni infantili e dei graffiti)  

... così, un’immane volontà attinse a forze oscure. 

cielo 

         albero 

                      mare 

                                 nuvola 

                                              cattedrale 

                                                                  maria” 

 

“L’intenzionalità del linguaggio-pensiero  

diventa preterintenzionalità  

nella messa in forma  

della realtà (arte). 

Intenzionalità = volontà di appropriazione:  

                            far propria la cosa (realtà),  

                            nominando,  

                            esorcizzare nominando. ” 
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“Non amo la logica, né i superflui nessi discorsivi. Non amo l’estasi che inebetisce, né il misticismo 

che abbocca all’illusione di una trascendenza impensabile. Mi adatto ad una tensione ignorante e 

lucida, con puntigliosa ostinazione, tornando ogni volta indietro per tentare il salto più lungo.” 

(estate 1977) 

 

 

 
Reperti (1990, polittico). 

 

 
Polittico tre (1990-91, particolare). 
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Scritture (1990-91). 

 

 
Polittico tre (1990, particolare). 
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Senza titolo (1990-91, particolare). 

 

 
Senza titolo (1990). 
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Foto di Orazio Faraone. 
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Inedito di Orazio Faraone 

 

 

 

Mostre personali 

1968 - Sala del Teatro Vespasiano, Rieti 

1969 - Galleria Il Braciere, Caserta 

1973 - Galleria Newman Show, Philadelphia, U.S.A. 

1980 - Galleria San Luca, Caserta 

1981 - “Tracce”, Centro Spazio 1, Maddaloni (Caserta) 

1982 - Galleria Il Triagono, Nola (Napoli) 

1982 - Hotel Castelsandra, S. Marco di Castellabate (Salerno) 

1983 - “Le Avventure di Telemaco e altro”, Libreria Aleph, Napoli 

1984 - Centro Studi e Relazioni Culturali, Provincia di Caserta 

1986 - “La pittura come reperto/Reperti di pittura” Il Clanio, Caivano (Napoli) 

1988 - “Scritture, reperti” Galleria del Castello, Maddaloni (Caserta) 

1988 - “Le poetiche dell’epilogo”, Galleria Ass-Art, S. Maria CapuaVetere (Caserta) 

1988 - Galleria Soletti, Caserta 
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Luigi Credentino 

(pittore) 
 

Pittore naif puro 
(documentazione fornita da Luigi Credentino) 

Ludovico Migliaccio 

 

 
LUIGI CREDENTINO nasce a Caivano il 6/10/1945. Venuto a mancare il padre, paroliere di 

canzoni napoletane, in lui ragazzino resta il gusto per l’Arte. Giovanissimo sente l’amore per la 

pittura ma le sue prime presenze espositive sono del 1963, La sua vita, densa di esperienze sociali, 

lo porta alla ricerca pittorica prima nelle tradizioni contadine e successivamente in quelle di Storie 

di Paese e di proverbi napoletani. 
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Luigi Credentino, con le sue solari rappresentazioni, 

procede controtendenza riscoprendo una dimensione 

della vita che anni di cupo pessimismo hanno 

cercato invano di nascondere. E vi riesce con colori 

squillanti e una corale partecipazione ai riti e agli 

eventi collettivi. Figlio di un paroliere di canzoni 

napoletane, traduce in immagini la musica. Ma offre 

una dimensione corale ai sentimenti che, nella 

poesia del padre, tendevano a rinchiudersi negli 

affetti e nelle passioni individuali. Luigi Credentino, 

dall’alto delle sue prospettive aeree, sostituisce così 

all’intimismo romantico la distaccata ed ironica 

osservazione della vita nelle sue alterne e mutevoli 

fasi. Ma il sole di Napoli che le illumina non è 

cambiato. É sempre quello che Giuseppe Marotta ci 

descrisse come un sacramento, un sole purissimo, 

un sole particolare, che infine “si alza, strizza 

l’occhio a una nuvoletta che è apparsa dietro il 

Vesuvio, conta fino a sessanta”. E quasi d’obbligo 

non lasciarsi intenerire. Credentino ci aiuta con il 

suo sorriso (Alfredo Gianolio, Reggio Emilia, 

febbraio 1997). 

 

 

 
Esaminando la vita (olio su tela 50x70). 
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Esaminando la vita, 1992 (olio su tela 60x90). 

 

 
Storie di vita e di Piazza (olio su tela 60x90). 
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Luigi Credentino, nel suo studio in via Diaz a Caivano, con i suoi quadri (2018). 

 

  
Luigi Credentino visto da se stesso. 
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Luigi Credentino visto da altri artisti. 

 

 
Galleria Pro Arte Kaspes. Morges, Svizzera (9 maggio - 25 giugno 1998)  

Dall’articolo: Tra gli artisti più innovativi segnaliamo gli italiani Luigi Credentino, con le sue 

esplosioni di piccoli personaggi colorati e Gianluca Seregni che ordina nuvole di figurine 

racchiudendole in forme geometriche. 
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Taurano, l’arte dei murales, fresca e 

fantasiosa, diventa arredo urbano. 

 

Mariateresa Buonfiglio, 

19 ago 2013, ore 20:22 

 

I pittori Mora, Credentino e Bajsic hanno 

realizzato altri tre murales e hanno donato al 

Comune di Taurano (AV) un loro dipinto, 

che richiama il tema del murales realizzati 

l’anno scorso e quest’anno; hanno 

partecipato alla iniziativa anche una decina 

di studenti dell’ IC B. Croce. 
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Continua l’opera di riqualificazione urbana dei 

“supportici”; quest’anno, nell’ambito del cartellone 

“Echi d’Estate 2013” sono stati realizzati altri tre 

splenditi murales; il primo all’inizio di Via SS. 

Patroni; il secondo e il terzo lungo via Chianca 

(Vico 1 e vico Manfredi); Mora, Credentino e 

Bajsic i pittori naïfs, ospiti quest’anno di Taurano; 

nelle prossime settimane sarà la volta di Renata 

Aprano, pittrice polacca. 
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Lo Studio. 
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Storie della vita (olio su tela 50x70). 
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Il lagno e la macerazione della canapa 
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10 giugno 1981: la tragedia di Alfredino, il piccolo caduto nel pozzo. 

 

 

 

 

 
Atmosfera da favola – Tempera acrilica su tela 60x90. 
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A sinistra: Il contadino con appesa 

alla vanga una salvietta contenente il 

pranzo della giornata. 

 

Tiro alla fune. 
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Antonio Raucci 

(pittore) 
 

Collages d’artista 

(Documentazione di Antonio Raucci) 

Ludovico Migliaccio 

 

 
Da TV Cultura Bruno Aymone Channel: https://www.youtube.com/watch?v=E0rXrWT87EY (A 

destra Antonio Raucci) 

 

 

Alcuni Passi della presentazione di Massimo Sgroi della Mostra di Antonio Raucci “La silenziosa 

risposta” svoltasi dal 21 settembre al 12 ottobre 2017 al Museo dell’arte contemporanea di Caserta: 

--- Uno dei momenti chiave, nelle storie degli artisti che usano, in particolare, la tecnica installativa, 

è quello della essenzialità della propria sintesi formale; se è vero, allora, che l’arte astratta traduce 

in forma un sentimento, allora la ricerca che assembla oggetti della memoria va alla radice della sua 

stessa purezza. 

--- Come monoliti della sua esistenza Raucci manifesta la propria necessità di tradurre in forma i 

suoi sentimenti attraverso delle forme in cui confluiscono i suoi pensieri, monumenti soggettivi di 

un amore perduto che lo pervade fin nel profondo del suo essere. 

--- Eppure basta guardare; basta gettare lo sguardo sui semplici manufatti contadini per accedere 

alla memoria assiomatica del nostro essere, per identificare le cose recuperate da un passato 

neanche troppo lontano, con quello che noi siamo e con la terra cui apparteniamo. 

--- Poiché l’arte visuale è , prima di ogni cosa, necessità dell’essere umano di attestare ciò che noi 

siamo, anche nel rendere omaggio a tutti coloro che, per atto di amore, hanno dedicato la vita 

all’esistenza pura e semplice, perché si possa ancora dire: “noi siamo la silenziosa risposta”. 

  

https://www.youtube.com/watch?v=E0rXrWT87EY
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Una recensione di Mario Persico sulle opere dell’artista. 
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Una foto di Antonio Raucci nel suo studio. 

 

L’arte di Antonio Raucci risente l’influenza del Sommo Artista di Caivano Orazio Faraone, anche se 

via via è riuscito a raggiungere una forma autonoma arrivando ad una maggiore definizione e varietà 

degli elementi che compongono i suoi collage. Detti componenti, a volte materiali di risulta di lavori 

artigianali, abbandonati lungo le strade che percorre per la sua attività, costituiscono l’essenza della 

sua opera. Il residuo di una porta di legno su cui era innestata una vecchia serratura di ferro, di cui 

rimane marcata la traccia, anima la fantasia dell’artista che si ritrova bambino a guardare di nascosto 

attraverso il buco della serratura per scorgere emozionanti attimi della vita quotidiana non sempre 

edificanti, che possono comportare un profondo turbamento dell’animo («Verso la strada 2017», 

oggetto trovato e fotografia su tavola). Ma dove si rende più evidente l’assonanza delle opere di 

Raucci con quelle di Faraone è nel piano di proiezione dell’immagine e piano di scrittura, dove 

l’artista inserisce nello stesso contesto e quasi confrontandoli elementi di scrittura e di 

rappresentazione di figure ovvero segni ed immagini (“Senza titolo 2017”, lettere, foto d’epoca e 

corda su pannello di legno). Il titolo dell’ultima mostra infine “La silenziosa risposta» di cui fanno 

parte le opere su menzionate, mi fa venire in mente quel profondo pensiero poetico di Orazio, 

certamente condiviso da Tonino: “L’arte, essendo automovimento, non formula domande, ma 

contiene in sé delle risposte. Si assume un pensiero produttivo che è elaborazione non solo logica del 

“dato”, ed è tale appunto perché produce un accrescimento (“amplificazione”) della situazione globale 

vissuta dall’interno.” Orazio Faraone, Case del Conte, luglio 1985 (Un’estate di Virginie e ancora 

sull’utopia, 1985). 
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Antonio Raucci - Nato nel 1959 a Caivano (Napoli) dove vive e lavora 

 

Mostre Personali  

2016 Prosegue Architetture/Architetture, Cam Museum Casoria (Napoli)  

 

2015 Colonna Mercuriale, Castello medioevale, Caivano (Napoli)  

 

2015 // ragionier Messina, Galleria II Pilastro, Santa Maria Capua Vetere (Caserta)  

 

2014 Simulacri, Movimento Aperto, Napoli  

 

2014 Bas/Alto, Castello medioevale, Caivano (Napoli)  

 

2014 La forma più vera, Sala Goccioloni, Telese Terme (Benevento)  

 

2014 La forma più vera 1, Palazzo Mastrilli, Cardito (Napoli) 

 

Mostre collettive 

2016 In memoria di Joseph Beuys, Galleria Il Gabbiano, La Spezia  

 

2015 Vitamine, Museo Novecento, Firenze, Mart, Rovereto (Trento), Museo Pecci, Prato 

 

2013 Artistamp, Galleria II Gabbiano, La Spezia  

 

2012 Cam Art War, Cam Museum Casoria (Napoli)  

 

2011 Il limite e la memoria, Caserta 

 

 

 

 

 

 

Museo d’arte contemporanea Caserta 21 

settembre – 12 ottobre 2017 a cura di Massimo 

Sgroi: 

-- Progetto Grafico – Anastasia Marano; 

-- Foto – Anastasia Marano; 

-- Allestimento – Giuseppe Ambrosio; 

-- Organizzazione Nicola Lanna; 

-- Stampa – Bianco Aversa 

 

 

Di seguito alcune delle opere esposte alla 

mostra 
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La sigaretta spenta, 2017, collage su tavola cm. 50x50. 

 

 
Io, voi, viso, 2017, collage su tavola cm 50x50. 
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Verso la strada, 2017, oggetto trovato e fotografia su tavola cm 50x37. 

 

 
Dopo un attimo di silenzio «libro», 2017, tecnica mista 

e collage su cartoncino grigio cm. 29,7 x 42,2 aperto) 
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Senza titolo, 2017, lettere, foto d’epoca e corda su pannello di legno 122x122,5. 

 

 
Senza titolo, 2017, collage su carta cm. 29,5x21. 
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Senza titolo, 2017, collage 

su tavola cm. 50x37. 

Un segreto d’amore che ci tiene, 

2017, collage su tavola cm. 50x37. 

 

 
Senza titolo, 2017, collage su carta cm. 29,5x21. 
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Senza titolo, 2017, collage su tavola cm. 50x37. 

 

 
Senza titolo, 2017, collage su carta cm. 29,5x21. 
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Senza titolo, 2017, collage su carta cm. 29,5x21. Senza titolo, 2017, collage su carta cm. 29,5x21. 

 

 
La tasca sinistra della giacca «libro», 2017, tecnica mista 

e collage su cartoncino grigio cm. 29,7 x 42,2 aperto. 
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Il terzo viaggio in città, 2017, Plexiglass su juta, 

foto d’epoca, corda, pennello in legno, diametro cm. 120. 
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Francesco Caso 

(pittore) 
(Appunti) 

Franco Pezzella, Giacinto Libertini 

 

Francesco Caso nacque il 28/7/1919 a Caivano, da Giuseppe e Giovanna Castaldo, e ivi morì il 

26/3/1981. Per la sua educazione in una famiglia di convinta fede cattolica manifestò fin 

dall’infanzia particolare devozione religiosa che esplicò mediante una innata sensibilità artistica. Fu 

allievo di maestri napoletani e si ispirò principalmente alla scuola di Luca Giordano. Con la forza 

del suo temperamento e delle sue capacità artistiche cercò di aprirsi al mondo al di là dei limiti del 

dal territorio natio. Difatti, oltre che nelle chiese di Caivano si ritrovano in Grecia, Spagna, 

Gibilterra, Russia, Toscana, Lombardia, etc. 

Francesco Caso fu molto richiesto non solo per la realizzazione di affreschi e dipinti di soggetto 

religioso ma anche per opere destinate ad edifici pubblici. Opere dell’artista a Caivano si possono 

ammirare, infatti, vedere opere sia nelle chiese di Campiglione e dell’Annunziata, sia nella scuola 

media Giovanni XXIII, per la quale realizzò una serie di pannelli ispirati ai lavori agricoli locali1. 

 

 

  
Due immagini di Francesco Caso in età matura (foto fornite dalla famiglia Caso). 

 

 
1 S. M. MARTINI, Caivano Storia, tradizioni e immagini, Napoli 1987, pag. 79.  
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Un fotografia di Francesco Caso in gioventù (foto fornita dalla famiglia Caso). 

 

 
Mosè fra San Sebastiano e Sant’Elia. 
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Santuario di Campiglione, volta della sacrestia, Papa Pio XII tiene il discorso 

commemorativo del VII centenario della consegna dello scapolare a S. Simone Stock. 
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Il dipinto sulla volta sopra l’altare maggiore della Chiesa della Santissima Annunziata, del 1938, a 

seguito dei danni subiti per il terremoto del 1980 fu ripreso da altri pittori perdendo l’originaria 

connotazione dell’artista. Il dipinto raffigura le anime liberate dalle pene in virtù della preghiera, 

sovrastate da un coro di Angeli e Santi e dal simbolo della Trinità. 

 

 
Gesù Eucaristico, 1934. 
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Chiesa di Maria SS. Madre della Chiesa, L’Immacolata, 1968. 

 

 
Al centro, L’incoronazione di Maria, 1970. La tela raffigurante la Vergine Regina dell’Universo 

con ai lati Gesù Cristo e Dio Padre, ed è nella vetrata della parete di fondo dell’abside del 

Santuario di Campiglione. 
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Chiesa della Santissima Annunziata, Caivano, L’Annunciazione, 1948. L’angelo Gabriele dice a 

Maria che lei concepirà un figlio e lo chiamerà Gesù. Il dipinto è posto immediatamente dietro 

l’altare maggiore. 
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Mattia Fiore (pittore e stilista) 
(informazioni e immagini dal sito www.mattiafiore.com) 

Giacinto Libertini 

 

 
 

Profilo dell’artista Mattia Fiore 

Nato a Caivano (NA) nel 1954, Mattia Fiore ha esposto in mostre personali e collettive presso 

numerose istituzioni e sedi espositive internazionali, tra cui: Queen Gallery 4th Avenue di New 

York, Galleria “Le Carre D’Or” di Parigi, Harrow Art Center di Londra, Galleria “Pinna“ di 

Berlino, Galleria Zelezna di Praga, Palazzo della Stampa di S. Pietroburgo, Galleria “La Giostra del 

Torchio“ di Milano,Galleria “Centro Arte“ di Bologna, Biennale Internazionale di Arte 

Contemporanea di Firenze; Palazzo Venezia, Sale del Bramante e Palazzo Barberini a Roma; Castel 

dell’Ovo e Castel Nuovo a Napoli; Palazzo Reale di Caserta, Museo Archeologico Nazionale della 

Valle del Sarno, Complesso Monumentale di San Leucio, Art Events Arsenale Docks Biennale 

Venezia, Fuori salone 2016-Milano,Terminal Crociere Isonzo Porto-Venezia, Mostra Internazionale 

d’Arte Contemporanea (Isola S. Servolo Venezia); Io … la mia Arte presentata dal prof. Vittorio 

Sgarbi e dal Presidente di Spoleto Arte, Dott. Salvo Nugnes, presso Artemente Gallery (Jesolo –

Ve); “Evento Video Art” realizzato da Artemente Gallery (Jesolo - Ve) e presentata dal critico e 

storico dell’Arte Giorgio Grasso, curatore della Biennale di Venezia 2017 padiglione Armenia; 

Camera dei Deputati (Sale del Cenacolo e della Sacrestia del Complesso di Palazzo di vicolo 

Valdina)–Roma. 

Le opere di Fiore sono esposte in modo permanente presso musei, istituzioni religiose e sedi 

aziendali di prestigio come: Museo di Morcone-Benevento e Museo d’Arte Moderna di Capua, 

Duomo di Casertavecchia, Convento della Basilica di San Francesco, chiesa Abbazia di S. Maria 

Maggiore di Montecarlo Irpino (AV), Meeting Point Catacombe di S. Gennaro (NA); Castel 

dell’Ovo (NA), Vicariato della Curia del Vaticano (San Giovanni in Laterano – RM), Tribunale di 

Napoli Nord, Sede Unilever Italia a Roma e principali Magnum Pleasure Stores d’Italia. 
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Mattia Fiore è socio dell’Accademia Internazionale D’Arte Moderna di Roma, dove ha conseguito 

il Primo Premio Henry Moore, oltre al 2° Premio Internazionale di Pittura Medusa Aures 

organizzato dall’Accademia di Romania in Roma. E’ Cavaliere accademico dell’Accademia 

Internazionale “GreciMarino” del Verbano, ed è insignito di Medaglia d’Oro al merito artistico 

culturale. 

Per Mattia Fiore “Pittura e Vita” sono una cosa sola. I suoi dipinti diventano lo specchio della sua 

esistenza e tutta la sua opera è volta all’espressione dei sentimenti e riflette, attraverso il colore, le 

emozioni che l’artista prova di fronte al mondo. Le sue opere sono l’espressione esteriore delle 

propria interiorità in forma pittorica ed egli vuole trasmettere, attraverso l’arte, il concetto di 

Bellezza. Tonalità cromatiche intense, estrema sensibilità e amore verso la propria terra, la natura, 

la vita e l’arte. Tutto questo è Mattia Fiore. La sua è una pittura aniconica, che rifiuta la forma 

figurativa e dà importanza al gesto spontaneo, impulsivo, immediato, sentito e non pensato. Nelle 

sue tele la materia, la gestualità ed il segno sono portate al massimo della tensione e dell’energia 

vitale e la creatività viene espressa nell’azione e si concretizza nei segni lasciati sulla materia, una 

scrittura segreta che utilizza segni e colori che, in luogo della parola, descrivono il suo mondo 

interiore. 

L’intento di Fiore è quello di rappresentare il mondo dell’inconscio attraverso la vivezza coloristica 

e la forza espressiva del colore che raccontano un’autentica “gioia di vivere”. L’opera si pone come 

fonte di ispirazione che non pretende di essere portatrice di alcuna verità o saggezza, bensì intende 

semplicemente attirare l’attenzione dell’osservatore sulle sue “vibrazioni dell’anima” e risvegliarle. 

Il dipinto diventa così una superficie di proiezione di sentimenti e nel contempo un mezzo per 

evocarli. Mattia Fiore è un artista la cui ricerca si esprime attraverso una pittura gestuale, astratta e 

lirica su supporti di diverse tipologie tra cui elementi di uso comune come sacchi di juta e pregiati 

teli di lino provenienti da corredi nuziali di fine Ottocento, presentati sia a Palazzo Venezia (Roma) 

sia nel contesto della 56esima Biennale d’arte di Venezia, presso cui ha creato un’istallazione site 

specific delle sue tele morbide negli spazi espositivi Arsenale Docks. Teli di lino che rappresentano 

per l’artista la materia dell’anima e che si prestano da supporto per proiettare le proprie emozioni e 

accogliere il suo gesto pittorico, astratto, vibrante, al di là della rappresentazione, che prevede 

l’intero coinvolgimento corporeo, capace di trasformare ogni tela in una narrazione basata, appunto, 

sul colore e sulla capacità dello stesso di suscitare emozioni interiori. 

 

Esposizioni 

1990 - Interart Roma. 

 

1993 - Chiesa di S. Margherita Nuova (Monastero Benedettino XV sec) Procida - “Arte Proposte” 

Palazzo della Civiltà EUR Roma - Natale Forum Roma - Galleria “Il Casale” Bazzano di Spoleto. 

 

1994 - Accademia di Romania in Roma - Casina Pompeiana Napoli - Sala Consiliare S. Gennaro 

Vesuviano - Galleria “Artitalia” Spoleto - Settembre al Borgo - Casertavecchia. 

 

1995 - Sale del Bramante in Piazza del Popolo Roma - Circolo Scudieri Ottaviano - Sala Consiliare 

Portico - Ospedaletto dei Crociati Molfetta con Ars Supra Partes - Sale espositive della S.S.S.A.M. 

Palazzo reale Caserta - “Serate sotto le stelle” Anfiteatro campano Santa Maria Capua Vetere - “Le 

vie dell’Arte” Museo d’Arte Contemporanea “E. Sannia” Morcone - Premio “S. Pertini”-Viterbo. 

 

1996 - “Itinere” Monastero di Santa Croce Bisceglie - “Settembre al Borgo” Palazzo dei vescovi 

Casertavecchia - Premio G. Sciltian A.I.A.M. Roma. 

 

1997 - Centro “A. Cassi” Roma - Pro Loco Civitatis Jesualdinae - Complesso Teatrale Gesualdo 

(Avellino) - “La Giostra del Torchio” Milano - “Insieme oltre la siepe” Campoli Appennino. 
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1998 - Palazzo Ducale S. Arpino (Napoli) - Rotary Club Urbino per la “Città ideale del 

Rinascimento” - “Un amore”, Palazzo Pretorio di Sansepolcro (Arezzo). 

 

1999 - Istituto Magistrale “A. Manzoni” (Caserta) su invito dell’Accademia Olimpia - Benidorm, 

Alicante (Spagna) - U.C.A.I. “Il Golgota 2.000 anni dopo” - Palazzo dei Vescovi Casertavecchia - 

Chiesa dell’Annunziata (Caserta) - Biennale Internazionale di Arte Contemporanea (Firenze) - 

Barcellona (Spagna) - Palazzo della Stampa di San Pietroburgo (Unione Sovietica) con la Galleria 

“Il Ponte” di Roma - “ARS Gratia Artis” Palazzo dei Vescovi Caserta Vecchia (Caserta). 

 

  
56a Biennale d’arte di Venezia (2015), 

Arsenale Docks in occasione della 

mostra personale “Storie di colore”. 

