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Opere CirculART 4.0 ​
​
 

L’opera Hopeful Monsters. Serendipity in Saltational Evolution di Camilla Alberti indaga la trasformazione della 

materia attraverso materiali di riciclo e pigmenti organici. Scultura e tessuti Jacquard nascono da fibre, polveri e 

colori ottenuti da scarti industriali e naturali. L’imperfezione e il decadimento diventano risorse creative, 

rappresentando uno spazio di coesistenza tra specie e tempi diversi, dove la materia si rigenera e assume un nuovo 

significato estetico e simbolico. 

​
Martina Boero, con il suo brand Cavia, realizza The White Inside, un maglione monumentale realizzato con scarti, 

filati e tessuti di fine serie. Il suo esterno pesante e composto a patchwork riflette il peso della moda e dell’eccesso, 

mentre un vuoto nascosto all’interno invita i visitatori a entrare in uno spazio bianco e silenzioso. L’opera mette in 

contrasto il peso e la speranza, mostrando come da rifiuti e vincoli possa emergere una possibilità delicata di 

rinnovamento — un rifugio fiabesco in cui la pesantezza lascia spazio alla leggerezza. 

​
Il progetto di Piero D’Angelo esplora la tintura con lo slime mould, un organismo capace di generare pigmenti in 

modo continuo, simile a un lievito madre. L’opera Pigmenti Viventi è un abito-scultura — realizzato con fibre 

naturali e rigenerative come la lana e il lino — che richiama i motivi organici dello slime mould in crescita. Inoltre, è 

stato realizzato un jeans tinto con lo slime mould, a dimostrazione che questo approccio non è solo una 

sperimentazione artistica, ma può trasformarsi in un linguaggio applicabile alla moda di tutti i giorni. 

 

L’opera di Giulia Filippi è un manto nevoso che raccoglie e racconta una storia di impronte, tracce e incontri. 

Realizzato con una stratificazione di fibre tessili naturali, si presenta come un giardino trasportabile che esprime la 

sua espressione vegetale attraverso i semi che germoglieranno, in potenza, sul letto di lana. Manto, giardino 

trasportabile #2 è una trama di storie possibili che si compongono, sempre differentemente, con chi guarda. È un 

gioco di immaginazione esponenziale tra passato, presente e futuro. 

​
Ispirato al Kintsugi, l’arte di riparare la ceramica rotta, il progetto Threads of Virtue. Infusing with an Alternative 

Life Philosophy di Mako Ishizuka esplora il concetto e la gestualità della riparazione e della connessione per 

riflettere sulla circolarità. Mettendo in dialogo questi temi con i gesti della vita quotidiana e la saggezza delle arti 

tradizionali, l’opera è stata sviluppata attraverso scambi e conversazioni con partner italiani e artigiani giapponesi 

coinvolti nel lavoro del recupero e della ricomposizione. Le tracce del percorso si fondono in un’installazione 

composta da elementi tessili, proiezioni video e performance vocale. 

​
La Donna Baobab, opera presentata da Made for A Woman, è più di un arazzo, è un paesaggio intrecciato, una 

storia da toccare, un omaggio alla resilienza. Realizzata a mano dalle artigiane dell’atelier Made For A Woman, 

trasforma rafia e filati di recupero in una celebrazione della terra e del popolo del Madagascar, in un’audace trama 

di terra, corpo e futuro. 

​
​
 

 

​
​

 



Camilla Alberti​
​
Hopeful Monsters. Serendipity in Saltational Evolution 
 

Materiali: acciaio, gesso, pasta modellabile a base di cellulosa, polveri e pigmenti ricavati dal riciclo di scarti tessili.​
Dimensioni: ca. 245x240x230 cm  