Il sindaco di Napoli Rosa Russo Iervolino 

durante la mostra personale 

presso il Castel dell’Ovo (2009). 

 

2000 - Box Office Centro Espositivo Comune di Caserta - Centro Teatro Studio C.T.S. di Caserta - 

Palazzo Barberini Roma - Sala Comunale di Kalkis (Grecia) - Festival Dei Due Mondi di Spoleto 

(Perugia) - Jubilaeum presso il Castello medioevale di Casaluce (Caserta) - Rassegna d’Arte Sacra 

U.C.A.I - Chiesa dell’Annunziata Caserta – Borgo medioevale di Casertavecchia - Galleria “Le 

Carre D’Or” Parigi - Expo New York(Queen Gallery 4th Avenue). 

 

2001 - Galleria Vinciguerra-Bellona (Caserta) - Harrow Art Center(Londra). 

 

2002 - Galleria “Centro Arte Bologna” - Sala espositiva “ALKAEST” di Città di Castello (Perugia) 

- Galleria “Pinna” Bersarin Platz (Berlino). 

 

2003 - Sale espositive Ras Bank (Caserta) - Sale espositive “Aversa Arte” Aversa (Caserta) - “I 

Colori delle Emozioni” Spazio Cappa (Roma). 

 

2004 - Sala Espositiva Marriott Hotel Amsterdam (NL) - “Simbiosi di Emozioni” Pittura & Poesia 

presso il Circolo Ufficiali Palazzo Salerno P.zza del Plebiscito Napoli - Distillerie Clandestine, 

Roma - Pro-Loco Palazzo Reale di Caserta - “Simbiosi di Emozioni” Castello Medievale Caivano 

(NA) - Galleria ZELEZNA (Praga). 

 

2005 - Marriot Hotel (Principato di Monaco -Montecarlo) - Loggia dei Mercanti Sermoneta (Latina) 

- Palazzo della Cultura Aversa (Caserta). 
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2006 - Fondazione Villaggio dei Ragazzi “Giovanni Paolo II - La Pace nel dialogo” Maddaloni 

(Caserta, Salone espositivo del Comune di Formia (Latina). 

 

2007 – “Omaggio a Mozart” Palazzo Reale di Caserta - Chiesa di S. Severo al Pendino (Napoli) - 

Sala Consiliare Comune di Atina (Frosinone) - Contemporanea 2007 Trentola-Ducenta (Caserta) 

 

  
Inaugurazione Magnum pleasure store di Roma. 

Fiore insieme alla giornalista ed opinionista 

Selvaggia Lucarelli. Alla parete una sua opera 

pittorica in esposizione permanente. 

Fiore davanti ad una sua opera in esposizione 

permanente presso il Meeting point delle 

catacombe di San Gennaro, Napoli. 

 

2008 – “L’io dentro di noi” Biblioteca Comunale Centro storico di Atina (Frosinone) - Palazzo 

Veccia Pozzovetere (Caserta) - Centro Culturale Firenze Europa “Mario Conti” XXVI - “Sala dei 

Cinquecento” Palazzo Vecchio Firenze. 

 

2009 – “Macchie fluide” galleria DianArte (Frattamaggiore - Napoli) - Galleria PentArt Roma - 

Sale espositive “Le Terrazze” di Castel dell’Ovo (Napoli) - Mostra Internazionale  di Arte 

Contemporanea (Palinuro – Salerno) - Mostra internazionale artisti del Mediterraneo Palazzo 

Mazziotti (Caiazzo) - Duomo di Casertavecchia (Caserta). 

 

2010 - Museo d’Arte Moderna di Capua (Caserta) - Villa Vannucchi S. Giorgio a Cremano (Napoli) 

- Palazzo Mazziotti (Caiazzo) - Complesso Monumentale Belvedere di S. Leucio (Caserta). 

 

2011 - Sala Carlo V del Castel Nuovo di Napoli (Maschio Angioino) in occasione della Mostra 

“Risonanza Interiore”, - Palazzo delle Aquile di Palermo - Chiostro della Basilica Minore di Maria 

SS. Assunta di S. Maria a Vico (Caserta) - Sala Convegni del Complesso Monumentale SS. Trinità 

e Paradiso di Vico Equense (Napoli) - Museo d’Arte Contemporanea di Mattia Fiore - Capua 

(Caserta) - Castello Baronale e Museo di Pulcinella di Acerra (Napoli) - Palazzo Reale di Caserta 

Sala di Rappresentanza della Pro-Loco - Mostra d’Arte Contemporanea “Mentre Tutto scorre” - 

Gran Galà del “Rotary Club”. 

 

2012 - Museo Archeologico Nazionale della Valle del Sarno - Mostra “Moriae Encomium - Arte e 

Creatività” Complesso Monumentale di San Leucio. 

 

2013 - “Divenire” Palazzo Venezia - Roma, Vogue Fashion’s Night out, - Magnum Pleasure Store 

Milano - Mostra d’Arte Contemporanea “1813 Verdi & Wagner” presso il Palazzo Reale di Caserta. 
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2014 - Magnum Pleasure Store Napoli - Magnum Pleasure Store Milano - Magnum Pleasure Store 

Roma. 

 

2015 - Magnum Pleasure Store Napoli “Panni Stesi” - Magnum Pleasure Store Venezia - Magnum 

Pleasure Store Firenze - “il silenzio oltre i silenzi” presso Centro Espositivo “Il Mulino” - 56a 

Biennale d’arte di Venezia – Arsenale Docks in occasione della mostra “Storie di colore”. 

 

  
Fiore insieme al Direttore del Museo d’Arte 

Moderna di Capua, dott. Giovanni Viciguerra. Alle 

loro spalle un’opera di Fiore che fa parte della 

collezione permanente del museo. 

Fiore insieme al dott. Leandro di Moccia, 

Presidente del Presidio Associazione Libera di 

Villa Fernandes Portici (Napoli). Alla parete una 

sua opera in esposizione permanente dedicata al 

giudice Antonino Caponnetto. 

 

2016 - Arte Impossibile - Mattia Fiore al “Fuorisalone 2016” - Terminal Crocieristico Isonzo - 

Porto di Venezia in occasione della mostra “Tonalità cromatiche intense”, “Art Venice 2016” - Sale 

Grecale presso l’Isola di San Servolo a Venezia. 

 

2017 - “XXII Giornata della Memoria e dell’impegno per le vittime innocenti delle mafie”, Presidio 

Associazione Libera di Villa Fernandes Portici (Napoli) - Mattia Fiore al Magnum Pleasure Store di 

Milano - Mattia Fiore al “FuoriSalone 2017” - Mattia Fiore per il “Dolce Vita Caffè” di Venezia. 

 

2018 - “IO” La mia Arte - Mattia Fiore in esposizione ad Artemente Gallery di Jesolo, “Video Art. 

 

2018” - Jesolo in collaborazione con la Urania Corporation, Esposizione Permanente presso le “Sale 

del Vicariato della Curia del Vaticano” - Palazzi Vaticani - Piazza San Giovanni in Laterano in 

Roma. 

 

2019 - “Armonia” presso il Complesso di Vicolo Valdina in Campo Marzio (Camera dei Deputati). 
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“Premio Caivano 2019”: Mattia Fiore 

riceve il “Leone d’Argento”. 

Fiore riceve il premio “Non Tacerò 2017”. 

 

 

 
Mattia Fiore con la delegazione dell’Associazione I.XII.XVIII di cui è socio fondatore. 

Sala del Cenacolo, Palazzo Valdina, Camera dei Deputati, Roma. 
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Redazionali 

Hanno scritto: 

Maria Elena Crea, Nunzio Bibbò, Mara Ferloni (A.G.E.S. Roma), Maurizio Vitiello, Paola 

Copertino, Mary Attento, Franco Tontoli, Alfredo Cardone, Angela Porfidia, Carlo Roberto 

Sciascia, Antonio Bertè, C. Pace, Antonio Calabrese, Gaetano Capasso, Antonio Trillicoso, Alfonso 

Parrella, Silvestro Montanaro, Lorenza di Donato, Patrizio Siviero, Mario Setola, Ornella Fumo, 

Francesco Celiento, Rossana Calbi, Valentina Nacchia. 

 

Hanno pubblicato: 

Art Leader, Arte, Quadri e Sculture, Il Roma, “Senza titolo”, L’Avvenire, La Nazione, Il Corriere 

della Sera, Il Globo, La Gazzetta del Mezzogiorno, Ciociaria Oggi, Il Corriere di Caserta, Il 

Giornale di Napoli, Il Resto del Carlino, Il Corriere Adriatico, L’Orizzonte, Qui Touring, L’Araldo 

del Sud, Ideacittà, Napoli Notte, Il Mattino, La Repubblica, Caserta Nuova, Puglia, Il Giornale di 

Caserta, Afragola Oggi, I Popolari, Area Metropolitana, l’Altra Molfetta, Il Punto, Il Gobbo, Il 

Risveglio, Cogito, Il Nuovo Napoletano, Caivano News, Whipart, Martemagazine, Nanomagazine, 

Albatros Magazine ed innumerevoli testate web. 

 

Hanno trasmesso attraverso le frequenze radiotelevisive: 

Rai 3, Tele Luna, Tele Alternativa, Tele Norba, Rete 7, Rete Capri News, Napoli Canale 21, 

TeleCapri; e inoltre Radio Caserta 1, Radio Maddaloni International. 

 

Bibliografia pubblicata su: “Top Art ‘99” - Art Diary “Flash Art”, Bollettino “Arte Valori” 

Accademia Internazione d’Arte Moderna di Roma. 

 

Opere in esposizione permanente: Museo di Morcone (Benevento), Convento della Basilica di S. 

Francesco di Assisi (Perugia), Basilica di Santa Maria della Sanità (Napoli), Chiesa Abbaziale di S. 

Maria Maggiore di Montecalvo Irpino (Avellino), Castel dell’Ovo (Napoli), Duomo di 

Casertavecchia (Caserta), Museo di Arte Moderna di Capua (Caserta), Head Office Unilever di 

Roma, Meeting Point Catacombe di S. Gennaro (Napoli), Unilever Office Building Caivano 

Factory, Magnum Pleasure Store Venezia, Magnum Pleasure Store Napoli, Magnum Pleasure Store 

Roma, Magnum Pleasure Store Firenze. 

 

Alcuni commenti alle opere e alla sua arte: 

Maria Grazia Agovino 

“Una serie di pensieri, sparsi qua e là, appunti, piccole meditazioni personali e riflessioni varie su 

tutto ciò che mi sta a cuore ... in particolare su tutto ciò che è arte ed espressione emotiva e tutto ciò 

che è in grado di vibrare in consonanza con la mia testa e la mia anima ... senza trascurare le 

dissonanze”. 

E’ Napoli l’ultima grande città baluardo dei panni stesi ad asciugare, un’immagine stereotipata ma 

dal forte appeal. Ricreata ad effetto, con “i panni” di una volta, per l’allestimento della mostra di 

Mattia Fiore, rappresenta qui l’elemento oleografico che identifica, sempre e comunque, 

l’appartenenza dell’artista a quel mondo. Si presta ad essere materia per opere d’arte contemporanea 

esposte al Museo Nazionale Archeologico della Valle del Sarno, dove il corredo di famiglia viene 

steso per le scale – ad asciugare – per affermare un’idea di fondo di libertà. Libertà di pensiero e 

d’espressione che affiora dai dipinti di Mattia, composizioni luminose d’autore, disegni multicolori 

e luccicanti che pervadono l’anima e la mente. A Salisburgo, in occasione del Festival di Pentecoste 

dedicato alla musica di scuola napoletana, progettato da Riccardo Muti, a trasformarsi in un vicolo 

di Napoli, è stata Haffnergasse, una delle stradine più caratteristiche del borgo antico ma anche la 

più elegante per le botteghe griffate che vi si affacciano. E qui, a Sarno, è il suggestivo scenario del 

settecentesco palazzo Capua, sede del Museo, a fare da sfondo con la sua caratteristica scalinata a 

logge e arcate, ad un originale allestimento che celebra proprio il tema dei panni nei vicoli, il 

trascorso di Mattia Fiore intriso di emozioni del suo presente ed antifona al suo futuro: ciò che è 
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stato, ciò che è, ciò che sarà. Panni stesi da un capo all’altro, un patchwork allusivo al tempo che 

scorre e alla tradizione che resta. 

Risonanze, vibrazioni, consonanze ... queste le sue tematiche, e pertanto le opere di Mattia, come 

panni appesi per le scale del palazzo, sono il simbolo dello scambio tra le vibrazioni del corpo e 

quelle dello spirito, rappresentazione di una grande verità umana, straordinaria unione fra spazio 

interiore e spazio esteriore. Ma ‘panni stesi’ sono anche quelli di Venezia, raccontati nelle tele del 

Canaletto, di Roma, di Bari, oltre che di tutte le città del sud, quelli che si ritrovano nelle gouaches 

o nella pittura della scuola di Posillipo, ma anche nelle città del Nord America, dell’Inghilterra e di 

tutte quelle che hanno potuto conoscere il fascino di un’atmosfera da vicoli. 

 

 

  
Fiore accanto a una sua opera in esposizione 

permanente presso il sito produttivo 

Unilever di Caivano. 

Fiore davanti a una sua opera in esposizione 

permanente presso il Magnum pleasure 

store di Firenze. 

 

“Lasciatevi trascinare dalla corrente emozionale che queste opere vi trasmettono e di certo, 

ritroverete qui, per le scale come nei vicoli, nei dipinti di Mattia, le vostre proprie “consonanze” 

attraverso una passeggiata tra un tumulto di immagini, suoni, colori e luci che coinvolgono e 

infondono un sentimento inconsueto e piacevolissimo”. 

 

“Schiaffi di vento scuotono il mistero 

Carezze di sole scaldano i colori ... 

Accolgono emozioni, sofferenze,gioie giochi di bambini 

Sputano amarezze, fatiche, delusioni ... 

Ballano la vita, scrollano passioni 

attendono il tramonto per ricominciare …” 

 

Carlo Roberto Sciascia 

Mattia Fiore, in una sorta di controllato sconfinamento, dipana un’armonia di colori dalla decisa 

valenza interiore con un fluire di tessiture cromatiche e di sfilacciata luminosità; la trama pittorica, 

privata del limite della forma e del peso della materia, si evolve in frammenti di sensazioni ed in un 

pulviscolo di incorporee emozioni, generando un magma silenzioso e decantato. Ogni stato d’animo 

diventa un frammento d’infinito, un attimo fuggente e, come affermato da Marcel Jouhandeau nella 

“Algebra dei valori morali”, “l’istante occupa uno stretto spazio fra la speranza ed il rimpianto, ed è 

lo spazio della vita”. I colori sono utilizzati allo stato puro per non danneggiare quella loro 

immediatezza e “veridicità”, non hanno riferimenti al mondo fisico materico, ma si proiettano verso 
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il mondo intimo e spontaneo dell’essenza dell’umanità; l’artista, infatti, si slancia in appassionate 

tentazioni tratte dal suo inconscio e crea sogni cosmici nei quali si affollano, fino ad esplodere, 

ribollimenti gioiosi in libera agitazione nell’etere perennemente in fieri. Gli elementi cromatico-

gestuali, che agitano le tele di Mattia Fiore, si dissolvono in avvolgenti flutti appassionati, senza 

mai stemperarsi, per accedere al cosmo del nostro io, contenitore di tempo e spazio. L’immagine si 

frantuma in una miriade di tracce guizzanti, la memoria abbandona la forma per i turbamenti di 

momenti vissuti profondamente ed i luoghi della propria interiorità, misteriosi e suggestivi in 

un’apparenza caotica ed inquieta, fanno viaggiare la mente del fruitore in un turbine armonioso di 

pura energia. L’immagine, infatti, si frantuma in una miriade di tracce guizzanti, sono gli echi di 

emozioni profonde, di turbamenti dell’anima, di istanti vissuti appieno con passione mediterranea; 

in una caotica apparenza, l’artista stimola il fruitore ad intraprendere un viaggio nel suo mondo 

interiore e rendere palpabili le suggestioni più immediate. 

 

  
Fiore con il Prof. Carlo Roberto Sciascia 

all’inaugurazione della mostra personale 

presso Palazzo Venezia, Roma. 

Fiore accanto ad una sua opera esposta nella 

mostra personale di Castel Dell’Ovo, Napoli. 

 

Edmondo Bellucci 

Artista di altissima sensibilità coloristica, dà l’impressione di trovarsi innanzi ad un contesto 

sognante in cui una miriade di elementi si fondono per realizzare, attraverso la luce ed il colore, una 

suggestiva immagine formale. La sua tavolozza si adagia dolcemente sulle forme sovrapposte, sui 

riflessi, sulle differenze cromatiche per raggiungere poi una totalità tonale di grande effetto virtuale. 

E’ proprio la prerogativa dell’astrattismo che Mattia Fiore adopera e sfrutta totalmente per dare vita 

alle sue opere di estremo effetto coloristico. 

 

Nunzio Bibbò 

L’immaginazione accompagna da sempre il cammino dell’uomo artista e Mattia ne è fortemente 

convinto. Le superfici dei suoi quadri animati da segni, forme e cose indefinibili, ma tuttavia 

familiari e le fitte trame colorate conferiscono al mondo pittorico di Mattia Fiore un significato di 

analisi della materia e del microcosmo. Talune composizioni sconfinano nell’infinito e 

nell’immaginario per captare forme e spazi di sacralità primordiale. Entro questi principi và 

collocata la ricerca pittorica di Mattia Fiore. Il mondo pittorico di questo artista spontaneo ed il suo 

metodo di lavoro e di ricerca è da considerarsi il risultato di un procedere emozionale ed istintivo. 

Anche se evidenti sono i riferimenti alla pittura gestualistica di Jackson Pollock o a quella 

spazialistica di Kandinskij, Mattia Fiore impone alle sue creazioni una personalità ben distinta che 

lo pone in un piano di originalità. 
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Antonio Bertè 

Mattia Fiore ... come teorico della pittura appare come un seguace dell’ultimo Kandinskij del quale 

è fin troppo nota la parte avuta nella storia dell’arte moderna. E’ interessante notare come Fiore si 

distingue per rigore costruttivo che è alla base delle sue sinfonie coloristiche. Al di là di ogni mito, 

il Nostro avverte la natura e lo slancio verso di essa è notevolmente teso al raggiungimento di una 

concezione pittorica della bellezza, la quale fa risaltare nel miracolo dell’Arte, l’Artista veramente 

libero. 

 

 

  
Fiore con l’amico fraterno Ernesto Zevola 

durante l’inaugurazione della mostra personale 

presso Castel dell’Ovo, Napoli. 

Fiore presso il Magnum 

pleasure store di Milano. 

 

 

Mara Ferloni 

Nelle sue opere informali il colore diventa assoluto protagonista. E’ segno, pensiero ed anche 

discorso filosofico che emerge in modo evidente da una rapsodia di colori, che crescendo riesce a 

trasmettere forti emozioni in chi sa leggere in profondità. 

 

Angela Porfida 

Colore ... colore ... colore Le sue immateriali accensioni di colori esplodono vivide nei lavori di 

Mattia Fiore, il cui linguaggio pittorico cancella le istanze formali e corporali, esorcizza il diavolo 

dei compiacimenti di geometrie e localizzazioni. Tutto si carica di energia di vita, attraverso il 

magma di fuochi vulcanici, fiumi torrenziali, distruzioni apocalittiche. L’occhio si ubriaca 

nell’ebbrezza dionisiaca di un raptus cromatico che è anche annullamento dei limiti sostanziali. 

 

Paola Copertino 

Come nella musica jazz, nella pittura del Fiore, si saldano caos, improvvisazione, libertà estrema. 

Egli ottiene in tal modo, un groviglio di segni e macchie un intricato sviluppo di linee avvolgenti, a 

cui il gesto dinamico conferisce un’intensità emotiva. L’energia sprigionata dall’azione fisica e 

psichica insieme, mira non tanto a liberare pulsioni represse, quanto ad esprimere attraverso 

l’azione, l’energia più totale dell’essere, in un coinvolgimento assoluto. 

 

Maria Elena Crea 
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Fantasie aerodinamiche, colori come aquiloni liberi, esprimono gioia e benessere. Il punto di forza è 

l’armonia delle linee e del loro incastro che vanno ad irradiare la tela, come dimensioni solari. 

L’espressione favauista, amalgama colori e forme come start, per una nuova creazione che nasce 

autonoma e spontanea, di fronte all’occhio dello spettatore. Queste forme si consumano 

riproducendosi apparentemente in modo confusionale per individuarne altre in via di sviluppo. Sole 

- terra - vento e fuoco sono le cause portanti di questa pittura. 

 

Gaetano Capasso 

Con tocco d’ala, Fiore sa trasformare macchie di materia colorata, in soffio d’anima, in vortici 

inafferrabili e siderei, mirati ad illuminare quel quid oscuro che ci sfugge. 

 

Claudia Pace 

I segni e le macchie dei suoi dipinti esprimono percettivamente le molteplici dinamiche del gesto; 

gli scatti improvvisi, le soste, i rallentamenti, il moto sinuoso come quello secco, la confluenza dei 

segni come quello della loro dispersione. Così macchie e segni acquistano la qualità “di forze” in 

atto. Tali microcosmi venuti alla luce nell’immediatezza, alludendo a caotici universi in 

formazione, a conflagrazioni stellari, a fantasie aerodinamiche, dove il colore si accende in vividi ed 

audaci accostamenti. 

 

 

  
Museo Archeologico Nazionale della Valle del Sarno. 

Allestimento mostra personale di Mattia Fiore. 

Fiore con Irene Piastrelloni accanto a una 

sua opera pittorica in esposizione presso 

il Magnum pleasure store di Milano. 

 

 

Antonio Parrella 

Il colore è la sua forza. Un colore esuberante e impetuoso, steso a pennellate larghe e dense, che 

deflagra e fiammeggia sulla tela, travolge il disegno, costruisce i volumi. Un colore avido e 

materico che cattura e rapprende la luce. Orchestra sinfonie di colori dagli accenti magici e 

visionari, esplodendo in una luminosità incandescente fatta di gialli, rossi, verdi, azzurri. 

La ricerca pittorica di M. Fiore evoca un mondo di immagini, richiamate alla mente da intense 

emozioni e trasferite sulla tela in composizioni ricche e profonde. Il colore è la sua forza. Un colore 

esuberante e impetuoso, steso a pennellate larghe e dense, che deflagra e fiammeggia sulla tela, 

travolge il disegno, costruisce i volumi. Un colore avido e materico che cattura e rapprende la luce. 

L’artista orchestra sinfonie di colori dagli accenti magici e visionari, esplodendo in una luminosità 

incandescente fatta di gialli, rossi, verdi, azzurri, ed esprimendo emozioni intime e molto intense, 
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semplicemente attraverso forme e colori, senza alcun riferimento al mondo reale Le sue opere 

esprimono gioia con un’armonia che si insinua nei meandri di linee avvolgenti e che senza 

esitazioni raggiunge il cuore dell’osservatore, ricreando raffinate e dolci suggestioni. 

 

Patrizio Siviero 

Mattia Fiore è una delle personalità artistiche più rappresentative del nostro tempo e della nostra 

regione. Lo stile di Mattia Fiore è inconfondibile eppure sempre nuovo, perché nuova e sempre in 

progressione è la sua ricerca di espressione per quelle che sono le fondamenta di tutta la sua 

struttura pittorica: i sentimenti. Questi, espressi allo stato puro sotto forma di colore armonico, non 

sono mostrati subito a chi guarda. Un turbinio cromatico di spirali, picchi, vortici ed onde ci 

“aggredisce”, ma poi poco alla volta si individua un piccolo sentiero, un ponte che ci conduce 

all’interno di un mondo meraviglioso, ma nel quale camminiamo in punta di piedi, perché è il 

mondo segreto dell’artista. La pittura di Mattia Fiore è un magistrale connubio tra intelligenza e 

sentimento, unione che fa di questo artista un maestro della pittura contemporanea. 

 

Ornella Fumo 

Mattia Fiore offre con le sue interpretazioni un itinerario di coscienza personalissimo e a 

rintracciare la materia densa della coscienza e delle emozioni, quando ancora il procedimento 

razionale non ha provveduto a rimuovere o meglio a nascondere nell’oblio le sensazioni 

dell’inconscio. Un inconscio che diventa anche assoluto perché è per l’artista continua ricerca 

l’andare oltre, a fermare il nucleo primordiale della vita, dell’istinto che si coagula nello squarcio di 

luce, nel bagliore del colore fermo come macchia a donare la forma ancestrale al tutto. Ecco perché 

bisogna leggere nelle sue circonferenze di luce che a spirale si stringono fino a definire il nucleo 

compatto di vibrazioni cromatiche intense, per capire come la linea che, sinuosa e cromatica, 

definisce le figure nella nostra memoria, quali archetipo di una storia lontanissima nel tempo e nello 

spazio, è la stessa dei misteriosi autori delle grotte di Lescaux in Francia, che prima testimoniarono 

la forza di impatto nella storia del segno che significa alla memoria della persona e del gruppo, alla 

sensibilità, alla fantasia, alla evocazione fantastica di immagini e che perciò ha valenza eterna. 

L’operazione estetica di Mattia Fiore è quella di sbriciolare le sensazioni, le suggestioni del cuore e 

della fantasia in vortici luminosi ed incandescenti di poesia dell’animo, di colori della tela, di 

musiche inesprimibile e di riproporre a noi spettatori la possibilità di comunicare oltre le regole. 

 

Carlo Roberto Sciascia 

Il mondo vibrante ed intenso di Mattia Fiore vive di mille colori e si dipana in percorsi sinuosi, che 

attraversano la superficie pittorica fino a renderla un unico magma denso e corposo; turbamenti 

dell’anima, materializzatesi in guizzi cromatici, lo animano con presenze inquiete e sfuggenti sono i 

luoghi della personale misteriosa interiorità, densi di suggestioni imperscrutabili che scaturiscono 

dal profondo io ma che si avvalgono della quotidianità per recuperare sensazioni intime istintive. 

L’immagine stessa si frantuma in misteriosi segni dall’intensa gestualità alla ricerca dell’attimo 

fuggente e, quale apparizione sospesa nel tempo, si stempera in un magma dal vigoroso dinamismo 

e in un’esplosione di mille densi e accesi colori, dalla tonalità decisa. Si nota in questi sprazzi 

vorticosi, che si evolvono in filamenti compatti, quasi una chiusura verso l’esterno, un desiderio di 

intimità dal quale si vuol tenere fuori il fruitore; quindi, alla piena disponibilità ad accogliere ogni 

sensazione proveniente dall’esterno, fa riscontro una resistenza a farsi conoscere al mondo 

circostante. Le opere di M. Fiore finiscono con l’apparire isole del proprio io, monadi che si 

rincorrono in circolo e si tuffano nell’ignoto dei propri sentimenti. E’ un’arte impulsiva, legata solo 

a sussulti istintivi, ai piaceri derivanti dalla trepidazione che si traduce in opere puramente 

cromatiche e segniche; notevole è infatti l’impulso introspettivo nell’artista che lo induce alla 

meditazione e finisce per rivelare se stesso negli accenti più lirici ed accattivanti trascendenti la 

forma. La minima vibrazione del cuore, la delicata emozione sono percepite dall’artista che li 

proietta in elementi cromatici ed in intenso dinamismo gestuale capaci di far esplodere le 

appassionate sensazioni della vita segreta dell’io, mai veramente svelato in tutte le sue sfaccettature. 
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Alessandra Fiore 

L’artista orchestra sinfonie di colori che esplodono in una luminosità incandescente, esprimendo 

emozioni intime e molto intense. Il colore è la sua forza, un colore avido e materico, esuberante ed 

impetuoso che deflagra e fiammeggia sulla tela, travolge il disegno, costruisce i volumi. L’opera si 

pone come fonte di ispirazione. che non pretende di essere portatrice di alcuna verità o saggezza, 

bensì intende semplicemente attirare l’attenzione dell’osservatore sulle sue “vibrazioni dell’anima” 

e risvegliarle. Il dipinto diventa così una superficie di proiezione di sentimenti e nel contempo un 

mezzo per evocarli. Solo i pensieri, i sentimenti, le associazioni dello spettatore e il suo confronto 

creativo con il dipinto risvegliano l’opera dal suo sonno e la trasformano in qualcosa di speciale, 

cioè in quello che si definisce “opera d’arte”. 

 

Adriano La Regina 

... evoca il movimento verso il mondo, il flusso della vita. 

Il divenire, l’eterno movimento, la continua trasformazione, è il fulcro attorno al quale ruota la 

natura, l’uomo, ma anche le opere pittoriche di questa mostra. Un inno all’esistenza, un viaggio 

emozionante fra tonalità cromatiche intense, estrema sensibilità, passione prorompente e atmosfere 

che arrivano dritti all’anima. “Anche la luce sembra morire nell’ombra incerta di un divenire” 

(Fabrizio De André). 

Mattia Fiore abbandona ogni tipo di figuratività per privilegiare il totale astrattismo. Si perde così 

qualsiasi contatto con la realtà oggettiva a favore di una realtà interiore ed irrazionale. La sua è una 

pittura d’istinto, di gesto, una pittura che prevede l’intero coinvolgimento corporeo. Inoltre è 

interessante notare che i dipinti dell’artista, oltre ad essere certamente realizzati di getto ed 

istintivamente, sono comunque frutto di un progetto, di uno studio, di un disegno mentale ben 

definito, come dimostrano i numerosi bozzetti preparatori di diversi lavori. L’opera d’arte è per 

Mattia Fiore completa quando lui “sente” di essere giunto alla fine, quando in qualche modo avverte 

di aver risolto il disegno visualizzato nella sua fantasia cromatica. 

“I quadri esprimono il subconscio dell’artista, il suo mondo interiore, popolato da figure ed 

immagini irrazionali. Tale subconscio viene riversato in maniera diretta sulla tela, come se si 

svuotasse un vaso di sabbia su una tavola di marmo, senza passare per il filtro razionale della 

mente”. 

 

 

 

 
Stilista e modella Claudia Attianese che 

indossa capi di abbigliamento dipinti da Fiore 

(foto di Amedeo La Rossa). 

Incontro con Vittorio Sgarbi. 
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Rosa Damiani  

“... Come galleggiando in un sogno ad occhi aperti davanti alle opere in mostra si resta colpiti dalla 

forza estetica di un apparente universo caotico, che penetra nel profondo sollecitando il nostro “IO” 

interiore e legandosi profondamente alle filosofie esistenzialiste. Il percorso artistico di Mattia 

Fiore, è messo in evidenza proprio dalla sua capacità di valorizzare l’inconscio, ciò che appare sulla 

tela è pura liberazione dell’energia interiore, di quell’inconscio che vive in ognuno di noi, e che 

deve solo essere scoperto e liberato dal pensiero formale. Essere fuori dagli schemi ecco il segreto 

del successo di Mattia Fiore, un altrove che piace e che attrae, proprio perché non è razionalizzabile 

e rompendo i canoni tra immagine bidimensionale e immagine plastica, diventa essenza dei valori 

estetici ed espressivi ...” 

 

 

 

  
Fiore con la d.ssa E. Garzo, Presidente del 

Tribunale Napoli Nord, durante la cerimonia di 

donazione di un quadro in tributo ai giudici 

Falcone e Borsellino e alle loro scorte. 

Inaugurazione mostra personale di Fiore presso le 

sale della Sacrestia e del Cenacolo di Palazzo 

Valdina, Camera dei Deputati, Roma. 

 

 

 

  
Fiore con una sua opera realizzata su asciugamano 

di lino, fine ‘800, in esposizione permanente nelle 

Sale del Vicariato della Curia del Vaticano. 

Shooting fotografico di teli di lino di fine ‘800 

dipinti da Fiore, Galleria Vittorio Emanuele II, 

Milano (foto di Lello Fusco). 
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Telo di lino ,proveniente da corredo nuziale 

di fine ottocento, dipinto da Fiore. Abbazia 

di Sant’Angelo in Formis – Caserta. 

Telo di lino da corredo nuziale 

fine ottocento dipinto da Fiore. 

 

 
Video Art 2018. Fiore con il musicista Tony Esposito presso Artemente Gallery Jesolo - VE, 

fotografati davanti alle opere di Fiore. 
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Personalizzazioni 

Per completare l’opera non c’è niente di meglio che affinare il proprio gusto, creando un look del 

tutto personale fatto di capi di abbigliamento o accessori “unici” magari personalizzati dall’arte e 

dai colori di un artista. Di seguito vari oggetti personalizzati da Mattia Fiore. 

 

 
Borse. 

 

 
Scarpe. 
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Oggetti vari. 

 

 
Packaging. 
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Oggetti vari. 

 

 

 

 
Oggetti vari. 
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Orologi. 

 

 
Penne. 

 

 
Tazze. 
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T-shirt. 

 

 
Smartphone cover. 
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Rassegna Stampa 
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Alcune opere 
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Pagine Web 
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Antonio Nocera 

(artista poliedrico) 
(informazioni e immagini dal sito www.antonionocera.com) 

Giacinto Libertini 

 

 
 

Antonio Nocera è nato a Caivano (NA) nel 1949, ha studiato presso l’Istituto d’Arte e l’Accademia 

di Belle Arti di Napoli, frequentando i corsi di pittura, scenografia e scultura, inoltre si è interessato 

alla lavorazione del cuoio, della ceramica e di tutte le tecniche di stampa. 

Nel 1970 si trasferisce a Milano. Una delle sue prime mostre si tiene presso la Galleria la Ripa (MI). 

Nel 1975 è a Parma per un’importante mostra sulla tematica della Resistenza presso le Scuderie 

della Pilotta, poi trasferita a Modena presso i Musei Civici. Nel 1978 realizza il manifesto ufficiale 

per il Museo della Prima Repubblica Partigiana di Montefiorino (MO). Tiene in seguito diverse 

mostre in Francia, Svizzera e Inghilterra consolidando il filone di “Pulcinella”. 

Nel 1988 si trasferisce a Roma collaborando con la Zecca dello Stato e le Istituzioni Parlamentari. 

Nel 1989 viene invitato dal comitato per le celebrazioni del Bicentenario della Rivoluzione 

Francese per una mostra al Parlamento Europeo a Strasburgo e poi a Roma con il patrocinio 

dell’Ambasciata di Francia. Si susseguono poi sue personali: “Histoire de Pinocchio”, “Petit 

Chaperon Rouge” e inoltre realizza un portfolio per la Fondazione mondiale per la ricerca 

sull’AIDS del Prof. Luc Montagnier sotto l’egida dell’UNESCO. Nel 1998 crea la scultura ufficiale 

dell’undicesimo “Congresso Mondiale dell’Associazione Internazionale di “Relazioni Industriali” 
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tenutasi a Bologna. Ad Aprile ‘98 viene presentato un suo bassorilievo al Santo Padre Giovanni 

Paolo II sul tema “Anno 2000” e nel marzo 1999 il volume “Vangeli” illustrato per il Giubileo. Il 

2000 lo vede protagonista del nuovo ciclo di mostre dal titolo “Terres de lune, terres de fable” e nel 

Monastero di San Giovanni a Parma inizia il ciclo di mostre “ Vangeli nei Monasteri d’Europa”. 

 

 
 

Nel 2001 propone in anteprima la collezione di sculture gioiello “La Luna e lo Zodiaco” ed il ciclo 

“Pinocchio e la Luna” che poi è stato esposto dal 2002 al 2003 seguendo un itinerario 

internazionale. A giugno del 2002 presenta a Roma il volume illustrato “Le Avventure di Pinocchio 

– Storia di un burattino” presso Ministero per i Beni e le Attività Culturali – Sala Alessandrina – 

Palazzo della Sapienza. Nel 2002 inaugura la mostra “Pinocchio et la lune” preso il Comune di 

Parigi. Nello stesso anno, presso la sede del Parlamento Europeo a Bruxelles, tiene una mostra su 

“Pinocchio” con presentazione di Giorgio Napolitano. Nel luglio del 2003 tiene una personale 

presso la Pontificia Università Lateranense dal titolo “Immagini Sacre” in occasione del Simposio 

Europeo “Università e scuola in Europa. In concomitanza con tale evento, nella ricorrenza del 25° 

anno di Pontificato, il Maestro Antonio Nocera è stato ricevuto a Castelgandolfo da Sua Santità 

Giovanni Paolo II, al quale ha donato la collezione di smalti “Immagini Sacre”. 

In occasione del 60° Anniversario del Patronato INCA CGIL realizza in esclusiva alcune opere ed 

elabora lo studio del logo per l’occasione. Il 29 maggio 2005, con la benedizione di Sua Santità 

Papa Benedetto XVI, colloca la scultura “Christus Patiens” presso la Chiesa dello Spirito Santo dei 

Napoletani a Roma ed inaugura la mostra ad essa dedicata. Realizza opere di alta rappresentanza 
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istituzionale per il Dipartimento per i Beni Archivistici e Librari del Ministero per i Beni e le 

Attività Culturali. 

Nel 2006 realizza il monumento in bronzo per il 50° anniversario della tragedia di Marcinelle, in 

Belgio, commissionato dalla Presidenza nazionale del Patronato INCA CGIL. In occasione della 

visita ufficiale in Vaticano, il 20 novembre il Presidente della Repubblica Giorgio Napoletano dona 

a Sua Santità Papa Benedetto XVI un bassorilievo in argento di Nocera dal titolo “Pace”. Il 16 

gennaio 2007 inaugura la sua mostra personale “C’era una volta …”, con oltre 150 opere tra 

sculture, tele e disegni, presso il Complesso Monumentale di S. Michele a Ripa a Roma sotto l’Alto 

Patronato del Presidente della Repubblica, e con il patrocinio del Senato, Camera, Ministero Beni 

Culturale, Ministero Pubblica Istruzione e gli enti locali. La Mostra poi è stata ospitata anche a 

Palazzo Doria Pamphilj a Valmontone; a Palazzo Reale di Napoli durante il “Maggio dei 

Monumenti”; a Liegi alla Galleria Lihermann (Belgio), a Pescara nelle sale dell’Ex Aurum e a 

Londra alla Galleria Pall Mall. 

 

 
 

A Roma, nel mese di ottobre del 2010, inaugura presso i Mercati di Traiano, la Mostra “Oltre il 

Nido”. Nel 2011 è presente alla 54a Biennale di Venezia (Corderia dell’Arsenale, Tesa delle 

Vergini) con un’installazione in ferro, vetro di Murano, corda e bronzo, nell’Ottobre dello stesso 

anno, su invito dell’Ambasciatore d’Italia, Antonio Morabito, presenta sull’esplanade del Grimaldi 

Forum di Monaco, un’installazione dal titolo Oltre il Mare, inaugurata da S.A.R. Caroline de 

Hanover; a novembre 2011 è a Napoli presso The Apartment contemporary art. In seguito il 

Maestro espone alla Galerie l’Alge d’Airain a Monaco. Nel 2012 espone al Polo Museale S. Spirito 

di Lanciano. 

Dal 18 Novembre al 16 Dicembre 2012 la mostra “Oltre il Nido – Oltre il Mare” è ospitata presso la 

Sala dei Templari a Molfetta. Febbraio 2013, mostra “Pinocchio” alla Chance Art Gallery; Durante 

il 2013, espone una personale alla 55a Biennale di Venezia. 

Dal 1° maggio fino al 31 ottobre 2015 all’Expo di Milano – Padiglione Eataly, su invito di Vittorio 

Sgarbi; a Maggio – presso l’ICI di Londra – presenta il nuovo volume doppio a tiratura limitata 

“The Adventures of Pinocchio” sotto il patrocinio della Fondazione Nazionale Carlo Collodi e 

insieme alle Editions Redberry Art London; la mostra del volume in seguito si sposta a Milano, nei 

Chiostri dell’Umanitaria, poi a settembre 2015 alla Ca’ Foscari di Venezia e ad ottobre la 
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mostra”Oltre … i confini dell’onda” a Castel dell’Ovo a Napoli nell’ambito della Rassegna “Parole 

in viaggio”. 

A fine novembre ha preso il via l’iniziativa dal nome “Ateliers Ouverts – La Trasparenza 

nell’Arte”, curata da Mimma Sardella, a cadenza mensile, finalizzata al coinvolgimento dei 

collezionisti e amanti dell’Arte, che apre su appuntamento, ad un numero ristretto di persone, i due 

atelier del Maestro Nocera a Napoli e l’atelier appena inaugurato a Londra. 

 

Alcune opere 

 

 
Inside love Love inside (opera su tela). 
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Perdersi al tramonto (opera su tela). 

 

 
Dialogo (opera su tela). 
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Naufragio (opera su tela). 

 

 

 
Nel deserto (opera su tela). 
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Faccia a faccia (opera su tela). 

 

 
Origine (opera su tela). 
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Memorie (opera su tela). 

 

 
Durante il viaggio (opera su tela) 
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Nido vuoto (opera su tela). 

 

 

 
Libertà raggiunta (opera su tela). 

 



156 
 

 

 

 
Tramonto infuocato (opera su carta). 

 

 

 
Scappa (opera su carta). 
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Volare via (opera su carta). 

 

 

 
Progetto per il futuro (opera su carta). 
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Gemelle (opera su carta). 

 

 
Primo nido (scultura). 
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Dafne (scultura). 

 

 
Madre (scultura). 
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Fratelli (scultura). 

 

 
Terra promessa (scultura). 

 

 
Sogno (scultura). 
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Calliope (scultura). 

 

 
Tra i rami infiniti nel bitume (scultura). 
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Terra ... terra ... terra (scultura). 

 

 

 
Danza tra i rami (scultura). 
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In attesa (scultura). 

 

 
Sguardi (scultura). 

 

 
Grande nido (scultura). 
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Melpòmene (scultura). 

 

 
Il canto (scultura). 
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Ascolta gli uccelli (scultura). 

 

 
Soffio di vento (scultura). 
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Prima del volo (scultura). 

 

 
Integrazione (scultura). 
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Inside love (Incisione all’acquaforte e carborundum. Acquarellata a mano). 
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Paese dei balocchi ... (Estroflessione 50×70 cm). 
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Si brucia i piedi ... (Estroflessione 50×70 cm). 

  



170 
 

Libri d’artista 

 

 
Genesi (2016) - Volume realizzato nel formato 24×33 cm, per un totale di 240 pagine. Edizione 

pregiata in tiratura limitata a 450 esemplari, con 43 tavole realizzate dall’autore. Stampa eseguita da 

Matteo Battaglia (BO). 

 

 
Pulcinella. Maschere e buffoni della Commedia Italiana [Pulcinella, da masques et bouffons del la 

comédie italienne] (2016) – Volume realizzato nel formato 24 x 33 cm, per un totale di 240 pagine, 

con 58 illustrazioni, di cui 50 a colori e 8 in bianco e nero. Edizione pregiata in tiratura limitata a 

450 esemplari. Stampa eseguita da Matteo Battaglia (BO), prefazione di George Sand, introduzione 

di Maurice Sand, riflessione di Mauro Giancaspro, fotografie di Luca Nocera, traduzione dal 

francese all’italiano eseguita da Serena Della Vedova. 
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Due pagine dal libro. 

 

 
Libro d’artista su Le Avventure di Pinocchio, Storia di un Burattino di Carlo Collodi (2016) – 

Formato 24 x 33; prefazione di Silvia Costa, Presidente della Commissione Cultura e Istruzione del 

Parlamento Europeo, Louis Godart, Consigliere per la Conservazione del Patrimonio Artistico del 

Presidente della Repubblica Italiana, e Pierfrancesco Bernacchi, Segretario Generale della 

Fondazione Nazionale Carlo Collodi. Testi di Gianni Letta e Francesca Centurione Scotto 

Boschieri. Edizione in lingua inglese (Redberry Art – London) tradotta da Peter M. D. Panton. 

Stampa eseguita da Matteo Battaglia (BO). 
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Mostre 

 

- C’era una volta ... 

--- 8 Marzo 2007 / 9 Aprile 2007, PALAZZO DORIA PAMPHILJ, Valmontone (RM), MOSTRA 

PERSONALE 

--- 27 Ottobre 2007 / 15 Gennaio 2008, EX AURUM, Pescara, MOSTRA PERSONALE 

--- 31 Marzo 2008 / 31 Maggio 2008, GALLERIA CD ART ARTE CONTEMPORANEA, Parma, 

MOSTRA PERSONALE 

 

- Once upon a time ..., 15 Dicembre 2008 / 22 Gennaio 2009, PALL MALL GALLERY, Londra, 

MOSTRA PERSONALE 

 

- Oltre il nido, 5 Ottobre 2010 / 28 Novembre 2010, MERCATI DI TRAIANO, Roma, MOSTRA 

PERSONALE 

 

- Oltre il mare 

--- 26 Novembre 2011 / 15 Gennaio 2012, THE APARTMENT ART GALLERY, Napoli, 

MOSTRA PERSONALE 

--- 22 Marzo 2013 / 8 Settembre 2013, GALATA MUSEO DEL MARE, Genova, MOSTRA 

PERSONALE 

 

- Oltre il nido - Oltre il mare 

--- 16 Settembre 2012 / 12 Novembre 2012, POLO MUSEALE S. SPIRITO, Lanciano (CH), 

MOSTRA PERSONALE 

--- 18 Novembre 2012 / 16 Dicembre 2012, SALA DI TEMPLARI, Molfetta (BA), MOSTRA 

PERSONALE 

 

- Pinocchio, 27 Febbraio 2013 / 26 Aprile 2013, CHANCE ART GALLERY, Roma, MOSTRA 

PERSONALE 

 

- I libri d’Acqua, 1 Giugno 2013 / 24 Novembre 2013, EVENTI COLLATERALI- 55. 

ESPOSIZIONE INTERNAZIONALE D’ARTE, Venezia, MOSTRA COLLETTIVA 

 

- I tesori d’Italia, 1 Maggio 2015 / 31 Ottobre 2015, EXPO 2015 PADIGLIONE EATALY, 

Milano, MOSTRA COLLETTIVA 

 

- Le Avventure di Pinocchio, 25 Agosto 2015 / 30 Agosto 2015, I CHIOSTRI 

DELL’UMANITARIA, Milano, MOSTRA PERSONALE 

 

- Pinocchio all’Università, 3 Settembre 2015 / 20 Novembre 2015, UNIVERSITÀ CÀ FOSCARI 

Venezia, MOSTRA PERSONALE 

 

- Oltre ... i confini dell’onda, 15 Ottobre 2015 / 8 Dicembre 2015, CASTEL DELL’OVO, Napoli, 

MOSTRA PERSONALE 

 

- Art meets hospitality, 1 Maggio 2017 / 31 Ottobre 2017, HOTEL PRINCIPE DI SAVOIA, 

Milano, MOSTRA PERSONALE [A marzo 2017, l’arte di Antonio Nocera approda all’ Hotel 

Principe di Savoia di Milano, con un “percorso emozionale” costituito da 11 tele e 9 sculture. Vi si 

incontrano, tra gli altri, un insolito Pulcinella sospeso tra le nuvole, che perde la maschera e svela il 

suo volto in un’espressione di sorpresa ...] 

 

- Inside love Love inside,  
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--- 4 Maggio 2017 / 15 Settembre 2017, UNIVERSITÀ CA’ FOSCARI, Venezia, MOSTRA 

PERSONALE [In contemporanea con la Biennale d’Arte, Antonio Nocera, ospite presso 

l’Università Ca’ Foscari di Venezia, presenta, in occasione dell’anniversario dei suoi 50 anni di 

lavoro, una preview di “Inside Love Love inside”, un’installazione in bronzo composta da dieci 

sculture realizzate nel suo studio a Londra (trasferito ora a Venezia). ...] 