Opera realizzata in collaborazione con Filatura Astro, Pulvera, Brunello, Officina39, Regenesi (TBC)​
​
Proseguendo la ricerca The Alchemy of Melted Bodies (2023), Camilla Alberti indaga la creazione di sculture con 

materiali raccolti in spazi naturali e urbani — oggetti abbandonati e scarti industriali — trasformati in polveri e 

miscelati con pigmenti estratti da elementi organici. Queste “rovine” rappresentano luoghi di trasformazione, dove 

il decadimento diventa spazio attivo di coesistenza tra specie diverse. ​
La ricerca si ispira alla cosmogonia andina e alle pratiche sciamaniche studiate nel Deserto di Atacama (Cile, 2023), 

in cui la raccolta e la metamorfosi dei materiali costituiscono una forma di conoscenza capace di connettere 

passato e futuro. L’indagine si è poi estesa in Europa e in Corea del Sud, esplorando relazioni tra sciamanesimo 

andino, coreano e pratiche di stregoneria, analizzando rituali che incarnano un incontro profondo con l’alterità 

attraverso la trasformazione della materia.​
L’opera Hopeful Monsters — presentata per CirculART 4.0 — si ispira al concetto di evoluzione saltazionale, ossia 

cambiamenti improvvisi e significativi di una specie dovuti a mutazioni genetiche radicali. Il termine “Hopeful 

Monsters”, introdotto da Richard Goldschmidt, indica come mutazioni apparentemente dannose possano rivelarsi 

utili, generando nuove caratteristiche favorevoli. Questa riflessione, nata durante un incontro con Kering, affronta 

l’identità dell’imperfezione nella moda, spesso percepita come difetto e causa di scarti, ma che può trasformarsi in 

valore aggiunto.​
L’opera si compone di un corpo scultoreo e di due tessuti in cotone. La scultura presenta uno scheletro in acciaio, 

modellato con una pasta artigianale composta da fibre di tessuto riciclato (Filatura Astro), polveri da scarti di 

tessitura (Pulvera) e pigmenti da capi dismessi (Officina39). I tessuti, prodotti da Brunello, mostrano una trama 

Jacquard in cui forme e colori derivano da immagini di elementi organici — rami, ossa, piante — campionati e 

ibridati fino a creare un vessillo dall’emblema volutamente irriconoscibile. 

​
L’artista Camilla Alberti concentra la sua ricerca sulla creazione di scenari alternativi di convivenza e collaborazione 

tra specie, sfidando il paradigma antropocentrico. Mostre recenti: National Museum of Modern and Contemporary 

Art MMCA (2024), Corea del Sud; Padiglione Centrale della Biennale di Malta (2024), Malta; GIAF23 a Gangneung, 

Corea del Sud (2023); Padiglione Italia, 14ª Biennale di Gwangju, Corea del Sud (2023); Palazzo Vecchio e Museo 

Novecento (2022); Palazzo Strozzi (2021), Italia. 
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Martina Boero / Cavia​
​
The White Inside​
​
Materiali: Filati e tessuti intrecciati, struttura in ferro.​
Dimensioni: ca. 300x150x250 cm ​
Opera realizzata in collaborazione con Albini Group, Brunello, Erica Industria Tessile, Filatura Astro, Lanecardate, 

Lenzing Group, Maglificio Maggia, Madiva, Maeba International SB, Officina39, Piacenza Group, Reda, Tessuti di 

Sondrio, Zegna Baruffa Lane Borgosesia, Regenesi​
​
​
The White Inside è un’installazione che esplora la tensione tra il peso della moda e la possibilità di un 

rinnovamento. L’opera si presenta come un maglione monumentale, assemblato a mano con scampoli di tessuto, 

filati avanzati e materiali di fine serie — frammenti di un’industria che spesso genera eccesso e spreco. La scala del 

maglione sovrasta il corpo, trasformando un capo familiare in un guscio architettonico. Quello che normalmente 

funziona come una seconda pelle protettiva diventa qualcosa di più pesante, quasi opprimente, suggerendo come 

l’abbigliamento possa allo stesso tempo proteggere e costringere. 