--- 21 Settembre 2017 / 5 Novembre 2017, STORICO GIARDINO GARZONI, Pescia (PT), 

MOSTRA PERSONALE [Un incontro con il pittore, grafico e scultore Antonio Nocera aprirà alle 

17.30 di giovedì 21 settembre la manifestazione con cui la Fondazione Nazionale Carlo Collodi 

celebra la donazione di opere di Nocera dedicate a Pinocchio, e insieme l’inaugurazione della sua 

mostra di scultura “Inside Love / Love Inside” nel parterre dello Storico Giardino Garzoni ...] 

 

- Les jurnées de l’art-bre, 4 Settembre 2017 / 30 Settembre 2017, PARC DU CAP-MARTIN, 

Roquebrune Cap-Martin / Francia, MOSTRA COLLETTIVA [... L’originalità, l’immaginazione, la 

creatività, il gusto della novità … la passione saranno i comuni denominatori di artisti che saranno 

accolti nello scenario di Cap Martin autori della scultura, della fotografia e della pittura.Gli artisti 

italiani Paolo Colombini Nicola Ciaccia e Antonio Nocera, si uniranno al connazionale Vinicio 

Momoli ...] 

 

- Emozioni, 24 Novembre 2017 / 31 Dicembre 2017, STORICO PALAZZO SERSALE, Cerisano 

(CS), MOSTRA PERSONALE [Artista poliedrico, da sempre passa con estrema naturalezza dalla 

pittura alla scultura, dall’incisione all’acquaforte, dal torchio al collage, lasciandosi attrarre dai 

materiali più disparati. Non ne esclude a priori nessuno. Li cerca, li scruta, li stringe pensieroso fra 

le dita, travolto dal contatto in un impercettibile dialogo con loro, per poi inserirli nelle sue tele …] 

 

Installazioni 

 

 
CHRISTUS PATIENS (2005) - Chiesa dello Spirito Santo dei Napoletani, Roma, Installazione, 

smalto originale a 5 colori su lastra di ottone incisa con doratura a bagno galvanico in oro zecchino, 

186 cm x 186 cm. 
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“OÙ LA LAMPE PASSE, LE MINEUR DOIT PASSER” (2006) - Le Bois du Cazier, Marcinelle – 

Belgio, Scultura in bronzo patinato, 270h x 200d cm. 

 

 
IL VIAGGIO (2010) - Mercati di Traiano, Roma, Installazione in bronzo, ferro, vetro di Murano e 

corda, base 800 x 200 cm. 
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OLTRE IL MARE (2011) - Grimaldi Forum, Montecarlo – Principato di Monaco; EXPO Milano 

(2011); Villa Cortine, Sirmione (2011); Installazione in ferro arrugginito, bronzo, vetro di Murano e 

corda, base 800 cm x 200 cm. 

 

 
TUTTI IN SALVO (2011) - 54a Esposizione Internazionale d’Arte Biennale di Venezia, 

Installazione in bronzo, ferro, vetro di Murano e corda, 400 cm. 
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IL LIBRO DELL’ACQUA (2013) - 55a Esposizione Internazionale d’Arte “La Biennale di 

Venezia” – Italia Installazione in alluminio, ferro e vetro di Murano, base 400 cm x 400 cm,  (libro 

in alluminio) 100 cm x 2200 cm. 

 

 

 
Pinocchio. 

 



177 
 

Incontri 

 

 
Il presidente della Repubblica Giorgio Napolitano in visita alla mostra “I libri d’acqua” di Antonio 

Nocera, Lido di Venezia, 6 settembre 2013 (ANSA / US ARTELAGUNA - ALESSANDRO 

SCARPA). 

 

 
Idem. 
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Giorgio Napolitano, Presidente della Repubblica Italiana, Signora Clio, Giovanni Ialongo 

Presidente delle Poste Italiane. Mercati di Traiano, Roma. 

 

 
Incontro con Papa Giovanni Paolo II (Castel Gandolfo, RM). Al centro Monsignor Don Enzo Leuzzi. 
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Incontro con Papa Francesco. 

 

 
 

Antonio Nocera, Papa Francesco, Pinocchio. Giovedì 16 giugno 2016, nella sala Paolo VI in 

Vaticano si è celebrato il Giubileo dello Spettacolo Viaggiante con una udienza papale cui hanno 

partecipato clown, artisti di strada, circensi, animatori, i figuranti che lavorano nel parco Pinocchio, 

il Presidente della fondazione Carlo Collodi dott. Pier Francesco Bernacchi e il pittore, scultore e 

incisore Antonio Nocera che ha donato a Papa Francesco la copia numero 1 dell’edizione speciale 
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delle Avventure di Pinocchio prodotta in collaborazione con la Fondazione Collodi, tirata 125 

esemplari con grafiche esclusive ed originali realizzate dal Maestro Antonio Nocera, su carta 

prodotta con antica sapienza artigianale. Il contenitore dell’opera è ispirato alle valigie degli 

emigranti italiani che, spesso, tra le poche cose che portavano, avevano anche una copia delle 

avventure del Burattino. Il Papa, discendente di una famiglia di emigranti ha mostrato 

apprezzamento ed ha concluso l’Udienza dialogando cordialmente con il Presidente della 

fondazione Carlo Collodi dott. Pier Francesco Bernacchi e il maestro Antonio Nocera. 

L’opera dedicata a Pinocchio era stata presentata a Londra presso l’Ambasciata d’Italia e a Roma 

presso la Biblioteca Angelica alla presenza del Presidente Emerito della Repubblica On. Giorgio 

Napolitano. 
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Questa e la successiva immagine: Antonio Nocera ricevuto dal Papa nel Natale 2021. 
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Vittorio-Sgarbi e Oscar-Farinetti consegnano il Premio Pio Alferano, 

S. Maria di Castellabate (SA). 

 

 
Margherita Hack, astrofisica, Aldo Moretti, 

consigliere di amministrazione CNEL, Roma. 
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Vittorio Sgarbi, Sant’Ivo alla Sapienza, Roma. 

 

 

 
S.A.R. Caroline de Hannover, Esplanade Grimaldi Forum, Monaco. 
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S.A.S. Principe Alberto II di Monaco. 
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Roberto Cappelletto - General Manager Villa Cortine, Sirmione. 
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Christian Jourdain, Direttore Atelier du Luvre, Impremerie Nationale, Paris. 

 

 

 
Alda Merini, poetessa e scrittrice, nella sua abitazione di Milano. 
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Maestro Luciano Pavarotti, Modena. 

 

 

 
Madame Kawther Al Abood, Presidente dell’Associazione Culturale “Futurum” (Monaco). 
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Antonio Nocera ha ricevuto il Premio Caivano 2017 dedicato ai Caivanesi che hanno dato lustro 

alla Cittadina. A destra l’istitutore del premio, l’industriale Nino Navas. 

 

 

 
Il Palazzo Marchesale di Casolla Valenzana, la prestigiosa sede 

di assegnazione del Premio Caivano 2017. 

  



190 
 

Rosa Raffaella Cappiello 

(scrittrice) 
 

(Caivano 1942 - Napoli, 2008) 

Dagli atti dello stato civile di Caivano risulta che Rosa Raffaella Cappiello nacque in Caivano, via 

Visone 98, il 9/3/1942 da Cappiello Vincenzo e da Vittorioso Carmela, fu naturalizzata cittadina 

australiana, perdendo la cittadinanza italiana, in data 19/5/1979, e morì in Napoli, circoscrizione 

Stella, in data 3/9/2008.  

Rosa Raffaella Cappiello emigrata in Australia nel 1971 e ritornata in Italia agli inizi degli anni 

novanta, ha pubblicato, fra l’altro un interessante romanzo autobiografico, Paese Fortunato, 

pubblicato più volte anche in lingua inglese con il titolo Oh Lucky Country . 
 

Dalla pagina australiana http://www.womenaustralia.info/leaders/biogs/WLE0249b.htm: 

 
 

Nell’edizione italiana, nella serie I Narratori Di Feltrinelli, Gli Italiani, 273, pubblicato nel 1981, è 

riportato: 

“Rosa Raffaella Cappiello, nata a Caivano (Napoli) trentasette anni fa [in realtà nel 1942], ha 

pubblicato il racconto I semi neri (Edizioni delle Donne, 1977). Emigrata in Australia [nel 1971], 

attualmente vive a Sydney.” 

Il romanzo autobiografico è veramente ben scritto e piacevole a leggersi e racconta delle vicende 

dell’autrice immigrata in Australia: 
“Partita dall’Europa con una delle ondate migratorie che portavano aspiranti pionieri in Australia, 

Rosa Cappiello si trovò intrappolata in un ghetto femminile cosmopolita e turbolento: «lesbiche, 

incinte, vecchie deliranti, fannullone, drogate, vagabonde» ... Il sognato Eldorado si configurava, al 

http://www.womenaustralia.info/leaders/biogs/WLE0249b.htm
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primo impatto, come un paese retto dalle dure leggi della corsa alla sopravvivenza, e preso d’assalto 

da donne che cercavano, oltre a una occupazione, un compagno tra gli uomini che stringevano 

d’assedio il pittoresco gineceo (ma “il primo sputo ai sogni e alle chimere veniva proprio dall’altro 

sesso”). Eppure qualcosa lentamente cambia, lo sconcerto lascia spazio a una intraprendenza che 

impedisce a Rosa di regredire tra le “mentecatte a secco di fantasia” (“non per niente vengo da 

Napoli”) e che le permette di scrivere questo estroso Bildungsroman. I memorabili personaggi 

femminili che ruotano intorno all’autrice inseguono il miraggio della “fortuna” senza lesinare colpi 

bassi alle concorrenti, ma la realtà con la quale esse si misurano si profila sempre diversa, mutevole 

come l’immagine dell’Australia, ora miserabile e spettrale ora opulenta e invitante, che fa da sfondo 

alle loro imprese. In una narrazione caratterizzata da una personalissima cifra stilistica, un 

susseguirsi di episodi curiosi ed emblematici mette a nudo, alla fine, la solitudine alla quale si 

condanna, nel frenetico tentativo di conquistare il “paese fortunato”, il gruppo di donne le cui 

avventure costituiscono il nucleo del romanzo. Rosa Cappiello esorcizza questa solitudine 

fornendoci una immagine forte e inconsueta della corsa collettiva al successo.” 
 

Dalla pagina internet australiana: 

https://www.austlit.edu.au/austlit/search/page?query=Cappiello+Rosa&scope=all&facetSampleSize=0&face

tValuesSize=0&blendMax=y&count=50 
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Da Gaetano Rando, Emigrazione e Letteratura: Il Caso Italo Australiano, Pellegrini Editore, Cosenza, 2004: 
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Atto di nascita di Rosa Raffaelle Cappiello (Stato Civile del Comune di Caivano). 
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Nella stessa pagina, l’annotazione del cambio di cittadinanza e della morte. 
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Stelio Maria Martini 

(Crescenzo Martini) 

La conferenza del 28 aprile 2019 
Ludovico Migliaccio e i giovani del Gruppo culturale “Incontri Letterari” 

 

 

Dal sito http://www.ulu-late.com/atlante/martini.htm (5/7/2019): 

Stelio M. Martini nasce ad Ancona nel 1934 da padre napoletano e muore a Caivano (Napoli) nel 

2016. Nel periodo 1956-58 compone un primo nucleo di poesie che saranno pubblicate su 

“Détournement” e “Diario”. Dal 1959 al 1960 scrive i poemi poi raccolti in “Turbilione” (Guanda, 

Parma 1966). Dal 1961 al 1962 compone “Schemi” (Documento-Sud, Napoli 1966) e con Mario 

Diacono ed Emilio Villa i tre numeri “quaderno”, che proseguiranno a Roma con la rivista “Ex”. 

Una piccola antologia è pubblicata su “Phantomas-Italie” n. 45-49 (Bruxelles, 1963). Nel 1963 il 

romanzo “Neurosentimental”, ripubblicato poi nel 1983 (Morra, Napoli). Nel 1972 “Formulazioni 

non-A”, “Continuazione A-Z” con Luciano Caruso (Continuum, Napoli 1973), “Parologismata” 

(Visual Art Center, Napoli 1975). Poi tutta una serie di interventi su “Poiorama” e la rivista 

“Uomini e idee”. Inoltre ha iniziato dal 1970 una ricognizione critica su alcuni autori del novecento 

italiano con saggi su Edoardo Cacciatore, Aldo Capitini, Emilio Villa, Vincenzo Muggione e con 

Luciano Caruso i due importanti volumi ove raccoglie le “Tavole parolibere futuriste” (Liguori, 

Napoli 1974-1977). 
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Nel 1963 Stelio M. Martini ‘costruisce’ “Neurosentimental”, un romanzo che con la tecnica del 

collage attua una nuovissima strategia narrativa mettendo in cortocircuito sia prosa che immagini in 

una selva di giustapposizioni iconoverbali: un caotico film congelato e impaginato, esempio inedito 

di scostamento dalla grammatica della scrittura visiva alla sua sintassi, vero e proprio romanzo 

visivo. L’anno precedente Martini aveva ‘fabbricato’ “Schemi” ove in particolare nella sezione 

“L’impassibile naufrago” si attua una segmentazione interna alla parola così ridotta a frammenti 

pressoché asemantici. Dal 1964 in poi Martini prosegue creando tutta una serie di collages di cui in 

questa sede diamo qualche esempio: “Scrittura e/o paesaggio”, 1982: una lettera-cometa che 

precipita sull’orizzonte terrestre. “Immagine-parola”, 1987, un’ironica ‘fuga d’Egitto’ su di un’auto 

sgommante. Altra “Immagine-parola”, 1987, con la scritta “Les pas toujours récommencés” che 

ricorda il noto verso dal “Cimitière marin” di Valery: “La mer, la mer toujours récommencée”. Le 

due “Lettere morte” che si possono interpretare come raffinatissime nature morte composte a 

collage.  
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Domenica 28 aprile 2019 si è svolta presso la Biblioteca Comunale una Conferenza sulla poetica di 

Stelio Maria Martini organizzata dai giovani del Gruppo culturale “Incontri Letterari”. 

 

 
L’addetto alla biblioteca Arturo Nilo, in rappresentanza del Comune, che ha patrocinato l’evento, ha 

tracciato un profilo di Stelio Maria Martini, quale artista, poeta e promotore culturale e il gruppo di 

lettura “Incontri Letterari”. 
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Il profilo del poeta redatto dai giovani del Gruppo culturale “Incontri Letterari” distribuito prima 

della conferenza. 
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Ha fatto da moderatore dell’evento uno dei giovani del Gruppo culturale, Giandomenico Di Biase, 

che man mano proiettava e commentava le diapositive relative alle varie tematiche che venivano 

sviluppate nel corso della conferenza dagli altri giovani del Gruppo. 

 

 
Caterina Ambrosio ha in particolare approfondito gli aspetti del poeta 

relativi al contesto storico sociale in cui ha operato.  
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Vincenzo Ponticelli ha contestualizzato nell’ambito storico-letterario la figura e l’opera di Martini. 

 

 

 

 

 
Altre diapositive che sono state proiettate durante l’articolato intervento di Vincenzo. 
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Ulteriori diapositive proiettate durante l’intervento di Vincenzo. 

 

 

 
E’ stato proiettato il video di YouTube Anus Libidinosa – poesia visiva. 
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Antonio Pedata ha presentato il lavoro editoriale di Martini tra le riviste d’avanguardia dagli anni ‘60 in poi. 

 

 
Giandomenico e Vincenzo hanno offerto una lettura interpretativa di una poesia di Martini tratta da “Schemi”. 
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Giuseppe Cerrone interpreta una poesia tratta da “Schemi”. 

 

 
Da Wikipedia, voce Stelio Maria Martini (consultata il 5/7/2019): 

Crescenzo Martini, in arte Stelio Maria Martini, è stato uno dei principali esponenti della poesia 

visuale, autore di uno dei primi libri d’artista verbo-visuali italiani (“Schemi”, 1962) e collaboratore 

di varie riviste d’avanguardia. Notevole anche la sua attività nel campo della critica letteraria: 

assieme a Luciano Caruso contribuì alla rivalutazione critica del Futurismo. ... 
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Mariafrancesca Grullo ha letto una riflessione di Martini sul Luna Park. 

 

 
Giuseppe Cerrone racconta i momenti passati al cospetto del poeta che suo padre gli aveva fatto 

conoscere, non riuscendo in alcuni punti della sua narrazione a trattenere la commozione quando 

riaffiorano nella mente i ricordi delle lunghe conversazioni intraprese col poeta. 
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E’ intervenuto Tommaso Angelino, che ha rievocato il periodo in cui frequentava la scuola media 

“Papa Giovanni XXIII” ed aveva quale professore di italiano Crescenzo Martini. Egli insieme ad 

altri alunni, sotto la guida del “Maestro”, avevano eseguito le ricerche sulla vita politica, sociale e 

lavorativa di Caivano degli anni ‘70 che avrebbero costituito l’ossatura portante del libro “Materiali 

di una storia Locale”, marzo 1978, curato da Stelio Maria Martini. 
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Lello Agretti legge uno scambio epistolare fra Caruso e Martini tratto dal carteggio relativo. 
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Lello Agretti ha letto una poesia dedicata a Martini mentre veniva proiettato il video di YouTube 

con le immagini relative al confezionamento dei documenti e dei quadri da parte di Martini per la 

donazione al “Mart – Museo di arte moderna e contemporanea di Trento e Rovereto” dove 

attualmente si trovano depositati. 
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La poesia di Lello Agretti. 
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Stelio Maria Martini in procinto di inscatolare il suo archivio da donare al “Mart – Museo di arte 

moderna e contemporanea di Trento e Rovereto” – Luglio 2009. Video YouTube; foto: Lello 

Agretti, musica: Antonello Cantiello; video: Angela Caporaso. 

 

 

 
Immagine tratta dal video “Omaggio a Stelio Maria Martini”. 
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Lo studio del Professore prima della rimozione dei quadri dalla parete. 

 

 
La selezione dei libri da spedire al Museo di Trento e Rovereto. 
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Una selezione dei quadri di Martini prima della spedizione al Museo: 
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Stelio Maria Martini nel suo studio mentre accende un sigaro. 

 

 
Pagina di consultazione del fondo Stelio Maria Martini del Museo di Arte Moderna e 

Contemporanea di Trento e Rovereto. http://cim.mart.tn.it/cim/pages/archivio.jsp?aid=130. 
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Ciò che mostra il tempo 

Stelio Maria Martini e la visualizzazione 

della scrittura poetica, 

Dario Giugliano, 2020 

 

 

Questa monografia su Stelio Maria Martini 

(1934-2016) permette di ricostruire il profilo 

intellettuale di uno dei maggiori poeti visivi, 

internazionalmente noto e apprezzato, nonché 

di focalizzare lo sguardo sul problema della 

visualizzazione della scrittura: questione 

complessa che ha modulato carsicamente 

l’identità della produzione letteraria 

occidentale, affiorando di quando in quando 

lungo il corso della sua storia millenaria, dai 

technopaegnia alessandrini alle ibridazioni 

verbo-visive delle avanguardie novecentesche. 

L’analisi del percorso "poetico" di Martini, che 

non può prescindere anche da una 

considerazione della sua notevole produzione 

critico-teorica, consente di gettare una nuova 

luce su questo fenomeno, inquadrandolo su un 

piano non più storico-sociologico, ma 

ontologico ... 

Fonte: Editore 

 

Capitolo secondo  

“L’unico motivo di interesse nella mia vita è guardar mutare la realtà” (4) 

 

Crescenzo, in arte Stelio Maria, Martini nacque ad Ancona, il 13 gennaio 1934 e morì a Caivano, 

Napoli, il I marzo 2016. Il padre Giuseppe era di Caivano, la madre, Elsa Zuliani, invece, era 

dalmata, di Sebenico. Ricordo che mi mostrò una volta una foto della madre da giovane e dai tratti 

del viso di quella donna molto bella compresi quale fosse l’origine di quell’aspetto così poco 

“meridionale”, che Martini aveva, e che, invece, è sovente riscontrabile nei volti dei campani 

dell’entroterra e che mi piace pensare come una derivazione dai tratti somatici tipici degli osco-

sanniti. Ad Ancona i genitori di Martini erano arrivati per motivi lavorativi, legati alla professione 

del padre, che era notaio. Questi aveva conosciuto e poi sposato la moglie durante una sua 

“trasferta” nelle zone dell’attuale Croazia. Infatti, dopo la sua partecipazione come sottufficiale alla 

Prima Guerra mondiale, aveva preso parte, come legionario, con a capo D’Annunzio, all’impresa 

fiumana. Ricordo una foto di D’Annunzio, con autografo e dedica al padre Giuseppe, che Martini 

teneva incorniciata e attaccata a parete nel suo studio e ricordo anche un suo commento, tra lo 

scettico e l’ironico, a chiosare quella famosa impresa del vate soldato e del padre che lo aveva 

seguito, impresa che si inscriveva nell’alveo di una tradizione che vede le logiche della politica 

unirsi a quelle dell’estetica e la cui dinamica avrebbe sempre più segnato, nei decenni a venire fino 

a oggi, le sorti della prima, inesorabilmente inseparabili da quelle della seconda. 

L’accenno iniziale ad alcuni essenziali elementi biografici di Martini è servito già per introdurci in 

quello che era il suo mondo, che, come si nota agevolmente, era un mondo abitato fin dall’origine 

dalla letteratura, con tutto quello che un simile termine possa indicare, oggi. E vedremo che proprio 
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la questione della letteratura, considerata da un punto di vista fondamentalmente epocale, sarà al 

centro della poetica di Martini. 

Si legge, infatti, in una nota autobiografica, pubblicata nella prima versione di questa monografia, 

l’esposizione di quelli che possono essere individuati come i punti salienti di ciò che, secondo i 

principi di altra epoca, si sarebbe detto una biografia intellettuale. L’attacco della nota è esplicativo 

per diverse ragioni. 

Tra gli undici e i quindici anni pervenni alla certezza che qualunque cosa si fosse data nel mio 

futuro, io sarei stato comunque quel che in altri tempi si sarebbe detto un letterato. Su tal 

fondamento, del resto, venni ricevendo la rivelazione dell’amore, della città, del tempo. […]. 

Dal 1953 la sensibilità si polarizzò intorno ad un paio di versi dalla profonda trasparenza. Era ormai 

aperta una via alla penetrazione del sensibile, ma l’autobiografia e la retorica disturbavano 

fortemente le possibilità di una più nitida ricezione; continuavano infatti, senza risultati 

apprezzabili, i tentativi di narrazione. (5) 

Il 1953 è effettivamente un anno che segna una svolta, nel senso di una vocazione che si consolida 

intorno a una prassi, che è prima di tutto consapevolezza tecnica. In un libro edito nel 1991 Martini 

raccoglierà quelli che Lamberto Pignotti, in una nota introduttiva al testo, definirà come “versi di 

non ritorno” (6), in quanto componimenti poetici antecedenti alla commistione verbo-visiva. 

Si tratta, dunque, di un volumetto che tiene insieme la silloge di piccole raccolte di scrittura poetica 

lineare, già pubblicate nei decenni tra i primi anni cinquanta e la fine dei sessanta del secolo scorso. 

Anche se, in realtà, a onta della definizione di Pignotti, il libro contiene pure delle composizioni 

della prima metà degli anni settanta, dedicate alla pittrice Maria Palliggiano e al poeta verbovisivo 

Luciano Caruso, con cui Martini, dalla fine degli anni sessanta agli anni ottanta ebbe un fruttuoso 

sodalizio intellettuale. L’ultima sezione del libro, intitolata Sonetti, vede raccolta una serie di 

composizioni la cui struttura si richiama a quella del sonetto, appunto, e la prima delle quali, La 

pena che si sconta con il vuoto, è del 1953. In essa sono effettivamente già presenti in nuce alcuni 

degli aspetti della poetica di Martini – e diciamo “poetica” per un’abitudine o una forma di 

ossequio, anche, verso una tradizione scolastica in cui pure ci riconosciamo, ben consapevoli, però, 

del fatto, che, nel caso specifico (così come in generale), questo termine non tarderà, e lo vedremo 

dopo, a rivelarsi inadeguato. 

Appare già in questa composizione del 1953 l’attenzione, che non tarderà a manifestarsi quale 

significativa ossessione, per il dato della sensibilità. 

 

[…] 

Ma l’ansia del tuo vivere fa tardo 

il cadere l’incanto ch’era insorto 

nel torbido sentire e interrompeva 

il consueto riflusso delle cose. 

Ecco esaurirsi con la breve nota 

il senso che l’accese. Ma era vera 

la profonda sonora sinfonia 

che fluiva copiosa ed ora dorme: 

certo, al buio matura nuove forme. (7)  

 

Quella medesima sensibilità a cui abbiamo visto far riferimento, da parte dello stesso Martini, nel 

passo riportato dalla sua Nota autobiografica, sarà, allo stesso tempo, sia l’oggetto su cui l’analisi si 

soffermerà sia il soggetto, inteso, nel senso classico della riflessione occidentale, come sostanza, 

come sostrato originario a partire dal quale ogni cosa prende forma e, appunto, senso. È secondo 

una prospettiva come questa che va letta e compresa una triade come quella evocata nel passo: 

amore, città e tempo, come intreccio inestricabile in cui la condizione della sensibilità, quella della 

storia, ancora una volta intesa come storia del senso, e quella del sentimento autentico di cui e in cui 

ognuno consiste, si rispecchiano e si richiamano l’un l’altra. 
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Potremmo chiudere questo primo affondo sulla ideologia martiniana rilevando che è a partire da 

questo intreccio che si spiega la sua adesione convinta all’istanza illuminista, quella medesima che 

egli riscontrava attiva nel Partito Comunista Italiano, a cui coerentemente aveva aderito, come 

militante attivo (8), istanza che lo portava ad avere un atteggiamento positivo di apertura al nuovo. 

Nell’intervista da cui è tratto il titolo di questo capitolo, Martini, nell’illustrare quelli che gli 

sembrano i punti salienti dell’ideologia linguistica di Emilio Villa, non manca di rilevare quanto la 

propria ideologia, invece, si situi su un versante opposto. Così, mentre Villa, da gnostico, secondo 

la definizione dello stesso Martini, è tutto impegnato a risalire all’indietro, verso un’origine mitica 

del linguaggio, oltre la storia, egli, invece, vede il suo interesse unicamente nell’apertura al nuovo, 

coerentemente con quel principio che riconosce il proprio dell’umano nella condizione di una 

progettualità come intenzione proiettiva, ma soprattutto secondo l’idea che, se il tempo è 

sostanzialmente modificazione (9) e se l’essenza dell’umano coincide con questa stessa sostanza 

della temporalità, allora il proprium dell’umano non potrà che rilevarsi a partire dal mutamento 

stesso delle forme nella vita quotidiana. 

 

Si tratta, né più né meno, di due metafisiche a confronto, nel senso più alto e profondo che si possa 

dare a questo antico termine: una (quella villiana), palesemente ossessionata dalla questione 

dell’origine, che tende a rinvenirne una traccia al di fuori della storia; l’altra, a cui è accostabile la 

posizione di Martini, che, come avrebbe sottolineato Nietzsche nel noto aforisma 44 di Aurora, 

comprende che “con la piena cognizione dell’origine aumenta l’insignificanza dell’origine” (10). 

 

Note: 

(4) È quanto Martini dichiara in un’intervista su Emilio Villa, realizzata da Lello Agretti, Antonio 

Iorio e Paolo Ventriglia, per conto di Enzo Campi, in occasione del Festival Multidisciplinare di 

Letteratura Contemporanea Bologna in Lettere. www.youtube.com/watch?v=oblR5looFr4 

(ultimo accesso 14 giugno 2020). 

(5) S. M. Martini, Nota autobiografica, in D. Giugliano, Stelio Maria Martini: ciò che mostra il 

tempo, cit., p. 82. Il primo periodo del passo riportato è stato utilizzato come iscrizione 

sepolcrale sulla tomba di Martini. 

(6) Id., Poemi, calligrammi, metri, Tommaso Marotta editore, Napoli 1991, p. 3. 

(7) Ivi, p. 97. 

(8) Martini fu consigliere comunale del P.C.I. a Caivano nella prima metà degli anni settanta del 

secolo scorso. 

(9) Sulla questione del tempo come modificazione, cfr. A. Masullo, Il tempo e la grazia. Per 

un’etica attiva della salvezza, Donzelli, Roma 1995, in particolare il capitolo secondo, Aristotele 

ed una fuorviante “abitudine” linguistica, e il settimo, L’esistere come irruzione del repentino, 

ma fondamentalmente è l’intero libro che vorremmo tenere presente e non solo per un 

riferimento alla questione della temporalità come modificazione, sulla scorta di una lettura di 

Aristotele, Phys., 221a ss. Vedremo in seguito come questa questione della temporalità come 

nome della modificazione inciderà sulla considerazione del fatto estetico e della storia come sua 

condizione di possibilità. 

(10) F. Nietzsche, Aurora, trad. di F. Masini, in Id., Opere di Friedrich Nietzsche, vol. V, tomo I, a 

cura di G. Colli e M. Montinari, Adelphi, Milano 1964, p. 39. 
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Mattia Pisano 

(stilista di moda) 
Giacinto Libertini 

 

Negli anni ‘50, in continuità con antiche tradizioni, Caivano era ricca di sarti che lavoravano nelle 

loro piccole botteghe artigianali. Nei decenni successivi molte di queste botteghe si trasformarono 

in “fabbrichette” con una enorme produzione di capi (giacche, pantaloni, camice, vestiti, etc.), in 

massima parte per conto di grandi marchi notissimi a livello nazionale. In pratica, questi marchi 

affidavano a ciascuna artigiano la produzione di un determinato numero di capi sulla base di un 

preciso disegno e con la consegna dei necessari materiali (tessuti, federe, filo, bottoni, etc.). La 

grande abilità degli artigiani garantiva dei capi eccellenti a basso costo che poi dal committente 

erano completati con l’aggiunta del proprio marchio e poi venduti nei migliori negozi in Italia e 

all’estero. Questo modello entrò in crisi con il sopraggiungere di artigiani esteri che, a costi più 

bassi, offrivano (e offrono) un analogo prodotto. 

Ciò determinò una generale chiusura di tutte queste attività con la fine di un piccolo mondo che era 

stato di grande successo ma effimero. Nel collasso generale di tutto un settore si salvarono solo 

quelli che superarono il problema dei costi, non competitivi con i bassi salari dei luoghi di 

produzione all’estero, accrescendo la qualità e offrendo un qualcosa in più nello stile, nella novità 

dei modelli e nell’estro dell’ingegno. 

 

 
Mattia Pisano da piccolo con il compianto 

padre Cosimo e la madre Michela Brillante. 

 

La storia di Mattia Pisano si innesta in pieno in questo processo nel proporre scelte eccellenti in 

alternativa a prodotti commerciali a basso costo ma di assai minor valore. 

Nato nel 1986 in una famiglia di sarti, fra cui il padre Cosimo e lo zio Giuseppe, in pochi anni, 

facendo tesoro della grande tradizione artigianale locale e dell’esperienza familiare, crea la “Mattia 
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Pisano Sartoria Napoletana dal 1950”. A questo punto lasciamo la parola a chi ne cura le pubbliche 

relazioni, Federica Formisano (Tailored Solutions S.r.l.), e poi a una piccola parte delle numerose 

fotografie che, meglio delle parole, documentano una storia di successo in corso che è motivo di 

orgoglio per l’intera Caivano. 

 

«La sartoria napoletana rappresenta uno dei tanti settori che ha portato orgoglio e successo alla zona 

partenopea, un’arte riconosciuta e apprezzata in tutto il mondo che ancora oggi non smette di 

affascinare, anche oltre i confini nazionali. Lo stile napoletano infatti ha gradualmente conquistato 

un’ampia affermazione nel mondo. Ciò è dovuto alla sublime artigianalità e soprattutto alla 

passione che caratterizza la sartoria napoletana. La sartoria napoletana gode di tanti validissimi 

sarti, esponenti di un’arte che non ha perso nulla della sua antica gloria, ma che ha espanso i suoi 

orizzonti, arricchendosi di prestigiose prospettive. 

Tra i più validi rappresentanti del mondo della sartoria napoletana, spicca il nome di Mattia Pisano, 

erede della Sartoria Pisano che, dal 1950, rende onore al settore con realizzazioni sartoriali di 

grande qualità. L’ambiente creativo e stimolante dell’azienda, nata sotto la guida del padre e dello 

zio, permettono a Mattia Pisano, classe 1986, di attingere alla grande tradizione sartoriale 

napoletana che, coniugata alle sue doti innate e a grande passione e dedizione, si evolve in vera e 

propria arte nelle sue creazioni. 

Eleganza e innovazione, per Mattia Pisano diventano uno scopo di vita e prendono forma in 

maniera sempre nuova e creativa attraverso i tessuti, le trame, i colori e i tagli delle sue 

realizzazioni. Forte di una ricchissima tradizione familiare, Mattia Pisano reinventa il mestiere del 

sarto portandolo a innovativi livelli d’eccellenza, grazie al grande intuito artistico, all’innovazione 

stilistica e al desiderio di porsi sfide sempre nuove. E’ proprio questa lungimiranza a condurlo, 

appena ventottenne, a vincere la “forbice d’oro”, il più alto riconoscimento a cui un professionista 

nel settore può ambire. Non più sarto, ma “personal stylist”, un ruolo di cui Mattia Pisano è icona 

assoluta nell’ambito della sartoria partenopea. 

Arrivare al cuore dei clienti è un’arte, ed è il vero valore che distingue l’opera del sarto: il saper 

ascoltare, saper percepire la bellezza e l’eleganza insita in ogni cliente, interpretarne i gusti e 

realizzarne anche le più ardite aspettative. La sartoria diventa quindi un luogo di fiducia, dove 

essere sé stessi e sentirsi liberi di esprimersi, partecipando alla creazione del proprio abito dalla 

scelta dei tessuti alla prova finale. 

Cura nel lavoro artigianale e nella scelta dei materiali, ma soprattutto cura per i desideri di chi si 

rivolge ad un’autentica sartoria napoletana. Proprio come ogni professionista di Napoli, che ama 

conoscere, approfondire e vivere più intensamente di chiunque altro la clientela a cui rivolge il 

proprio servizio, la sartoria napoletana di Mattia Pisano plasma questo illustre mestiere attraverso le 

persone, cogliendone ogni sfumatura alla ricerca di un risultato sempre diverso e innovativo. 

Dalle giacche agli abiti completi per uomo, dagli abiti lunghi per donna all’abbigliamento per 

bambino, fino alla realizzazione di abiti da sposa e sposo o per cerimonia, ogni proposta è 

personalizzabile e punta ad un risultato che abbia tutta la qualità artigianale del passato ma che 

strizza l’occhio alle tendenze contemporanee, il tutto reinventato in chiave partenopea. Un abito 

unico, originale, creato apposta per la persona che lo indosserà. 

Quando pensiamo alla creazione di un abito di alta moda, pensiamo innanzitutto all’esercizio 

artigianale: il taglio della stoffa, le misure, i punti di cucito, tutti quei gesti trasmessi da una sapiente 

tradizione e da una lunga pratica nel settore. In realtà, alla base di questa realizzazione c’è molto di 

più: l’idea, il concetto, l’espressione artistica, qualcosa in grado di distinguere un semplice abito da 

un capo di Alta Moda. A distinguere le creazioni di Mattia Pisano non sono soltanto la qualità di 

materiali e manifattura, ma soprattutto l’idea alla base dei suoi progetti: un concetto di moda e di 

eleganza che attinge alla sua ricca esperienza nel settore e alla sua personalità esuberante e raffinata 

al tempo stesso. 

Attraverso la scelta di tagli, colori e trame ricche di particolari, Mattia Pisano comunica con 

efficacia e vivacità tutta la passione e la dedizione per un settore in cui il desiderio di osare non è 
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mai abbastanza. Giovane, ispirato e pieno di idee, Mattia Pisano ha perciò fatto della moda il suo 

stile di vita, arricchendola con sapiente artigianalità, innovazione stilistica e con il suo concept 

distintivo. Gli abiti di Mattia Pisano, infatti, rispecchiano completamente il concetto di moda come 

espressione di gioia, di creatività e di vita: uno stile esuberante, divertente, ma sempre gradevole ed 

elegante, che si presenta in tutte le sue realizzazioni come un unico filo conduttore volto a 

coinvolgere non soltanto l’indossatore, ma anche gli spettatori, in un vero e proprio “fashion show” 

dal gusto leggero, raffinato ed unico. 

Le creazioni di Mattia Pisano, dunque, sono da considerare come l’espressione più pura di ciò che il 

concetto di moda vuole comunicarci: l’amore per i colori, il sentirsi liberi di esprimersi, dosare 

consapevolezza ed istinto ma soprattutto vivere la propria vita con brio, dedicandola a ciò che è 

bello e a ciò che più ci fa emozionare. 

Nel dicembre 2019 Mattia Pisano, diventato papà da poco meno di un anno, crea la sua prima linea 

di abiti da sposa e la dedica alla figlia Michelle Pisano. La nuova collezione da sposa si caratterizza 

per le sue linee eleganti, la cura dei dettagli e la creatività si mescolano per dare vita ad un perfetto 

mix di eleganza ed originalità. La collezione Sposa predilige tagli, tessuti e modelli contemporanei, 

in cui la sperimentazione strizza l’occhio alla tradizione: applicazioni floreali e pietre preziose 

adornano dei veri capolavori da indossare, perfetti per la sposa ultra-femminile che vuole stupire 

tutti, sentendosi un’autentica principessa dei giorni nostri. 

Il mondo di questo giovane Bridal Designer Napoletano va oltre il concetto di creatività: ogni abito 

è rigorosamente disegnato ad hoc sulla pelle di ogni sposa, in base ai suoi gusti ed ai suoi desideri e 

si trasforma in una vera opera d’arte ricca di rimandi ed avvolta nella magia. Il brand, ispirato alla 

figlia, da cui prende il nome, non è più solo lavoro, ma diventa un modo per unire in un tutt’uno 

l’amore che prova per la famiglia e quello che prova per il suo lavoro.  

Negli anni Mattia Pisano diventa famoso anche per il sempre più alto numero di Vip che si 

rivolgono a lui per creare abiti unici per le diverse occasioni a cui devono partecipare: eventi moda, 

spettacoli, trasmissioni televisive, gran galà o festival come la mostra internazionale del cinema di 

Venezia. Tra i suoi clienti più famosi troviamo Cristiano Malgioglio, Marco Maddaloni, Gianni 

Ciacci, Sergio Valente, Angelo il duro, Mario Porfido, Paola Caruso, Guendalina Tavassi, Valeria 

Marini, Giada Desideri, Roberta Gianrusso, Mimmo Auriemma, Irene Ferri, Luca Laurenti, Nina 

Soldano, Samuel Peron, Angelo Garini, Mariagrazia Cucinotta.» 

 

 
Mara Venier nel laboratorio di San Nicola la Strada. 
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Sfilata 2019. 

 

  
Maria Grazia Cucinotta, attrice. 
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Nina Soldano, attrice (Marina Addezio Giordana in Un posto al sole). 

 

 
Peppe Zarbo, attore (Franco Boschi in Un posto al sole). 
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Vladimir Luxuria (scrittrice, personaggio televisivo, ed ex politica italiana). 

 

 
Giorgia Venturini (personaggio televisivo). 
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Angelo Farini, wedding planner di fama mondiale. 

 

 
Anna Fendi, stilista e imprenditrice. 
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Brando Giorgi, attore 

 

 
Sara Santostasi, ballerina. 
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Cira Lombardo, Wedding Planner 

 

 
Irene Ferri, attrice. 
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Giovanni Ciacci, stilista, costumista, curatore di immagini nel mondo dello spettacolo con presenze 

in ben 8 edizioni del Festival di Sanremo, personaggio di Detto fatto. 

 

  

Laura Tresa, modella. Samuel Peron, ballerino 

(Ballando con le stelle). 

 

 
Roberta Giarrusso, attrice. 
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Vincent Candela, calciatore. 

 

 
Tony Colombo, cantante. 
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Valeria Marini, showgirl e attrice. 

 

 
Giovanni Di Rienzo, attore. 
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Francesca Fichera (a sinistra, una delle professoresse de L’Eredità) 

e Eleonora Cortini (showgirl, conduttrice televisiva). 

 

 
Guendalina Tavassi, personaggio televisivo, attrice. 
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Linda Batista, attrice. 

 

 
Luca Laurenti, conduttore televisivo, attore. 
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Sergio Valente (The Beauty Atelier di via Condotti, Roma). 

 

 
Paola Caruso, showgirl. 
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Boutique romana Niki Nika, la proprietaria. 

 

 
Cristiano Malgioglio, cantautore, paroliere e personaggio televisivo italiano. 
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Ludovica Frasca, velina. 

 

 
Mario Porfito, attore. 
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Mario Porfito 

 

 
Cristiano Malgioglio. 
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Laura Tresa e Raffaele Ferrante detto Lello (un componente del trio Ditelo voi). 

 

 
Gianluca Di Gennaro, attore. 
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Marco Storari, calciatore della Juventus e Mirko Vucinic, calciatore. 
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Angelo Duro, comico e scrittore. 

 

 
Giada Desideri, attrice. 
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Giada Desideri e Norberto, eccellenza sartoriale – Premio Forbici d’Oro 2014 

 

 
Questa e le seguenti quattro immagini dal laboratorio di San Nicola la Strada. 
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Montecarlo, in occasione di una premiazione per Mattia Pisano. 
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Mara Venier, conduttrice televisiva, attrice. 
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Falchetti Casertana. 

 

 

 
Nancy Coppola (cantante) e Giovanni Ciacci. 
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Mara Venier e Cristiano Malgioglio. 

 

 
Da destra: Andrea Vento di Vento Viaggi, Silvio Smeraglia e Aida Yespica. 
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Cristiano Malgioglio. 

 

 
Mattia Pisano con Giovanni Ciacci a Detto Fatto. 
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Mariana Rodriguez, modella, showgirl e attrice venezuelana. 
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Sarah Nile (Grande Fratello) e Nancy Madonna. 

 

 
Dalila de Masia, fotomodella preferita da Dolce & Gabbana. 
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Cristiano Malgioglio e Karl Lagerfeld (stilista e fotogrago). 
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Richiesta di matrimonio a Nancy Madonna. 
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Da sinistra, Anna Del Prete, Giovanni Ciacci, Ciro Florio e Mattia Pisano. 
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Antonio Vacca, giocatore del Parma. 
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Marco Maddaloni (judoka e personaggio televisivo). 
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Il negozio di Dubai. 
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Raffo Art, famoso strret artist. 
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Bianca Atzei, cantante. 

 

 
Viola Velasco (Erminia Nuzzo in L’Onore e il rispetto). 
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Marco Maddaloni con la moglie Romina Giamminelli (modella, personaggio televisivo). 
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Pietro Aiello, Cilento d’Altavilla, Mattia Pisano, Giovanni Ciaccio. 
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S. Marco Evangelisata – Mara Venier inaugura la VII edizione di Nozze in Fiera. 

 

 
Mattia Pisano a Nozze in Fiera (foto di Alessio Amatucci). 
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Antonio Siano 

(cantante) 
Ludovico Migliaccio 

(Alcune immagini sono catturate da filmati di Franco Pietrafitta) 

 

Da Federico Orsini – 10 agosto 2011 in occasione del Recital di Antonio Siano al molo Crocelle di 

Torre Annunziata – (Gazzettino Vesuviano.com) 

“… Antonio Siano, cantante chitarrista a suo agio sia nella canzone moderna che in quella classica. 

L’artista, che ha suonato con la sua orchestra formata anche dai suoi figli (Andrea al sax e Salvatore 

al mandolino), ha una spiccata sensibilità musicale che ha coltivato sotto la guida del compianto 

Sergio Bruni. Ha debuttato nel 1986, al teatro Sannazaro, nello spettacolo “Una Capitale in 

concerto”; ha fatto parte de “I Nuovi Cantori di Napoli”, gruppo creato dal suo stesso grande 

Maestro. Ha partecipato a diverse trasmissioni in RAI ed in Networks nazionali. L’artista nel 1993 

ha partecipato al Festival di Nantes ed ha tenuto concerti all’Istituto Italiano di Cultura di Parigi. E’ 

stato anche attore-cantante in spettacoli come “Toledo di notte” e “Il Vicolo” di Raffaele Viviani, 

realizzati al Sannazaro per la regia di Gigi Savoia. Siano ha suonato ad Algeri per l’Ambasciata 

Italiana ed è impegnato, come egli stesso afferma, a liberare la canzone napoletana dai folclorismi 

inutili; notevole la sua produzione discografica.” 

 

 
 

  
Sergio Bruni, nome d’arte di Guglielmo Chianese (Villaricca, 15settembre 1921 – Roma, 22 giugno 

2003), è stato un cantautore, chitarrista e compositore italiano. Sopra è con Antonio Siano. 
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Da Wikipedia: “Muore con Sergio Bruni un simbolo del Novecento napoletano. La sua voce, 

scolpita come un’icona, era un monumento, venerato dai suoi concittadini” (La Repubblica). 

Antonio Siano ha una spiccata sensibilità musicale che ha coltivato sotto la guida del suo maestro 

Sergio Bruni. 

 

Dal sito Crociera della Musica, Arte e Cultura Napoletana 

(http://www.crocieradellamusicanapoletana.it/antonio-siano/): 

“Antonio Siano ha intrapreso gli studi musicali in giovane età, mostrando ben presto di possedere 

innate doti tecniche e spiccata sensibilità artistica. Ha sostenuto gli esami di chitarra classica e 

composizione presso il conservatorio di musica “San Pietro a Majella” di Napoli. A soli 14 anni, 

partecipa e vince una selezione di voci nuove cantando accompagnandosi solo con la chitarra. 

Guidato dall’amore per la cultura napoletana, Antonio Siano ha, per cinque anni, studiato ed 

ulteriormente affinato le sue capacità sotto l’altissimo magistrato del maestro Sergio Bruni, 

coniugandole con il rigore che da sempre hanno contraddistinto la carriera del grande artista 

napoletano. 

 

 
 

Il suo debutto ufficiale avvenne nel 1986 al Teatro Sannazaro di Napoli nel corso dello spettacolo 

“Una capitale in concerto”, che con cadenza quindicinale si protrasse per dodici repliche. Antonio 

Siano ha collaborato col gruppo musicale de “I nuovi cantori di Napoli” creato dallo stesso Sergio 

Bruni, e svolge un’intensa attività concertistica sia in Italia che all’estero, con sempre rinnovato 

successo. In particolare si evidenziano, tra le altre, la partecipazione al “Vokal Festival” di 

Dortmund in Renania-Westfalia e la presenza in varie trasmissioni televisive sia delle reti Rai che 

dei più importanti networks nazionali. 

http://www.crocieradellamusicanapoletana.it/antonio-siano/
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Di particolare rilievo la sua presenza alla prestigiosa rassegna “Estate Musicale Sorrentina”, nel 

1992. Nel corso del 1993 ha tenuto una serie di concerti nell’ambito dell’altrettanto prestigioso 

festival di Nantes e presso la sede dell’Istituto Italiano di Cultura di Parigi, che hanno riscosso 

critiche entusiastiche da parte del pubblico e della critica specializzata francese. 

Nel gennaio del 1995 ha partecipato, vincendo il primo posto, alla manifestazione “C’era una volta 

il festival di Napoli”, spettacolo musicale tenutosi per due sere al teatro Augusteo di Napoli e 

mandato in onda da Telemontecarlo. Nel settembre 1995 partecipa ancora allo spettacolo televisivo 

“Napoli prima e dopo”, mandato in onda da Rai Uno. 