L’esterno del maglione porta i segni visibili della sua realizzazione: cuciture, punti, texture che rivelano l’origine dei 

materiali di scarto. È rattoppato, stratificato, visibilmente pesante, e porta con sé la storia della sovrapproduzione e 

del peso nascosto che grava sia sulle persone sia sull’ambiente nel nome della moda. Un paesaggio di scarti, una 

“pelle” tessile che è al tempo stesso accogliente e soffocante. ​
Eppure, nascosto all’interno di questa struttura imponente, si apre un altro mondo a cui i visitatori possono 

accedere attraverso un’apertura sul retro. All’interno, tutto è bianco, leggero, silenzioso. Uno spazio rarefatto, 

pacifico, che offre un momento di tregua, di possibilità, di speranza — in netto contrasto con l’esterno caotico e 

opprimente. Questo dualismo tra interno ed esterno incarna i paradossi che attraversano il nostro rapporto con la 

moda e il consumo. I vestiti, infatti, possono offrire identità e protezione, ma anche veicolare ideali di eccesso, 

spreco o costrizione. The White Inside dà forma a questa tensione: il maglione avvolge, comprime, ma al suo 

interno si apre a una fragile promessa di trasformazione. ​
L’uso di materiali di scarto e tessuti invenduti non è casuale. Ogni filo o pezzo di tessuto porta con sé una storia di 

abbandono, rifiuto o sovrapproduzione. Intrecciando questi frammenti in un nuovo insieme, l’opera si interroga su 

cosa possa nascere di positivo da ciò che è stato scartato. Il maglione diventa così sia monumento sia rifugio, un 

pesante promemoria delle strutture che ci opprimono, e un invito gentile a immaginare un’altra via.​
Entrare in quest’opera è come entrare in una fiaba. Il visitatore attraversa da una realtà a un’altra: dal peso alla 

leggerezza, dal rumore al silenzio, dal fardello alla tenerezza. È un gesto semplice, quasi infantile — infilarsi nel 

cuore di un indumento — eppure rivela come spesso la trasformazione si nasconda appena sotto la superficie. In 

definitiva, The White Inside non parla tanto del maglione in sé, quanto della possibilità di abitare le contraddizioni. 

È uno spazio in cui coesistono rifiuto e speranza, dove la pesantezza contiene la morbidezza, e dove il corpo trova 

non solo ciò che lo limita, ma anche ciò che può liberarlo.​
​
​
Martina Boero ha creato un percorso che unisce la sua passione per la moda e la sostenibilità, dando vita a Cavia, 

un brand che celebra il riuso e la creatività. Cavia si distingue per il suo approccio innovativo e originale alla moda, 

realizzando pezzi unici e artigianali che raccontano storie di trasformazione e sperimentazione.​
​
 



Piero D’Angelo​
​
Pigmenti Viventi 
​
Materiali: lana, lino, cotone, pigmenti prodotti da Physarum Polycephalum. 

Dimensioni: abito ca. 70x40x40 cm; jeans ca. 110x65 cm. ​
Opera realizzata in collaborazione con Officina39, Lane Cardate, Tessuti di Sondrio.​
 

​
Il progetto di Piero D’Angelo prosegue la sua ricerca sulla tintura tessile con lo slime mould, un organismo 

affascinante che cresce fino a un centimetro l’ora e che, come un lievito madre, può rigenerarsi e produrre 

continuamente pigmento in tempi rapidi. Questa caratteristica lo rende un alleato prezioso nella ricerca di nuove 

soluzioni sostenibili per il colore, aprendo la strada a una visione del colore come risorsa vivente, rinnovabile e 

potenzialmente inesauribile.​
L’opera Pigmenti Viventi è un abito-scultura realizzato con fibre tinte con lo slime mould. La sua forma si ispira 

direttamente alla morfologia dell’organismo nello stadio attivo: una rete di vene protoplasmatiche che, con il loro 

intreccio, ricordano radici in continua espansione. L’abito diventa così un omaggio visivo e materico alla capacità 

della natura di generare connessioni e sistemi complessi, ponendosi come una riflessione estetica e simbolica sul 

rapporto tra ambiente e design.​
Il progetto è stato realizzato tramite una rete di collaborazioni con realtà che condividono una visione di 

innovazione responsabile. Con Officina39 è stata sperimentata l’ottimizzazione del processo di tintura, arrivando 

alla realizzazione di un jeans interamente colorato con slime mould, a dimostrazione che il metodo è replicabile e 

scalabile a livello industriale. Parallelamente, il lavoro si è sviluppato in collaborazione con Lane Cardate e Tessuti di 