Nella stagione teatrale 1996-97 debutta al teatro Sannazaro di Napoli come attore-cantante in due 

opere di Raffaele Viviani, “Il vicolo” e “Toledo di Notte”, con la regia di Gigi Savoia. Nel 1998 

partecipa alla rassegna internazionale di Musica Popolare “Festival en Beaujolais”. Nel 1999 si 

esibisce in un concerto al Water Club di New York. Nel 2000 esegue dei concerti all’ambasciata 

d’Italia e al Bastion 23 di Algeri, e si esibisce al Gran Galà 2001 Calendar Pirelli. Concerti a 

Tobrouk e Bengazi in Libia nel 2002. 

Nel 2004 si esibisce in concerto al British Museum di Londra e al “Festival du Cinema Italien” di 

Bastia in Corsica, nel 2005 al “Maxim Gorki Theater” di Berlino, al “Juillet Musical 2005” di Nizza 

e nella “Casa della Letteratura” a Monaco di Baviera. Nel 2006 fa un concerto ad Algeri 

nell’auditorium “Aissa Messoudi” della Radio Nazionale Algerina. Nel 2011 si esibisce in concerto 

con un quintetto di strumentisti al teatro San Ferdinando di Napoli. 

Antonio Siano è oggi l’interprete più vicino al grande maestro Sergio Bruni, del quale è stato 

allievo per diversi anni e dal quale ha appreso le tecniche dell’esecuzione “classica” della canzone 

napoletana. Il suo impegno è teso a liberare l’immagine della canzone napoletana da stereotipi 

folkloristici, e il suo studio è rivolto alla ricerca di un’interpretazione essenziale e diretta.” 

 

 
Sergio Bruni aveva degli amici a Caivano. In questa foto degli anni ‘80 Isacco Lanna, 

in procinto di togliersi la giacca, è vicino a Sergio Bruni (foto di Isacco Lanna). 
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IdeaCittà, anno II, n. 1 – Gennaio 1996. 
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Nel 1995, un manifesto della Tipografia Toraldo annunciava alla cittadinanza la partecipazione del 

cantante di Caivano Antonio Siano alla trasmissione canora “C’era una volta il Festival di Napoli”, 

trasmessa da Telemontecarlo. 

 

 
La conduttrice di “C’era una volta il Festival di Napoli” Gigliola Cinquetti 

(https://www.youtube.com/watch?v=OZbUZJJa9aA). 

 

https://www.youtube.com/watch?v=OZbUZJJa9aA
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Antonio Siano, nome d’arte di Antonio Espasiano, 

alla trasmissione di TMC “C’era una volta il Festival di Napoli”. 

 

 
Questa immagine è stata catturata da un filmato girato da Franco Pietrafitta il 2 giugno 1996 durante 

una intervista al cantante Antonio Siano, invitato dal Circolo Culturale “Pierino Pepe”, prima 

dell’esibizione sul palco. Nella foto, in prima fila da sinistra: Antonio Siano, il Presentatore di 

Televomero Alfredo Paturzio ed il Presidente del Circolo Gaetano Di Mauro. 
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Il cantante Antonio Siano durante l’intervista nel Circolo “Pierino Pepe” parlando del suo percorso 

musicale racconta di aver studiato per alcuni anni con Sergio Bruni. Link del filmato: 

https://www.youtube.com/watch?v=bUhL5HrHHtc&feature=youtu.be 

 

 

 
Antonio Siano mentre canta sul palco allestito sul corso Umberto nei pressi della sede del Circolo 

“Pierino Pepe” (https://www.youtube.com/watch?v=xrQHdjQzq88). 

 

https://www.youtube.com/watch?v=bUhL5HrHHtc&feature=youtu.be
https://www.youtube.com/watch?v=xrQHdjQzq88
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Un altro momento dell’esibizione di Antonio Siano sul palco nei pressi dei Giardinetti. 

 

 

 
Prima dell’esibizione canora di Antonio Siano, Gaetano Di Mauro, Presidente del Circolo “Pierino 

Pepe”, consegna una targa alla sig.ra Anna Cafaro in memoria del marito avv. Pierino Pepe. Link 

del filmato: https://www.youtube.com/watch?v=_8p-jtf2eUI&feature=youtu.be. 

  

https://www.youtube.com/watch?v=_8p-jtf2eUI&feature=youtu.be
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Dalla documentazione discografica di Antonio Siano presente su YOUTUBE 

(https://www.youtube.com/results?search_query=antonio+siano+cantante+napoletano) 

 
 

 

 
 

 
 

 

https://www.youtube.com/results?search_query=antonio+siano+cantante+napoletano
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Dal sito https://www.terronianmagazine.com/presentata-al-maschio-angiono-la-xii-edizione-della-crociera-

della-musica-e-canzone-napoletana/: 

PRESENTATA LA DODICESIMA EDIZIONE DELLA CROCIERA DELLA MUSICA 

NAPOLETANA (16 febbraio 2019). 

E’ stata presentata, presso l’Antisala dei Baroni del Maschio Angioino di Napoli la dodicesima 

edizione della Crociera della Musica, Arte e Cultura Napoletana. 

L’evento, afferma Francesco Spinosa, responsabile della TRAVEL SCOOP, é ormai considerato 

all’unanimità il primo esempio di turismo esperienziale in Campania ed in Italia, in un’epoca in cui 

il rapporto tra viaggiatore e servizi turistici si è evoluto in favore della ricerca di esperienze che 

possano far evadere dalla quotidianità e di immedesimarsi con gli abitanti, gli usi ed i costumi del 

luogo visitato. 

Alla presentazione, moderata dalla giornalista, Giuliana Gargiulo, sono intervenuti l’Assessore alla 

Cultura ed al Turismo del Comune di Napoli, Gaetano Daniele, il critico d’arte Giulio Baffi, lo 

scultore Lello Esposito, Francesco Manco per la MSC Crociere e Amedeo Colella, fine dicitore 

della lingua napoletana. 

“Ben vengano queste iniziative, ha detto l’Assessore Daniele, che portano nel mondo la canzone 

napoletana. Sembra che la lingua e la canzone napoletana siano di disturbo a parecchi, anche Nino 

D’Angelo, a Sanremo, ha dovuto sentirsi dire “ma perché canta in napoletano“ “Sono napoletano e 

canto nella mia lingua che è la più diffusa nel mondo.” 

La dodicesima edizione si svolgerà dal 21 al 28 settembre 2019 a bordo di MSC Opera, 

completamente rinnovata e rimodernata con l’intervento “Renaissance”. MSC Opera è rimasta la 

nave elegante e dalle forme classiche che l’hanno sempre contraddistinta e fatta apprezzare, ma 

ancora più confortevole e attraente. MSC Opera partirà da Bari per proseguire alla volta di Kotor, 

Mykonos, Santorini, Corfù e Venezia. 

https://www.terronianmagazine.com/presentata-al-maschio-angiono-la-xii-edizione-della-crociera-della-musica-e-canzone-napoletana/
https://www.terronianmagazine.com/presentata-al-maschio-angiono-la-xii-edizione-della-crociera-della-musica-e-canzone-napoletana/
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Ospite d’onore della dodicesima edizione sarà Marisa Laurito, una donna di classe e carisma che ha 

collaborato con tutti i grandi del cinema, del teatro e della televisione italiana. Attrice eduardiana, 

cantante, esperta di cucina e molto altro ancora.“Sono molto felice, ha sottolineato nel suo breve 

intervento, Marisa Laurito, che sono stata ‛acchiappata’ per partecipare a questo evento. Anche se 

mi sono allontanata da Napoli, vado in delirio ogni qualvolta vengo in Città. Napoli è complessa sì, 

ma sempre affascinante.” 
 

 
 

A rappresentare la canzone napoletana più autentica, il talento cristallino di Francesca Marini, una 

grande amica della Canzone e della Musica Napoletana (è alla sua quarta partecipazione), un’artista 

che sa cimentarsi non solo con la musica, ma anche con il teatro ed altre arti figurative. Sempre 

strizzando l’occhio al classicismo, a rappresentare la forma espressiva più autentica della musicalità 

partenopea, quella che va preservata e tramandata dalle generazioni future, sarà il Maestro Antonio 

Siano, cantante, chitarrista e direttore d’orchestra che non a caso era l’allievo prediletto del 

grande Sergio Bruni. 

Infine, a rappresentare contemporaneamente crociera, arte e cultura in uno spettacolo 

all’avanguardia la poliedricità di Diego Sanchez, artista versatile che da otto anni è il cantante del 

tributo ufficiale a Massimo Ranieri, applaudito ad oggi da migliaia di spettatori in tutta Italia. 

A curare la parte culturale dell’evento sarà un intellettuale con il sorriso, noto per i suoi libri e 

spettacoli umoristici dedicati alla lingua napoletana: Amedeo Colella, ex ricercatore informatico ed 

oggi apprezzato scrittore, che durante la navigazione intratterrà i crocieristi raccontando i 

“paraustielli” della cultura popolare partenopea, ossia i fattarielli, i racconti esagerati, i cerimoniali 

verbosi, le metafore iperboliche che inventano i napoletani per esprimere concetti semplici 

giocando con la lingua. 

Si ripeteranno naturalmente, nelle città toccate dalla crociera, gli scambi culturali con gli artisti e 

musicisti locali, organizzati per recare un messaggio di fratellanza e familiarità tra realtà affini nel 

Mediterraneo. Anche questi incontri fanno parte del bagaglio di esperienze che arricchiranno i 

croceristi nel corso della settimana di navigazione, che non solo approfondiranno le tradizioni e la 
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cultura della propria terra, ma conosceranno anche quelle di altre realtà affini nel Mediterraneo 

affinché possano ricevere lo sprone necessario per sviluppare, secondo le proprie potenzialità, 

iniziative che possano restituire a Napoli un ruolo di primo piano nel panorama economico 

nazionale e a ridarle la giusta visibilità come capitale artistica del Mediterraneo. 

Alberto Alovisi 

 

 
Antonio Siano, MilleVoci 2005. 
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Dal sito https://tuttoggi.info/al-festival-canti-e-discanti-arriva-toto-e-la-musica-napoletana/73756/: 

“Nell’ambito del Festival Canti e Discanti di Foligno, martedì 21 luglio 2009 alle ore 21.00 c/o 

L’Auditorium San Domenico di Foligno la Compagnia di Spettacolo “Il Poeta Totò” terrà una 

serata in “Omaggio a Totò e alla Canzone classica napoletana” tutto rigorosamente in dialetto 

napoletano. Interverrà il noto Cantante partenopeo Antonio Siano, definito dal quotidiano IL 

MATTINO ‛La Nuova Voce di Napoli’, l’attore Giancarlo Rotili ed il mandolinista Salvatore 

Siano. La Regia sarà di Paolo Pirani.” 

 

 
Antonio Siano, “I te voglio bene assaje”, Castelmorrone 2008. 

  

https://tuttoggi.info/al-festival-canti-e-discanti-arriva-toto-e-la-musica-napoletana/73756/
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Crescenzo Autieri 

(attore e drammaturgo) 
Giacinto Libertini 

 

Crescenzo Autieri, n. 17 giugno 1972, è un attore, un drammaturgo e il fondatore, il docente e 

l’anima della scuola di teatro “Dietro le Quinte” e del Teatro Burlesque. 

A Caivano, un artista con queste capacità, esperienze e fascino nel trascinare altri nel proprio 

turbine di emozioni e aspirazioni? Improbabile, per non dire impossibile, ma questo è Crescenzo 

Autieri. Sarebbe sicuramente utile dire tante altre cose ma lasciamo ai biografi la storia di una vita 

insolita e ai critici la misurazione pedantesca del pregio artistico delle opere e il valore delle 

interpretazioni. Lasciamo anche al giudizio futuro l’impatto di una scuola di teatro e i frutti che di 

certo ne verranno. 

Preferiamo far parlare le immagini, lasciando i possibili giudizi a chi ha gustato o gusterà le sue 

opere e le sue interpretazioni. Possiamo solo esprimere un giudizio estremamente positivo per una 

vita dedicata all’arte teatrale e alla creazione di un qualcosa che non è valutabile in termini 

ragionieristici. 

 

Curriculum vitae 

1972 Nasce a Caserta il 17 Giugno. 

1991 Inizia con il teatro dirigendo e interpretando da protagonista “Non ti pago” e “Ditegli sempre 

di si” di Eduardo De Filippo. 

1992 Dirige e interpreta da protagonista “Questi fantasmi” e “Filumena Marturano” di Eduardo De 

Filippo. 

1992 Scrive la commedia in due Atti: “Il teatromane”. 

1993 Scrive, dirige e interpreta la commedia in due Atti: “Sesso in casa Borani”. 

1994 Scrive, dirige e interpreta la commedia in due Atti: “Un Atto e mezzo”. 

1994 Frequenta l’Università Popolare dello Spettacolo di Ernesto Calindri e Massimo Ranieri. 

1995 Scrive la commedia in due Atti: “Giuliano”. 

1995 Scrive soggetto, sceneggiatura e interpreta da protagonista il film: “Io, tu e tua sorella” con 

Leo Gullotta, Paola Onofri, Barbara Livi, Lucio Aiello. Il film vince al festival “Mario Cecchi 

Gori” i seguenti premi: Miglior opera prima; Miglior attore emergente a Crescenzo Autieri; 

miglior attore non protagonista a Leo Gullotta. Il film partecipa anche al Festival del “Cairo” in 

Egitto, al Festival di “scrittura e immagine” di Pescara e al Festival di Sorrento di Valerio Caprara. 

1996 Per 5 anni vive a Roma dove collabora con lo sceneggiatore Elvio Porta nella scrittura di film 

per la televisione. (Porta, autore di “Mi manda Picone” “Scugnizzi”, “Caffè espresso”, 

“Masaniello”, “Giallo napoletano” …) Scrivono insieme un film sull’avvento della televisione in 

Italia dal titolo: “Televisione”. 

1997 Il Film “Io, tu e tua sorella” esce nelle sale a livello nazionale. E’ trasmesso su Rai 2, e 

all’estero è distribuito in Spagna, Francia, Cina, Giappone e Russia. 

1998 Esordio dietro la macchina da presa. Scrive, dirige e interpreta il cortometraggio: “La 

comparsa”. 

2004 Rielabora, dirige e interpreta la commedia in due Atti: “Sesso in casa Borani” di Crescenzo 

Autieri 

2005 Scrive, dirige e interpreta la commedia in due Atti: “Il gabbiano ritrovato”. 

2006 Scrive, dirige e interpreta la commedia in due Atti: “Matrimoni sospesi”. 

2007 Scrive, dirige e interpreta la commedia in due Atti: “GianMaria, una parola”. 

2007 Apre e dirige a Caivano la Scuola di Teatro: “Dietro le Quinte”. 

2008 Scrive la commedia in un Atto: “Divagazioni in rosso”. 

2008 Scrive, dirige e interpreta la commedia in due Atti: “Album di famiglia con amante”. 

2009 Regia del medio metraggio “Un Atto e mezzo” di Crescenzo Autieri. 
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2009 Scrive, dirige e interpreta la commedia in due Atti: “Padre nostro”. 

2011 Scrive, dirige e interpreta la commedia in Due Atti: “Work in Progress”. 

2012 Scrive, dirige e interpreta la commedia in Due Atti: “Napoli Shoah”. 

2013 Scrive, dirige e interpreta l’Atto Unico: “Oggetti Smarriti” 

2014 Scrive, dirige e interpreta la commedia: “Anniversario di Matrimonio”. 

2015 Scrive, dirige e interpreta la commedia: “Ricordami di Amarti”. 

2016 Scrive, dirige e interpreta la commedia: “Reset”. 

2017 Scrive, dirige e interpreta la commedia: “Ricordami di Amarti”. 

2018 Scrive, dirige e interpreta la commedia: “The Amen”. 

 2019 Scrive, dirige e interpreta la commedia: “Memories”. 

2020 / 2023 Dirige e interpreta le commedie: Anniversario di Matrimonio / Matrimoni Sospesi / 

Sesso in casa Borani / Work in Progress / Un Atto e mezzo / Reset / GianMaria una parola / 

Napolitudine / Oltre il Giardino / Oggetti Smarriti / Ricordami di Amarti / Padre Nostro 

2023 Scrive: “Il Giardino Giapponese”. 
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The Amen 
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Anniversario di Matrimonio 
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Napoli Shoah. 

 

 

 
Oggetti Smarriti. 
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Oggetti smarriti. 
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Padre nostro. 

 

 
Ricordami di amarti. 

 

 



307 
 

 
Ricordami di amarti. 
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Ricordami di amarti. 
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The Amen. Rappresentazione a Chieti. 

 

 
Sesso in Casa Borrani. 
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Sesso in Casa Borrani. 

 

 
Francesca Dell’Aversana – Auditorium 
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Memories. 

 

 
Oggetti smarriti. 
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The Amen. 

 

 
Anniversario di matrimonio. 
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Work in progress. 
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Da Il Mattino del 1° febbraio 2017. 
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Anniversario di un matrimonio. 
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Anniversario di un matrimonio. 
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Publicanow, Chiara Imbimbo, 22 Settembre 2023 

 

Ennesimo riconoscimento importante per il maestro Crescenzo Autieri che, da anni, dirige con 

passione e professionalità la scuola di Teatro Burlesque a Caivano. 

Dopo la nomina a Componente Scelto della Consulta dell’Accademia conferitagli dall’Accademia 

di Arte e Letteratura di Roma lo scorso 12 maggio, sabato 16 settembre un nuovo traguardo nella 

città di Forlì nell’ambito della XXXV edizione del Gran Premio del Teatro Amatoriale FITALIA e 

del Premio Fitalia2023. 

Crescenzo Autieri, infatti, ha vinto il premio Fitalia per la miglior opera dell’anno con la sua 

commedia “Matrimoni Sospesi”, affidata alla regia di Vincenzo Russo e alla compagnia di 

Casagiove (Caserta) “30 Allora”, che ha conquistato la giuria tra ben 126 opere in gara. 

La motivazione riportata è la seguente: “Per l’assoluta originalità e profondità del testo, le 

indiscusse abilità recitative unite ad una valente visione registica. In scena abbiamo assistito, 

attraverso gli interpreti, notevoli capacità di variazione di registri vocali, di entrate e uscite diverse e 

opposte.  L’originalità scenografica poi e l’equilibrio cromatico accompagnano le storie delle 4 

coppie. Una regia essenziale ed efficace tanto da rendere la vicenda narrata accattivante e 

coinvolgente, emozionante ed intensa che sa commuovere e divertire il pubblico.” 

Autieri, che ha da poco terminato la stesura dell’opera “Il giardino giapponese” che vedremo in 

scena a febbraio, ha così commentato la vittoria: “Sono felice e grato di questo riconoscimento. 

“Matrimoni Sospesi” è una commedia da sempre fortunata che, da quasi vent’anni, riesce a divertire 

e al contempo emozionare il pubblico. Sono veramente felice anche perché, questo premio, è 

un’ulteriore motivazione per fare sempre meglio con i miei alunni e per i miei alunni.” 

 

 

Il Giornale di Caivano, Antonio Parrella – 12 febbraio 2024 

L’ECCELLENZA. Al Teatro “Lendi” di Sant’Arpino strepitoso successo per “Il Giardino 

Giapponese”: il capolavoro in due atti del maestro caivanese Crescenzo Autieri 

Ennesimo strabiliante successo per il talentuoso maestro caivanese Crescenzo Autieri, attore, 

regista e direttore artistico del “Teatro Burlesque” di Caivano, che nell’ultimo weekend (sabato 10 

e domenica 11 febbraio 2024) è andato in scena al Teatro “Lendi” di Sant’Arpino con il suo ultimo 

capolavoro dal titolo “Il Giardino Giapponese”. Un racconto in due splendidi atti che ha visto 

calcare il prestigioso palco casertano da circa 80 interpreti. 



328 
 

Al suo fianco, tra gli altri, in un viaggio che ha attraversato la sua vita, c’erano anche i “fedelissimi” 

e straordinari attori, giovani e non, che si sono formati alla sua corte: il “Teatro Burlesque” di 

Caivano, in via Sant’Arcangelo, una vera e propria fucina di promettenti e validissimi interpreti di 

ogni età. 

E allora ecco che al fianco del direttore artistico sono scesi in campo, tra gli altri, per un’altra 

meravigliosa avventura, anche i fenomenali attori caivanesi Domenico Palmiero, vincitore di 

svariati premi, e Antonio Aversano, notissimo al pubblico per la sua partecipazione alla fiction 

televisiva di Rai 3 “Un Posto al Sole”. Naturalmente non c’è spazio per elencare tutto l’eccelso 

cast. Ma ognuno degli ottanta teatranti ha meritato gli scroscianti applausi dell’intera sala, gremita 

in ogni ordine e posto in entrambe le serate. Apprezzamenti culminati nelle due interminabili 

standing ovation al termine delle mirabolanti performances. 

 

 
 

Dunque un vero e proprio trionfo per Autieri e per la sua compagnia teatrale, capace di “provocare” 

con la sua arte caleidoscopiche emozioni in tutti i presenti. Gli spettatori hanno vissuto minuto dopo 

minuto il “suo” fantastico viaggio. Un viaggio che ha attraversato la sua vita. Un viaggio 

incredibile. Un viaggio meraviglioso. Un viaggio capace di trasformare in realtà i suoi sogni. Un 

viaggio che ha lasciato in tutti un sublime insegnamento: “i sogni sono fatti per essere realizzati”. 

“Il Giardino Giapponese” è un’opera geniale che racconta di un bambino che sogna di dedicare la 

propria esistenza al “Teatro”. E attraverso la magìa di “Nuvola”, una bambina che rappresenta 

metaforicamente la “Dea dell’Arte”, “agguanta” il suo obiettivo tra una moltitudine di difficoltà. E’ 

una storia stupenda. Superlativa. Inebriante. Incantevole. Una storia raccontata da Autieri con 

accortezza e abilità. 

Una storia raccontata con l’ausilio di una scenografia magnifica, sbalorditiva. Una 

scenografia hollywoodiana. 

Una storia che ha saputo “strappare” lacrime, ma anche “sorrisi”. Una storia commovente ed 

intensa. Una storia autobiografica. Una storia che il maestro Autieri ha lasciato, come lui stesso ha 
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sottolineato, “raccontare da quel bambino che era, perché soltanto i bambini credono seriamente 

alle favole”. 

E cosi Autieri, sospeso tra un passato ingombrante ed un futuro senza speranza, ha deciso 

finalmente di parlare al suo papà. “Il Giardino Giapponese – spiega il maestro Autieri – è tutto 

quello che da bambino ho vissuto in sartoria da mio padre. E’ tutto ciò che ho sognato e 

fantasticato immerso tra stoffe, aghi e cotone”. 

E allora chapeau al maestro Autieri, una vera eccellenza, non soltanto del territorio di Caivano, 

ma dell’intera regione, per aver “donato” al pubblico indelebili momenti di prodigioso teatro. 

“Sono un instancabile, patetico, folle sognatore!” – conclude Autieri. 

 

 
Domenico Palmiero con il maestro Autieri. 

 

 
Antonio Aversano (alle spalle del maestro Autieri). 
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Minformo, Marianna Energe, 6 ottobre 2024 

Sabato 5 ottobre, fisicamente al Teatro Augusteo di Napoli, ma con il cuore completamente 

immerso nel vissuto di un genio caivanese: Crescenzo Autieri. 

Un uomo che ha voluto condividere con un’intera platea le sue emozioni, i suoi tormenti e la sua 

storia. Crescenzo nei panni del piccolo Enzuccio prima e del grande Crescenzo alla fine ci ha fatto 

viaggiare ed attraversare sensazioni che a noi tutti appartengono e che quasi mai riusciamo ad 

esternare perchè solo una mente creativa come la sua poteva farci sentire e vedere quelle emozioni 

attraverso l’arte del racconto dell’introspezione e dell’immaginazione. 

Il Giardino Giapponese: niente di più adatto per permettere a chi lo guarda di passare dalla 

fanciullezza ai giorni nostri, giorni fatti di tormenti, di paure e di forze avverse che spesso ci 

tagliano le ali, e se proprio non dovessero riuscirci ci rendono un pò malinconici nonostante i nostri 

successi. 