Sondrio, selezionando lana e lino come materiali principali. La lana, per le sue qualità rigenerative e la possibilità di 

considerarla un vero e proprio biomateriale; il lino, per il suo ridotto impatto ambientale e la sua intrinseca 

sostenibilità, essendo una delle fibre naturali che richiede meno risorse in assoluto.​
Pigmenti Viventi non è soltanto un esercizio estetico, ma un prototipo di come design, arte, biologia e manifattura 

possano dialogare per aprire scenari inediti. Essa dimostra che è possibile integrare organismi viventi nei processi 

creativi e produttivi, dando vita a materiali e colori che portano in sé un’idea di rigenerazione, ciclicità e coesistenza 

con il vivente. In questo senso, il progetto si colloca come un esperimento concreto ma anche come una visione 

poetica di un futuro in cui la moda e il design diventano strumenti di trasformazione ecologica.​
​
​
Piero D’Angelo è un designer di moda e tessuti con base a Londra, il cui lavoro esplora come la biotecnologia possa 

influenzare la moda del futuro. Ha studiato Textile Design alla Central Saint Martins e Fashion Womenswear presso 

il prestigioso Royal College of Art. 

 

 

 

 

 

 

 

 



Giulia Filippi​
​
Manto, giardino trasportabile #2 
​
Materiali: Tessuto realizzato in maglia 250gr da Maggia, utilizzando un filato prodotto da Filatura Astro con cotone 

greggio riciclato e lyocell. Imbottitura 80gr di lana grezza e pla prodotto da Reda. Flock di cotone riciclato prodotto 

da Pulvera. Colla di fecola di patate invertita. Semi vari. ​
Struttura: gerla di legno in castagno e canapa realizzata da Dalab. 

Dimensioni: ca. 160x300 cm; zaino chiuso ca. 75x82x50 cm 

Opera realizzata in collaborazione con Maggia, Filatura Astro, Reda, Pulvera, Dalab.​
​
 

Si può pensare al mondo come un sistema, uno spazio comune dove ogni cosa è interconnessa, un metabolismo 

complesso che digerisce, rigenera e trasforma materia e relazioni in un gesto circolare. Così il confine delle cose, la 

loro provenienza, il loro regno si manifestano nell’incontro del mondo, nel mondo tutto. Il confine è solo uno spazio 

mentale. ​
Nell’opera Manto, giardino trasportabile #2, la moltitudine diventa paesaggio, tessuto sociale, manto che copre, 

nasconde, accoglie, trasporta e trasforma. Una narrazione di passaggi, ambienti, atomi, incontri, di storie che si 

generano e rigenerano continuamente. Un tessuto costruito con i resti di molti altri tessuti, che si accampa e si 

ricostruisce in uno zaino, si sposta altrove, si riaccampa e infine germoglia. Sgorga dalla maglia, lavorata finemente, 

una possibilità fluida che ricorda il gesto dell’acqua quando da neve si scioglie per tornare a scorrere pur 

mantenendo memoria dei suoi incontri.  

Cotone greggio riciclato, tessuto di cellulosa, lana grezza e bioplastica. Strato su strato emerge un manto nevoso, 

una trama di impronte che custodisce semi, un paesaggio in potenza che permette di immaginare la forma dentro 

noi sempre differentemente. La volpe avrà preso il merlo? Il lupo la pecora? Il bambino sarà salito sul trattore? 

Il manto, bidimensionale, diventa così quadridimensionale. 

Si può pensare al tempo come un cerchio. In un seme passato e futuro convivono nel presente. Ciò che è stato 

sorregge ciò che sarà e noi giochiamo a seguire le tracce, a indovinarle, a spostare i semi di un giardino portatile 

che, di spalla in spalla, tornerà alla terra. 