Crescenzo in questa poesia di vita ci insegna che i sogni, quellli dei bambini sono la forza del 

mondo e che questi stessi sogni sono capaci di risvegliare le nostre coscienze anche quando tutto 

sembra perso, quando perdiamo la connessione con noi stessi. 

Crescenzo ci guida quasi come uno psicoterapeuta fa, per permetterci di parlare a noi stessi, a quel 

bambino interiore che non muore mai e che sarà per sempre la nostra guida. 

Grazie Crescenzo, a te e a tutta la tua compagnia per averci fatto sognare, tra musiche e scenografie 

fiabesche, il tutto contornato dalla forza dei bambini fisicamente presenti in un momento particolare 

di questo capolavoro: hai detto loro di scatenare l’inferno, ma era un inferno meraviglioso, inferno 

per gli adulti ma paradiso per loro, sì con la loro forza hanno spazzato via i tormenti e fatto 

riemergere i sogni. 

Restiamo un pò bambini, non prendiamoci troppo sul serio e impariamo a vivere con il loro cuore: 

un cuore che non conosce ostacoli. 

Perché nessuno mai possa privarci dei nostri sogni, perché come hai detto tu ieri: “i sogni se 

stracciano cu ‘e rient”. 
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Alessandro Capece (1937-2015) (poeta) 
Poesie dal libro Il vento infinito 

Ludovico Migliaccio 

 

 
Alessandro Capece, figlio di Nora Cafaro e del veterinario Giuseppe Capece, nato a Napoli il  

14/10/1937, è vissuto a Caivano nel palazzo dei genitori al corso Umberto fino a quando non è 

emigrato per Carbonia in Sardegna nel 13/9/1972. E’ morto il 13/1/2015 a Mandello del Lario dove 

viveva e aveva svolto la professione di insegnante dal 1975 al 1996 (foto fornita dalla nipote Nora, 

figlia del fratello dott. Pietro Capece). 
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La copertina del libro. 

 

PRESENTAZIONE  

Parlate di un poeta significa conoscerne pure le origini, poiché convinta che esse, sempre, ne 

influenzano i contenuti. 

La sua esperienza di uomo e di poeta va dalla solitudine dell’emigrato, al mito della sua Napoli, 

che nella miseria ha sempre saputo fare delle strade il palco a scena aperta, il teatro, l’arte, la 

poesia. Espressioni etniche di un popolo che vive sulle impalcature del sentimento, ove, nella 

commedia della vita, non sono mai abbandonati da Talìa. 

Quest’uomo ha compiuto il grande viaggio verso il Nord, verso la “civiltà dell’atomo”, della 

società in ascesa, portando con sé l’unica proprietà che conti: il cuore. 

Chiaramente, la poesia di Alessandro Capece è quella di un animo che ha conservato intatte le 

assonanze misteriose della mitologia greca e dei Classici, ed a loro palesemente si ispira. La sua 

opera prima si apre, infatti, in maniera alquanto singolare. Sotto la guida di Apollo (Musagete), 

canterà per noi, guidato dall’ingegno dell’ispirazione poetica di Erato. 

Egli ci piace per questa particolare forza di rottura terso il “nuovo”, che rifugge, per proporsi 

nella sua matrice più autentica ... 

C’è nella poesia di Capece un segmentarsi di sentimenti, pensieri, tempo e spazio in una sequenza 

poetica che affascina. 
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Di Napoli si è portato appresso il rombo del mare, la nostalgia del tempo, gli azzurri dei cieli. che 

egli espone in intensi intarsi cromatici in una allitterazione, tanto spontanea quanto ricercata, di 

un lessico forbito. 

Alessandro Capece chiude la raccolta proponendoci la lettura di brevi ed incisive poesie dal taglio 

personalissimo che non può definirsi né antico né moderno; infatti, quando la poesia ha il pregio di 

essere tale, travalica il tempo ... 

Lycia Santos do Castilla  

 

 
La dedica: “Al carissimo amico Isacco Lanna, estremo cultore 

delle memorie Caivanesi, perché riserbi anche a me un piccolo posto”. 

 

 

Dal libro di poesie Il vento infinito. 

Alessandro Capece è nato nel 1937 a Napoli, dove ha trascorso l’infanzia e ha portato a 

compimento gli studi universitari. 

Quella della poesia è stata solo la prima delle sue passioni, che, come il primo amore, non ha 

scordato mai. Pur essendo entrato, infatti, nel mondo della scuola, dove si è dedicato ad altri 

hobbies più congeniali all’attività esercitata, ha continuato a coltivare quello sbocciato in lui fin da 

quando, adolescente, improvvisava rime sui compagni di scuola e dedicava loro poemetti, studiando 

la metrica e la personalità dei poeti del passato e del presente e segnatamente quelle di W. 

Shakespeare, per il quale nutre una sconfinata ammirazione. 

Come si fa con un diario personale, ha continuato a raccogliere i suoi pensieri e sentimenti giorno 

dopo giorno, quasi a sottolineare la sua volontà di distaccarsi dal quotidiano, facendone partecipi 

solo gli amici più intimi, quelli con i quali ha da sempre condiviso la stessa passione.  
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Attualmente vive e svolge la professione di insegnante, oltre a quella di perito grafico, a Mandello 

del Lario, un paesino pittoresco raggomitolato sulla riva orientale del lago di Como, che ha ispirato 

non poche delle sue poesie. 

 

 
I libri di Alessandro Capece nella Biblioteca Nazionale Centrale 

di Roma: Il manuale del perito grafico e Il vento infinito. 
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Sono tutte profonde le poesie di Alessandro Capece. Fra queste sono state scelte quelle in cui si 

avverte un sentimento di vicinanza alla sua terra di origine: 

- Le ali della fantasia 

- La maestrina dai capelli rossi 

- Il gabbiano 

- Rimpianto 

- L’addio 

- Ricordo 

- Il viale della vita 

- Un sogno 

- Commiato. 
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Nel 2007 Alessandro Capece è diventato prima redattore e poi anche editore del giornale on line 

Resistenza Laica ed ha pubblicato il libro “Gli eredi di Satana”. 
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Angelo Faiola (1806-1891) (poeta e studioso) 
Ludovico Migliaccio e Mario Manzo (ultime due pagine) 

 

Angelo Faiola è annoverato fra gli uomini illustri di Caivano dallo storico Domenico Lanna (senior) 

nel libro Frammenti storici di Caivano. Lo storico così scrive: 

“Finalmente debbo annoverare tra i nostri che illustrarono Caivano Angelo Faiola, quantunque 

fosse nato in Napoli, dove si trovava allora la sua famiglia; ma che venuto poi fanciullo in questa 

Terra, qui rimase fino alla sua morte. Di lui ripeterò quel tanto che fu scritto sopra una Gazzetta di 

Napoli per annunziare la sua morte. «Nel giorno 31 Luglio p.p. moriva in Caivano nella tarda età di 

anni 86. Angelo Faiola appartenente a nobilissima famiglia del paese. Ingegno versatile, e di non 

comune cultura aveva passato gli anni suoi nello studio, e nell’Amministrazione Comunale, essendo 

stato per molti anni Delegato Scolastico del Circondario, ed a più riprese Consigliere, Assessore, e 

Sindaco del suo Comune. Egli ha lasciato vari opuscoli, sia in prosa che in versi, e tutti di quella 

originalità, che gli era tutta propria, e tra questi va notato quel poetico lavoro, che tratta del 

Miracolo di Maria SS.ma di Campiglione venerata nella Terra. Cresciuto da fanciullo con i 

sentimenti di quella fede e Religione, che aveva succhiato col latte della famiglia, e fascinato poi 

nella sua gioventù dai principii della scuola del secolo, e di un malinteso liberalismo, avea mostrato 

un fare, che a voler giudicare dall’esteriore si riteneva come di poca, o nulla fede; ma che forse nel 

fondo non era così, come si poté conoscere negli ultimi giorni della sua vita, nei quali volle 

mostrarsi animato da una fede viva, e sincera, ossia dalla vera fede del Cattolicismo, e non già da 

quella pretesa fede del dotto, che qualcuno ha creduto trovare in lui. Stando sul letto dell’ultima 

infermità, spontaneamente richiese di un Prete per saldare le partite dell’anima sua, e mostrò piacere 

di avere Mons. Vescovo, il quale subito, e per ben due volte accorse al suo letto per udirne la 

confessione; e nelle sue mani depose il Faiola una dichiarazione sottoscritta, nella quale dichiaratosi 

vero figlio della Chiesa Cattolica Apostolica, ritrattava qualunque parola, che si trovasse nei suoi 

scritti, e che avesse potuto anche indirettamente offendere la nostra santa Religione. 

Il Prelodato Mons. Vescovo attribuiva questo prodigio della grazia all’intercessione di Maria SS., 

alla quale lo aveva fatto caldamente raccomandare. Munito dei sacramenti, e dei conforti religiosi, e 

dalla benedizione del prelodato Mons. Vescovo spirava nel giorno 31 Luglio, come di sopra è 

accennato.” 

 

 
Esisteva un legame di parentela tra la famiglia Pepe e la famiglia Faiola. Infatti in questa cartolina 

del 1904 Angelo Faiola omonimo e parente di quello illustre scrive allo zio Filippo Pepe. 
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Cartolina fornita da Ludovico Migliaccio. 

 

 

 
La data della morte di Angelo Faiola, riportata da Domenico Lanna come “31 luglio p.p.” è chiarita 

dalla consultazione degli atti dello stato civile del Comune di Caivano. In libroni di circa 10 cm. di 

spessore, la cui lettura è stata autorizzata dal funzionario Angelo Peluso, sono riportati in ordine 

alfabetico i morti dall’inizio del 1800 fino all’inizio del 1900 e per essi si annota il nominativo, 

paternità e maternità, lo stato civile, la data di morte e l’età che aveva alla data della morte. Nel 

registro al n. 188 dell’elenco della lettera F risulta: “Faiola Angelo fu Felice e Cosmi Giuseppa, 

celibe, morto il 31 luglio 1891 all’età di 85 anni, 10 mesi e 26 giorni.” 

 



343 
 

 

 

 
 



344 
 

 
 



345 
 

 
 

Infine, è molto interessante, e si riporta di seguito, la traduzione in caivanese della nona novella 

della prima giornata del Decamerone. Essa fa parte di una corposa raccolta (I parlari italiani in 

Certaldo alla festa del V centenario di messer Giovanni Boccaccio, Omaggio di Giovanni Papanti, 

Livorno, 1875; l’opera è reperibile in Google Libri; si vedano le pp. 310-311) in cui la stessa 

novella è tradotta nei dialetti e lingue parlati in Italia. É possibile notare che il caivanese del secolo 

scorso è alquanto differente dal vernacolo attuale e risulta anche differente dal napoletano di Napoli 

riportato nella traduzione successiva della stessa novella a cura di Luigi Settembrini. 

 

Il Decameron racconta la vicenda di dieci giovani che, per sfuggire alla peste del 1348, si ritirano in 

una villa di campagna, dove trascorrono dieci giornate narrandosi vicendevolmente delle novelle 

per ingannare piacevolmente il tempo. 

Giovanni Papanti, autore del libro del 1875, I parlari italiani in Certaldo* alla festa del V° 

centenario di Messer Giovanni Boccacci, sceglie la novella nona della Giornata I del Decamenon 

di Boccaccio, già pubblicata in dodici dialetti italiani dal Salviati negli Avvertimenti della lingua, 

per tradurla in tutti i parlari italiani (dialetti) all’epoca conosciuti, che con l’avanzare della lingua 

nazionale perdendo ogni giorno terreno potevano scomparire. Riunirli e pubblicarli tutti insieme 

avrebbe costituito una delle più grandi opere che una nazione potesse dedicare al proprio idioma. 

Fra tutti i dialetti in cui è stata tradotta la novella IX della Giornata I del Decamenon di Boccaccio, 

relativamente alla provincia di Napoli figurano Barano d’Ischia, Caivano (traduzione del poeta di 

Caivano Angelo Faiola), Napoli e Pomigliano d’Arco. 

* Certaldo è un ridente paesino di 16.000 abitanti in provincia di Firenze, nel bel mezzo della 

Valdelsa. La sua fortuna è quella di aver dato i natali a Giovanni Boccaccio, il cui passaggio nel 

paese sembra aver lasciato segni tangibili ed un’atmosfera che si respira ancora oggi. 
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Il Rev mo Parroco Antonio Mugione a puntate illustrò i poeti della Madonna di Campiglione fra cui 

Angelo Faiola nel periodico bimestrale del Santuario della Madonna di Campiglione nel 1934. Don 

Gaetano Capasso ripercorre commentando l’opera del Parroco Mugione nel libro «I Poeti della 

Madonna di Campiglione» di seguito riportati: 

 

 
 

 
Anticipazione dell’opera nel periodico del Santuario 1° bimestre 1934. Il Libro di Don Gaetano 

Capasso ed il Periodico 5° bimestre del Santuario sono stati forniti da Franco Pietrafitta. 
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Degli opuscoli citati da Domenico Lanna senior nei «Frammenti storici di Caivano» oltre a quel 

poetico lavoro, che tratta del Miracolo di Maria SS.ma di Campiglione già pubblicato, ho rinvenuto 

sempre grazie a Google libri «Se si possa fare il professore senza saper di latino ...»  
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Contributo di Mario Manzo: 

Angelo Faiola fu carbonaro e per tale motivo fu imprigionato nel 1855. 

Fu Socio dell’Accademia degli Aspiranti Naturalisti di Napoli fondata nel 1838, quale cultore di 

Agronomia. Collaborò al testo di Oronzo Costa, professore di zoologia dell’Università di Napoli, 

Fauna del Regno di Napoli, 1839. 

Fu membro della Commissione Provinciale Ampelografica di Napoli, più volte Delegato Scolastico 

per il mandamento di Caivano, e membro della Commissione Statistica del Comune di Caivano. 

Catturò nel Castello di Caivano un raro esemplare di pipistrello che fece parte della sua collezione 

privata. 

Angelo Faiola fu sindaco del Comune di Caivano dal 1862 al 1866 e l’attuale via Matteotti 

all’epoca dei Frammenti Storici recava il suo nome. 

Il padre Felice nel 1819 fu ascritto all’Arciconfraternita dei Pellegrini, il fratello del padre, Carmine 

fu avvocato, probabilmente un altro fratello del padre si chiamava Pasquale. Una sorella Caterina 

(1808-1862) sposò Camillo Attanasio, Ufficiale di carico del Ministero di Grazia e Giustizia. 

La famiglia Faiola di Caivano era in possesso di un proprio stemma gentilizio, difatti una copia fu 

allegata al fascicolo del processo per essere ricevuti nel S. M. Ordine Costantiniano di San Giorgio. 
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In Caivano esisteva anche una Banca Angelo Faiola, nei primi decenni del secolo scorso, 

probabilmente si può trattare dell’Angelo Faiola della cartolina. 

 

Un suo scritto del 1863 riguardava una proposta di modifica alla costruzione delle armi da fuoco. 

Tra le opere pubblicate: 

Cenno storico sul Miracolo di Nostra Donna a Campiglione, Napoli, Tipografia Trani, 1831; 

La preghiera ossia il Miracolo di Campiglione, Napoli, Tipografia Azzolino, 1841; 

Il Miracolo della Madonna di Campiglione spiegato in versi, Napoli, Tipografia dell’Aquila, 1845; 

Novelle caste; 

Lanciotto o L’ultimo giorno di Carnevale, Napoli, 1856 

II quattro maggio o II poeta di Panicocoli, novello scherzo di A. F., Napoli, 1857. 

Nozioni storico-politiche-topografiche delle nuove denominazioni delle strade del Comune di 

Caivano, Napoli, Tipografia della Gazzetta di Napoli, 1872; 

Rime gioconde e melanconiche, Napoli, Tipografia Rocco, 1873; 

L’ultimo De-Paolo o il Tempesta - Frammento della storia di Caivano, Napoli, Tipografia Rocco, 

1874. 

Sulla vita e sulle opere di Niccolò Braucci da Caivano, Poliorama Pittoresco, 1841-1842. 

Alla illustre signora Donna Luisa Rosano che veste la cara spoglia delle dilette a Dio nel 

venerabile convento di S. Anna in Aversae 

 

All’interno de Il Paese. Giornale politico-letterario, anno I, 1859-1860, giornale redatto dai fratelli 

lucani Camillo, Achille ed Emilio De Clemente e da Giacomo Racioppi, consultabile su google libri 

all’indirizzo https://books.google.it/books?id=M90XAAAAYAAJ è possibile reperire cinque scritti 

di Angelo Faiola sotto lo pseudonimo di Agnolo della Faggiuola (informazione e documento forniti 

da Mario Manzo) 

 

Si tratta di: 

Le Forze, pag. 170; 

Cenno sull’Eloquenza sacra italiana dal secolo XIII al secolo XVIII, pag. 245; 

Fior di Ginestra, Strenna lucana 1859, pag. 291; 

Commemorazione di Giuseppe Liberatore, pag. 312; 

Il barbero o il cucuzzolo spaccato, pag. 538. 

 

In particolare l’ultimo apre una graziosa finestra sulla Caivano di fine Settecento. 

 

É da annotare che il timore dei lupi mannari riportato nel testo, potrebbe essere una eco di quella 

preesistenza di lupi così come testimoniato dal nome seicentesco di Borgo Lupario per la zona 

urbana fra le attuali via Roma, via Carafa e via Acquaviva. 
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Angelo Faiola “Rime Gioconde e Melanconiche” 
Ludovico Migliaccio 

 

Profilo dell’Autore: Angelo Faiola 

Angelo Faiola è stato un poeta e scrittore italiano noto per il suo lavoro che abbraccia temi di gioia 

e malinconia. Le sue poesie, raccolte nel libro Rime Gioconde e Melanconiche, dimostrano la sua 

capacità di bilanciare l’ironia con una profonda riflessione sulla condizione umana. Faiola era un 

maestro nel catturare le sfumature delle emozioni umane e nel riflettere le tensioni, le speranze e le 

delusioni del suo tempo. La sua scrittura è caratterizzata da un tono sincero e una notevole onestà, 

che permettono ai lettori di connettersi profondamente con le sue esperienze e osservazioni. 
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Premessa e Riflessioni 

Nella premessa delle Rime Gioconde e Melanconiche, l’autore rivela il conflitto interiore tra il 

desiderio di nascondere i propri scritti e la pressione di condividerli. Questo dilemma è comune tra 

gli artisti, che spesso oscillano tra l’autocritica e la necessità di esprimersi. L’autore accetta 

l’eventualità di un fallimento, ma vede in esso un’opportunità di crescita. La premessa è 

caratterizzata da una notevole onestà, creando un dialogo aperto e empatico con il lettore. 

 

 

Commento delle poesie analizzate 

1. Il Prigioniero e la Rondine 

In questa poesia, il dialogo immaginario tra il prigioniero e la rondine esplora temi di libertà e 

sofferenza. La rondine rappresenta la libertà, in netto contrasto con la prigionia dell’uomo, il cui 

unico conforto è il canto della rondine. La poesia sottolinea la solitudine e il dolore del prigioniero, 

ma anche la speranza che la poesia e la natura possano portare sollievo. 

Mettiamo in relazione Angelo Faiola e Giacomo Leopardi, due poeti italiani, con un occhio verso i 

temi comuni nelle loro opere e la presenza di Leopardi a Napoli, come menzionato nella nota di 

Faiola. 

 

Giacomo Leopardi a Napoli 

Giacomo Leopardi trascorse gli ultimi anni della sua vita a Napoli, invitato dal suo amico Antonio 

Ranieri. Napoli, con il suo clima mite e la vivace vita culturale, offrì a Leopardi un rifugio sicuro 

per continuare la sua attività letteraria nonostante i problemi di salute. Durante questo periodo, 

Leopardi pubblicò due volumi di prose e poesie presso la libreria di Saverio Starita in via della 

Quercia. La città partenopea influenzò profondamente Leopardi, e la sua presenza fu significativa 

per la cultura letteraria locale. 

 

Relazione con Angelo Faiola 

Angelo Faiola, vivendo nello stesso contesto culturale napoletano, potrebbe essere stato influenzato 

dall’opera e dalla presenza di Leopardi. Faiola cita esplicitamente Leopardi nella nota che 

accompagna la poesia “Il Prigioniero e la Rondine”, suggerendo un incontro o una visione del 

celebre poeta nella libreria di Starita. 

 

Punti comuni nelle poesie di Leopardi e Faiola 

1. Riflessione sulla condizione umana: 

- Leopardi: Nelle sue opere, Leopardi esplora frequentemente temi esistenziali e la condizione 

umana, spesso con un tono di malinconia e pessimismo. Ad esempio, nella poesia “L’Infinito”, 

Leopardi riflette sul rapporto tra l’uomo e l’infinito. 

- Faiola: Anche Faiola riflette sulla condizione umana nelle sue poesie, come in “Il Prigioniero e 

la Rondine”, dove esplora la sofferenza, la solitudine e il desiderio di libertà. 

2. Tema della natura: 

- Leopardi: La natura è un tema ricorrente nelle opere di Leopardi, spesso vista come indifferente 

o addirittura ostile all’uomo, come in “A Silvia”. 

- Faiola: In “Il Prigioniero e la Rondine”, la natura è rappresentata dalla rondine, simbolo di 

libertà e speranza, che porta conforto al prigioniero. 

3. Malinconia e pessimismo: 

- Leopardi: Il pessimismo cosmico di Leopardi è evidente in molte delle sue poesie, dove 

esprime una visione disillusa della vita e del destino umano. 

- Faiola: Anche Faiola esprime sentimenti di malinconia nelle sue poesie, come in “Rimorso”, 

dove riflette sul dolore e il senso di colpa derivanti dal tradimento. 

4. Ricerca di conforto spirituale: 
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- Leopardi: Nonostante il pessimismo, Leopardi cerca conforto nella bellezza dell’arte e della 

poesia stessa. 

- Faiola: In “Sentimento”, Faiola cerca conforto nella fede, sperando che Dio possa portare pace 

e redenzione. 

 

 
 



377 
 

1. Il Prigioniero e la Rondine. Esempio di poesia di Faiola con riferimento a Leopardi 

Questa poesia di Angelo Faiola è arricchita da una nota che rivela l’influenza di Giacomo Leopardi. 

Ecco la nota: 

“Questi versi io feci dopo ch’ebbi visto Giacomo Leopardi nella libreria di Saverio Starita (in 

Napoli strada Quercia), pe’ cui tipi l’infelicissimo Conte pubblicò due volumi delle sue prose e 

poesie. Mi ricorda che il Regio Revisore vi trovò ad osservare non so che ... ma poi che l’autore 

manifestò di accogliere volentieri qualunque nota, subentrò un silenzio e se ne divorarono due 

edizioni.” 

 

Commento 

Angelo Faiola e Giacomo Leopardi, pur appartenendo a contesti diversi, condividono alcune 

tematiche comuni nelle loro opere, come la riflessione sulla condizione umana, la natura, la 

malinconia e la ricerca di conforto spirituale. La presenza di Leopardi a Napoli e l’influenza che 

egli esercitò su Faiola arricchiscono il panorama culturale e letterario dell’epoca, creando un 

interessante intreccio tra le vite e le opere di questi due poeti. 

 

2. Italia 

Scritta prima dell’occupazione di Roma, questa poesia esprime un forte sentimento patriottico e il 

desiderio di vedere un’Italia unita e libera dalle divisioni interne. Faiola invoca la pace e l’unità 

nazionale, superando il passato di conflitti e guardando avanti con speranza. 
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3. Pentimento 

Una riflessione profonda sul dolore e la disperazione di un amore tradito. Il poeta esprime un 

desiderio intenso di fuggire dalla sofferenza terrena e trovare pace in Dio. La poesia è un potente 

grido di dolore e una ricerca di redenzione spirituale. 