​
 

Giulia Filippi è un’artista visiva e ricercatrice nell’ambito dell’educazione. Dopo aver studiato arti visive a Venezia 

(IT) e a Lahti (FI), ha conseguito un Master in Sociologia e Botanica a Firenze (IT). Dal 2006 collabora con diverse 

istituzioni per ampliare i programmi educativi, utilizzando la pratica artistica come strumento per creare 

connessioni con il sapere attraverso l’esperienza. Dal 2001 la sua ricerca artistica è stata esposta in numerose 

occasioni, sia in contesti indipendenti che istituzionali. 
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Mako Ishizuka 

Threads of Virtue. Infusing with an Alternative Life Philosophy​
​
Materiali: Lana, cotone, Cupro Bemberg, viscosa, seta, filo dorato.​
Dimensioni installazione variabili.​
Opera realizzata in collaborazione con Officina39, Brunello, Piacenza Group, Cerruti, Tessuti di Sondrio, Erica 

Industria Tessile, Ilaria Sr, Maeba International. 

Cooperazione e sostegno: Ayumi Kanaya / Art Gummi, Mitsuhiko Takada, NIKKO, Hideyuki Sakamoto / Kanazawa 

Craftsman Training School, Kanazawa Machiya Information Center, Yamato Soysauce & Miso, Kenbishi Sake 

Brewing, Sawako Kanai, Kurayoshi Kasuri Preservation Society, Tsuyoshi Morisaki / Teclor, Toshiaki Ogasawara 

Memorial Foundation, Hanako Lodder​
​
​
Il progetto si ispira al Kintsugi, l’arte giapponese di riparare la ceramica rotta, rivelando una bellezza che nasce 

dall’imperfezione e dell'impermanenza. Al cuore di questa filosofia si trova la parola giapponese Tsukurou, che 

significa “riparare”, implica letteralmente un’azione continua o ripetuta del “fare”, e il suo ideogramma è composto 

da “filo” e “virtù”. Tsugu, come in Kintsugi, significa “connettere, ereditare”, e il suo ideogramma è formato da più 

fili intrecciati.​
Threads of Virtue esplora i gesti antichi del riparare e del connettere, riflettendo sulla circolarità che attraversa 

l’industria tessile e della moda, tessendo un dialogo delicato tra pratiche e visioni diverse, sospeso tra le 

inquietudini di una società contemporanea in cui le occasioni di esprimere la propria umanità si fanno sempre più 

rare. Di grande valore è stato il dialogo in Giappone con artigiani esperti nel recupero e nella giunzione, maestri 

della lacca giapponese, della carpenteria, del tessile e del sake, per scoprire visioni del mondo e della vita che si 

intrecciano con il delicato concetto di “disfare”— come nel caso del Kimono, l’abito tradizionale giapponese 

composto da otto pezzi di stoffa e pensato per non produrre scarti, per essere smontato, ricomposto e tramandato 

come un prezioso filo di memoria attraverso le generazioni. ​
Dopo queste esperienze in Giappone, la collaborazione con partner italiani ha dato vita alla concreta 

materializzazione del progetto. Queste realtà hanno lasciato un’impronta significativa per un senso di connessione 

profonda con la storia delle loro pratiche, per le loro logiche e attitudini, per i loro prodotti capaci di evocare 

immagini e significati profondi; come il denim “invecchiato”, che racconta la naturale traccia del tempo, o il tessuto 

“divorato”, in cui alcune fibre si dissolvono.​
Saggezza e virtù abitano il quotidiano, non solo culture lontane o tempi passati. Gesti appresi in Italia si riflettono 

nella ricerca, si materializzano in un’installazione composta da strisce di tessuto che evocano la forma del Kimono e 

in un video con proiezione e narrazione; non come oggetto da contemplare, ma come spazio in cui immergersi, che 

invita a uscire dalla posizione di controllo e a percepirsi parte di un mondo in cui elementi diversi e molteplici sono 

intimamente connessi. 