 

 
 

4. Rimorso 

Esplora il conflitto interiore e il senso di colpa che nasce dal tradimento e dall’abbandono. Il poeta 

riflette sulle sofferenze inflitte e sulla necessità di perdono, chiedendo a Dio di sospendere l’ira e 

concedere redenzione. 
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5. I miei fascicoli 

In questa poesia, Angelo Faiola esprime la sua frustrazione per le difficoltà economiche legate alla 

pubblicazione e alla diffusione delle sue opere, utilizzando un tono ironico e satirico. Egli descrive 

dettagliatamente le spese quotidiane per posta, tabacco, scarpe, cibo e alloggio, mettendo in risalto 

il peso economico della sua vita. Faiola critica la necessità di dover pagare per essere letto, 

trovandolo ingiustificato e paragonando il compenso per il suo lavoro di scrittore a quello di chi 

vende inchiostro per calamai. Il poeta esprime frustrazione per l’ingiustizia economica e fa appello 

ironico ai suoi lettori, invitandoli a trovare nuovi “soldati” per sostenere il suo lavoro. La metafora 

militare riflette la sua lotta per la sopravvivenza artistica. Infine, la poesia si conclude con 

l’immagine del poeta come un impresario fallito costretto a chiudere il sipario, esprimendo 

amarezza per la mancanza di riconoscimento e supporto economico. 

“I miei fascicoli” è una poesia che combina ironia, critica sociale ed espressione personale di 

frustrazione. Faiola denuncia le difficoltà economiche che affronta come poeta, mettendo in luce la 

disconnessione tra il valore del lavoro artistico e il supporto economico ricevuto. La poesia riflette 

una lotta continua per il riconoscimento e la sopravvivenza artistica in un mondo che spesso 

trascura il valore della cultura e della creatività. 
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6. Elegia: In morte di Ernesto Spinelli 

Un lamento per la perdita di un caro amico, Ernesto Spinelli. La poesia è permeata da dolore e 

rimpianto, con il poeta che riflette sulla vita virtuosa del defunto e sull’ingiustizia della sua morte 

prematura. È un tributo sentito alla memoria di un uomo amato e rispettato. 

Ernesto Spinelli, Principe di Cariati e Duca di Caivano 

Ernesto Spinelli, Principe di Cariati e Duca di Caivano, è il soggetto dell’elegia scritta da Angelo 

Faiola. Nella poesia, Faiola esprime il suo dolore per la perdita prematura di un uomo che 

considerava nobile e virtuoso. Spinelli è descritto come un uomo giusto, colpito da una morte 

crudele nel fiore dei suoi giorni. La sua scomparsa lascia un vuoto profondo non solo nell’autore, 

ma anche nella comunità che lo ammirava e rispettava. 

Riflessioni sulla poesia 

L’elegia di Angelo Faiola per Ernesto Spinelli è una potente espressione di dolore e rispetto per un 

uomo di grande virtù e nobiltà. La poesia è un lamento per la morte di Ernesto Spinelli, descritta 

come una perdita insostituibile, evidenziata dalla frase ripetuta “Piango solo, far altro non so”. 

Spinelli è ritratto come un uomo di grande virtù e nobiltà, il cui grido di giustizia è stato ignorato e 

il cui desiderio onesto è stato negato, sottolineando la sua integrità morale e la sua dedizione al 

bene. Nonostante la sua morte prematura, lascia un’eredità di virtù e giustizia, con molti amici e 

persone che condividono il dolore per la sua perdita. La poesia menziona che Spinelli, morendo, 

“abbracciò la sua croce”, suggerendo un’accettazione cristiana del suo destino e un riferimento alla 

sua fede. 
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Raffaele Liberatore e “Poliorama Pittoresco” 

Nella nota a piè di pagina, Angelo Faiola menziona Raffaele Liberatore e il “Poliorama Pittoresco”. 

Raffaele Liberatore era uno scrittore e giornalista italiano del XIX secolo, noto per la sua 

collaborazione con varie pubblicazioni culturali e letterarie, tra cui il “Poliorama Pittoresco”. 

Questo era un periodico illustrato che trattava di letteratura, scienze, arti e cultura, pubblicato a 

Napoli a partire dal 1836. 
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La menzione di Liberatore e del “Poliorama Pittoresco” nella nota di Faiola suggerisce un contesto 

culturale vivace e interconnesso a Napoli, dove intellettuali e scrittori si influenzavano 

reciprocamente. La collaborazione di Leopardi con la libreria di Saverio Starita e la pubblicazione 

delle sue opere in questo ambiente ricco di stimoli intellettuali può aver avuto un impatto su autori 

come Faiola. 

L’elegia di Angelo Faiola per Ernesto Spinelli è una potente espressione di dolore e rispetto per un 

uomo di grande virtù e nobiltà. La poesia riflette anche l’importanza delle connessioni culturali e 

letterarie a Napoli, con riferimenti a figure influenti come Raffaele Liberatore e Giacomo Leopardi. 

Questo contesto culturale ha arricchito l’opera di Faiola, permettendogli di attingere a un ricco 

patrimonio intellettuale per esprimere le sue emozioni più profonde. 
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7. Il poeta Paesano 

Questo sonetto riflette sul valore e sulla percezione del poeta nel contesto di un piccolo paese 

rispetto a una grande città. L’autore mette in evidenza come in un piccolo paese anche una 

produzione poetica modesta possa ottenere grande attenzione e rispetto, in contrasto con 

l’anonimato che si può riscontrare in una grande città. 

Angelo Faiola esplora il tema della fama e del riconoscimento letterario nel contesto di un piccolo 

paese rispetto a una grande città. Il sonetto è caratterizzato da un tono ironico e riflessivo. Faiola 

sottolinea che, in un piccolo paese, un poeta è molto più riconosciuto e apprezzato rispetto a una 

grande città dove la produzione poetica è abbondante ma spesso ignorata. Il poeta osserva che anche 

una poesia mediocre può essere vista come straordinaria in un piccolo paese, dove la competenza 

letteraria è limitata. In città, invece, il talento poetico è più comune e la concorrenza è feroce. Faiola 

suggerisce che in un piccolo paese, essere uno dei pochi che sa leggere può portare a un 

riconoscimento sproporzionato. Nelle città, questa abilità non è sufficiente per distinguersi. Il 

sonetto esprime una certa frustrazione per la mancanza di apprezzamento reale e meritocratico del 

talento poetico nelle città, dove i poeti sono numerosi e spesso anonimi. 

Relazione con la nota “Casa Correale in Napoli” 

La nota dell’autore indica che il sonetto è stato dettato estemporaneamente nella Casa Correale a 

Napoli intorno al 1842, alla presenza di figure come i signori Bolognese, Deferraris e altri. Questo 

contesto suggerisce che Faiola era parte di un vivace ambiente intellettuale e culturale a Napoli, un 

luogo dove letterati e poeti potevano incontrarsi e scambiarsi idee. 

Commento 

Il sonetto “Il poeta Paesano” di Angelo Faiola riflette sul valore della poesia e sul riconoscimento 

del talento in diversi contesti sociali, utilizzando un tono ironico per criticare la mediocrità elevata 

nelle piccole comunità e la difficile competizione nelle grandi città. La relazione con Casa Correale 

a Napoli e le figure intellettuali menzionate nella nota evidenzia l’appartenenza di Faiola a un 

ambiente culturale vibrante e interconnesso, dove la poesia e la letteratura erano temi di vivace 

discussione. 
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8. L’Impostatore di Bigliardo 

Questa poesia racconta l’esperienza di essere ingannati in un gioco di bigliardo, offrendo una 

riflessione sulla natura dell’inganno e della fortuna. L’autore utilizza un tono ironico per descrivere 

il truffatore e il dialogo tra i due personaggi. 

 

 
 

9. Il Colera 

Un sonetto che affronta il tema della mortalità umana di fronte al colera, utilizzando un tono ironico 

e riflessivo. L’autore paragona la morte degli animali a quella degli umani, sottolineando 

l’inevitabilità della morte per tutti. 

Si può commentare questa poesia di Faiola sul Colera mettendola in relazione con il colera a Napoli 

e la nota in cui è detto “In occasione che il Filioli scrisse una farsa col titolo medesimo nel 1837”. 

Questa poesia di Faiola sul colera è un esempio di come la letteratura possa riflettere le paure e le 

preoccupazioni della società durante le epidemie. Il sonetto utilizza metafore di animali per 

descrivere la mortalità causata dal colera, paragonando il destino degli esseri umani a quello di 

creature come formiche, cicale, cigni e fenici. 

Il colera a Napoli nel 1837 fu una tragedia che causò la morte di migliaia di persone. La poesia 

riflette lo stato di disperazione e impotenza che molti sentirono in quel periodo. La citazione di 

Vespasiano, un imperatore romano, serve a ricordare che anche le persone potenti e famose non 

erano immuni alla morte improvvisa. 

Il riferimento alla farsa scritta da Filioli con lo stesso titolo nel 1837 suggerisce che c’era un 

tentativo di affrontare la tragedia con un misto di umorismo e realismo. La farsa potrebbe essere 

stata un modo per la gente di Napoli di elaborare il loro dolore e le loro paure attraverso la satira e 

la commedia. 

In sintesi, la poesia di Faiola e la nota di Filioli riflettono entrambi un tentativo di comprendere e 

affrontare l’orrore del colera a Napoli attraverso l’arte e la letteratura, offrendo una finestra sulla 

mente e il cuore delle persone durante un’epoca di crisi. 
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Nei 5 registri degli atti di morti di Caivano del 1837 giacenti all’Archivio di Stato di Napoli 

risultano 571 morti e infatti nel registro “Segnatura attuale: 3327, suppl. 5” il numero d’ordine 

arriva a 571. Come confronto, nel 1836 risultano 198 morti e nel 1838 n. 200. 
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10. I Due Rocchi 

In questa poesia, Angelo Faiola esamina con ironia e umorismo la rivalità tra due statue di San 

Rocco, una a Frattamaggiore e l’altra a Caivano. Faiola mette in luce la competizione tra le 

comunità riguardo alla presunta potenza miracolosa delle statue, descrivendola come un “carteggio 

strano”, il che sottolinea l’assurdità di tale rivalità. Utilizzando il tono ironico, il poeta osserva che 

nessuna delle due statue è veramente San Rocco, ma solo “ceppi lavorati a mano”, demistificando le 

statue e riducendole a semplici oggetti di artigianato, nonostante la devozione che suscitano. 

Confronta poi l’aspetto delle due statue, notando che quella di Frattamaggiore può sembrare più 

bella grazie alla rifinitura, mentre quella di Caivano, sebbene meno elaborata, non è di qualità 

inferiore. La comparazione, resa umoristica con la metafora degli alberi (pero e orno), e la 

descrizione delle statue come “dure d’un corno”, enfatizza la parità artistica e naturale delle due. 

La poesia può essere letta come una critica alla devozione superficiale che attribuisce poteri 

miracolosi a oggetti materiali, ignorando il valore spirituale e autentico della fede. Faiola usa un 

tono leggero per far riflettere su quanto possa essere ridicola la competizione per la superiorità di 

statue religiose. 

 

 
 

“I Due Rocchi” combina umorismo e critica sociale per esplorare la rivalità tra due statue di San 

Rocco. Faiola utilizza l’ironia per mettere in discussione la validità delle dispute religiose basate su 

oggetti materiali, invitando i lettori a riflettere sul vero significato della fede e della devozione. 

Dai Frammenti Storici di Caivano si apprende che: Il villaggio chiuso dalle mura poteva 

considerarsi come una fortezza di quei tempi. Aveva ancora quattro porte fiancheggiate da torri di 

difesa. La prima porta, che s’apriva a settentrione, era detta Porta Bastia, e posteriormente Porta S. 

Rocco1”. 

 
1 Il nome di S. Rocco le venne in epoca posteriore da un Immagine del Santo, che si vedeva dipinta in una 

nicchia all’angolo di una casa; e la tradizione dice che sia stata fatta dipingere da un divoto per ringraziare il 

Santo della grazia ottenuta da Caivano, che fu liberato da micidiale epidemia, che fece strage nelle Terre 

vicine. 
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Relazione con il testo di Domenico Lanna 

Il testo di Domenico Lanna offre un contesto storico che arricchisce la comprensione della 

devozione a San Rocco a Caivano. Il villaggio, chiuso dalle mura e con quattro porte, una delle 

quali chiamata Porta S. Rocco, rivela l’importanza attribuita al santo. Secondo la tradizione, 

l’immagine di San Rocco fu dipinta per ringraziare il santo della grazia ottenuta durante 

un’epidemia che colpì le terre vicine ma risparmiò Caivano. 

 

11. Elogio di un povero Parroco 

La poesia di Angelo Faiola elogia D. Giuseppe De Falco, che fu Parroco di Casolla dal 1835 al 

1890. La descrizione di Faiola coincide con la figura di De Falco, rappresentandolo come un uomo 

di grande umiltà e semplicità, che vive in povertà ma con dignità. 

Il sonetto mette in evidenza le virtù del parroco, contrapponendole alle aspettative mondane e 

materialistiche. Faiola descrive il parroco come una persona che vive in estrema povertà, ma con 

grande dignità. Il sacerdote non si arricchisce e vive con ciò che ha, mangiando pane e cipolla, 

indossando un cappotto e un cappello logori. La sua vita modesta è un esempio di umiltà. 

Il parroco è descritto come un uomo che non possiede beni materiali come una carrozza o un 

cavallo, e che cammina a piedi come un fanciullo. Questa immagine rafforza l’idea della sua 

devozione e sobrietà, evitando ogni forma di lusso o esibizione. Faiola sottolinea che il parroco si 

confonde tra i poveri della sua comunità, rendendo difficile distinguere chi tra loro è il più povero. 

Questa integrazione mostra la sua vicinanza e solidarietà con i più bisognosi. Nonostante la sua 

estrema povertà, il parroco vive una vita tranquilla e serena. Non ha bisogno di fare testamenti o 

lasciare eredità, perché possiede poco, ma vive con una pace interiore che deriva dalla sua fede e 

dalla sua missione spirituale. 

 

 
 

“Elogio di un povero Parroco” è un sonetto che celebra la virtù della povertà volontaria e 

dell’umiltà. Angelo Faiola ritrae il parroco di Casolla come un modello di vita semplice e devota, in 
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contrapposizione alle tentazioni materiali. La poesia invita i lettori a riflettere sui veri valori della 

vita e a riconoscere la bellezza della semplicità e della dedizione spirituale. 

 

12. Calamai del Comune 

Nell’ottava “Calamai del Comune”, Angelo Faiola esprime con ironia e frustrazione i problemi 

pratici causati dai calamai economici fatti di vetro, che facilmente versano inchiostro e macchiano 

calzoni e tappeti. Faiola maledice questi calamai, sottolineando come la decisione di risparmiare sui 

materiali abbia portato a risultati disastrosi. L’ironia della poesia mette in luce le conseguenze di 

scelte economiche poco pratiche, provocando il caos. La chiusura della poesia introduce una 

riflessione morale: mentre le macchie d’inchiostro possono essere lavate via, una “anima lorda” 

rimane eternamente macchiata, suggerendo che gli errori morali sono più difficili da correggere 

rispetto a quelli materiali. 

Storia sintetica del calamaio 

Il calamaio è uno strumento usato per contenere l’inchiostro e intingere la penna per scrivere. 

Originari dell’antichità e del Medioevo, i calamai erano realizzati in ceramica, metallo o vetro, 

spesso fatti artigianalmente e variando in forma e dimensioni. Durante il Rinascimento e il Barocco, 

divennero più elaborati e decorativi, realizzati in materiali preziosi come l’argento, e servivano 

come simboli di status. Con la rivoluzione industriale, i calamai divennero più standardizzati e 

accessibili, prodotti in massa in vetro o metallo e utilizzati comunemente negli uffici e nelle scuole, 

con la praticità e la funzionalità prioritarie. L’uso dei calamai è diminuito con l’avvento delle penne 

a sfera e delle stilografiche ricaricabili, anche se rimangono oggetti di interesse per collezionisti e 

appassionati di calligrafia. 

 

 
 

13. All’esimio artista Vincenzo Morani 

In questa poesia, Angelo Faiola elogia il talento dell’artista Vincenzo Morani, celebrando la sua 

straordinaria abilità nel ritrarre un comune amico. Faiola esprime l’incapacità di distinguere tra il 
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volto vero dell’amico e il ritratto realizzato da Morani, evidenziando la precisione e la vivacità del 

ritratto che sembrano sfidare la realtà stessa. Il poeta sottolinea come il ritratto sembri vivo quanto il 

modello, arrivando a suggerire che entrambi “parlano”, enfatizzando la maestria di Morani nel 

catturare non solo l’aspetto fisico, ma anche l’essenza vitale del soggetto ritratto. La poesia riflette 

sulla relazione tra arte e natura, suggerendo che l’arte di Morani riesca a superare la natura stessa, 

poiché l’arte ha la capacità di replicare e, in un certo senso, competere con la realtà. Faiola 

menziona anche l’ombra della paura nel ritratto, alludendo alla vulnerabilità umana catturata 

dall’artista, aggiungendo profondità al ritratto e suggerendo che l’arte di Morani riproduce non solo 

l’apparenza, ma anche le emozioni e i sentimenti del soggetto. 

L’ottava “All’esimio artista Vincenzo Morani” è un tributo all’abilità artistica di Morani, capace di 

creare un ritratto così realistico e vivace da sembrare quasi indistinguibile dal soggetto reale. 

Angelo Faiola utilizza un linguaggio ammirato e riflessivo per sottolineare il valore dell’arte e la 

sua capacità di competere con la natura. La poesia celebra l’incredibile talento di Morani e la 

profondità del suo lavoro artistico, capace di catturare non solo l’aspetto esteriore ma anche 

l’essenza e le emozioni del soggetto. 

Commento sulla poesia “All’esimio artista Vincenzo Morani” di Angelo Faiola con 

collegamenti a Liberatore e Morani 

In questa poesia, Angelo Faiola elogia il talento dell’artista Vincenzo Morani mentre realizza il 

ritratto di un comune amico nella casa di Raffaello Liberatore. Questo contesto offre uno spaccato 

dell’ambiente culturale e artistico dell’epoca, collegando tre figure di rilievo: Faiola, Liberatore e 

Morani. 

1. Angelo Faiola: Faiola utilizza la poesia per celebrare le straordinarie abilità artistiche di 

Morani, esprimendo ammirazione per la precisione e la vivacità del ritratto. Attraverso le sue 

parole, Faiola riconosce il valore dell’arte e la capacità di Morani di catturare l’essenza vitale del 

soggetto ritratto. 

2. Vincenzo Morani: Morani, nato nel 1809 e morto nel 1870, fu un noto pittore italiano del 

XIX secolo, specializzato in ritratti e affreschi. La sua abilità nel creare ritratti realistici è 

elogiata da Faiola nella poesia, sottolineando come il ritratto sembri vivo quanto il modello. 

Questo riconoscimento è un tributo alla sua maestria artistica. 

3. Raffaello Liberatore: Nato nel 1787 e morto nel 1843, fu uno storico e filologo italiano, noto 

per il suo impegno culturale e intellettuale. Liberatore è menzionato nella poesia come il 

proprietario della casa in cui Morani realizza il ritratto. La presenza di Liberatore nel testo 

suggerisce un ambiente culturale ricco e stimolante, dove artisti e intellettuali si incontravano e 

collaboravano. 

Collegamento tra le figure 

- Ambiente culturale e artistico: La poesia di Faiola riflette un ambiente culturale vibrante, in cui 

le arti visive e letterarie si intrecciano. La casa di Liberatore diventa un luogo di incontro per 

artisti e intellettuali, favorendo scambi creativi e intellettuali. 

 - Valore dell’arte e dell’intellettualismo: Faiola, attraverso la sua poesia, e Morani, attraverso la 

sua pittura, esprimono il valore dell’arte nel catturare e riflettere la realtà. Liberatore, come 

intellettuale e filologo, rappresenta la dimensione erudita e storica di questo ambiente culturale. 

 - Collaborazione e ispirazione reciproca: La collaborazione tra Morani e Faiola, mediata 

dall’ospitalità di Liberatore, sottolinea l’importanza delle relazioni tra artisti e intellettuali. 

Questo ambiente stimolante permette loro di ispirarsi a vicenda e di creare opere di grande valore 

artistico e culturale. 

Commento 

La poesia “All’esimio artista Vincenzo Morani” di Angelo Faiola non solo celebra il talento 

artistico di Morani, ma evidenzia anche l’importanza del contesto culturale e delle relazioni tra 

artisti e intellettuali dell’epoca. Raffaello Liberatore, come intellettuale e ospite, facilita questi 

incontri creativi, creando un ambiente che favorisce l’arte e la cultura. La poesia diventa così un 
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omaggio non solo a Morani, ma anche all’ambiente culturale che ha permesso la fioritura del suo 

talento. 
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14. Al Parroco di Pascarola 

Una poesia che dà il benvenuto al nuovo parroco di Pascarola, con un tono affettuoso e rispettoso. 

L’autore celebra la nomina del parroco con umiltà e sincerità. 

 

 
 

15. L’Asilo infantile 

Angelo Faiola mette in luce l’importanza dell’educazione e dell’assistenza per l’infanzia, 

sottolineando come la civiltà europea sia consapevole della necessità di educare i figli del popolo. 

La poesia è un appello al Comune affinché non lasci morire l’iniziativa di un asilo infantile e prenda 

sul serio la responsabilità di educare i giovani, evitando così che diventino furfanti e medicando le 

piaghe sociali. Faiola sottolinea la tragica realtà di bambini che muoiono sotto le ruote come cani e 

la divisione tra fratelli, richiedendo un intervento urgente per raccogliere i pargoli e renderli umani. 

Il sonetto termina con una riflessione amara sulla miseria, che deriva dall’ignoranza e dall’errore, 

sottolineando l’importanza dell’educazione come mezzo per combattere la povertà e migliorare la 

società. 
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Questo sonetto, dettato in presenza del Pretore Francesco Beltrano, evidenzia la frustrazione di 

Faiola nel vedere la sua proposta inizialmente ignorata, ma infine realizzata grazie all’intervento del 

Delegato Raffaello De Cesare. 

 

 
 

 
16. Morte di Pietro Donadio 

Angelo Faiola, nella sua poesia “In morte di Pietro Donadio”, utilizza un tono ironico e tragico-

comico per riflettere sulla vita e sulla morte di Pietro Donadio, un avvocato che, nonostante le 

difficoltà professionali e personali, lascia ai suoi eredi solo beni materiali modesti. La poesia critica 

la volubilità del popolo, elogia la pazienza e la conoscenza di Donadio, e mette in luce le difficoltà 

economiche di mantenere la professione legale in tempi difficili. Infine, la poesia si conclude con 

una riflessione amara sulle sfide della vita familiare e professionale, culminando con un richiamo a 

rispettare il defunto. 
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17. Al mio germano Domenico 

Angelo Faiola esprime la sua gioia e speranza per il matrimonio di suo fratello Domenico con 

Rosina Pepe, descrivendo Rosina come la sposa dei sogni di Domenico. Egli auspica che le virtù 

mantengano un amore duraturo e sincero tra i due sposi, paragonando la loro unione a due foglie di 

rosa acerba legate indissolubilmente. Inoltre, Faiola augura ai novelli sposi una vita di pace e 

serenità domestica, arricchita dalla presenza di una numerosa e gioiosa prole. In chiusura, il poeta 

desidera che, dopo una lunga vita insieme, la morte li separi dolcemente e che Dio li accolga nel suo 

seno, esprimendo così il desiderio di un’unione che va oltre la vita terrena, fino all’eternità. 

Questo augurio riflette la speranza di una vita matrimoniale piena di amore, virtù, pace e unione 

eterna. 

 

 
 



397 
 

 

 

 

 

 

Conclusione 

Angelo Faiola, con il suo stile unico e la sua capacità di esprimere le emozioni umane più profonde, 

ci lascia un’eredità di versi che riflettono la complessità della vita. Le sue Rime Gioconde e 

Melanconiche sono un tributo alla sua abilità di bilanciare leggerezza e gravità, offrendo al lettore 

uno specchio in cui vedere riflessa la propria anima. Se si desidera approfondire la conoscenza di 

questo poeta, è consigliabile esplorare le sue opere complete e lasciarsi toccare dalla sua sensibilità. 
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