​
Mako Ishizuka sviluppa i suoi progetti attraverso esperienze sociali in contesti non familiari, giocando con le regole, 

le norme e la logica, e intervenendo nella loro ecologia. La sua pratica è stata presentata, tra gli altri, al Museum of 

Contemporary Art di Tokyo, alla National Gallery of Zimbabwe, alla Biennale di Architettura di Venezia e all’EHESS di 

Parigi. 
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Made for A Woman 

La Donna Baobab​
​
Materiali: rafia, lana seta, pietre preziose​
Dimensioni: ca. 120x190 cm​
Opera realizzata in collaborazione con Albini Group, Lanecardate, Madiva, Piacenza Group, Successori Reda 

S.B.p.A.,  Tessuti di Sondrio, Zegna Baruffa Lane Borgosesia​
Credits: Made For A Woman Team, Eileen Akbaraly (CEO e Founder), Francesca Basta (Designer), Alice 

Debeuckelaere (Production).​
​
​
La Donna Baobab è più di un arazzo, è un paesaggio intrecciato, una storia da toccare, un tributo alla resilienza e 

alla sostenibilità. Realizzata a mano dalle artigiane dell’atelier Made For A Woman, quest’opera trasforma rafia e 

filati di recupero in una celebrazione audace della terra del Madagascar e del suo popolo, dando nuova vita a fibre 

scartate e trasformandole in una visione di forza e sostenibilità.​
Il design trae ispirazione dal paesaggio mozzafiato del Madagascar: dolci colline verdi, altipiani aridi, fiumi che 

scolpiscono le vallate. Questo scenario prende vita nei colori,  verdi rigogliosi, marroni intensi, blu fluenti accostati 

a tonalità vivaci e decise, tutte intrecciate in un paesaggio ritmico attraverso tecniche artigianali ancestrali.​
Da questo terreno emergono figure femminili rappresentate come alberi di Baobab. Conosciuto come “l’albero 

della vita”, il Baobab immagazzina acqua nel suo tronco imponente, sostenendo tutto ciò che lo circonda. Qui, 

l’albero diventa metafora: le donne, come i Baobab, sono pilastri vitali, che nutrono famiglie, comunità e futuri 

possibili. La loro presenza si intensifica attraverso le parole – citazioni delle stesse artigiane, che parlano di fiducia, 

resilienza e amore per sé stesse. Queste frasi trasformano l’arazzo in un coro di voci cucite sulla sua superficie, 

aggiungendo una narrazione personale a un’opera collettiva.​
L’opera si sviluppa in due movimenti: il primo, una composizione strutturata di terra e figure; il secondo, una 

cascata di fibre, frange e nastri lasciati cadere liberamente in forme organiche. Questa sezione fluida evoca radici, 

connessione e reciprocità tra essere umano e natura – in profonda sintonia con il progetto CirculArt, che promuove 

il design circolare e pratiche sostenibili. Ogni dettaglio è progettato e realizzato con cura: filati intrecciati, rafia 

tessuta o lavorata a maglia, parole ricamate, pietre preziose cucite con attenzione. I materiali – naturali, recuperati 

e reinterpretati – portano con sé sia consistenza che significato.​
La Donna Baobab è un’opera di empowerment e di ecologia, che celebra le donne come donatrici di vita e i Baobab 

come simboli di resistenza. È insieme tappeto, scultura e racconto: una trama audace di terra, corpo e futuro.​
​
​
Made For A Woman è una comunità in continua crescita composta da oltre 750 artigiani e artigiane del 

Madagascar, uniti da un obiettivo comune: esprimere la creatività, preservare la cultura e promuovere 

l’emancipazione. Dal 2019, il progetto valorizza il talento locale offrendo lavoro dignitoso, salari equi e opportunità 

di crescita personale e professionale a persone provenienti da contesti vulnerabili. Al centro di ogni creazione c’è 

l’antica arte della tessitura del rafia, reinterpretata in chiave contemporanea attraverso design innovativi e materiali 

sostenibili e rinnovabili. Ogni pezzo è un omaggio alla tradizione che guarda al futuro, intrecciando storie di 

resilienza, identità e maestria artigianale. Più che un fashion brand, Made For A Woman è un movimento collettivo 

che mette al centro le persone e il pianeta, dimostrando che bellezza e responsabilità possono crescere insieme. 


