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Il cortocircuito dell'artificio, tra opera e natura 
Gianluca Ranzi

La natura ha sempre esercitato meraviglia e ispirazione, dalle grotte di Lascaux fino ai giovani 

artisti del panorama contemporaneo. Natura e arte sono necessariamente in relazione perché 

il mondo naturale e l’essere umano sono sullo stesso piano, tanto che la risposta realmente 

ecologica data dall’arte sta nella sua capacità di ridestare il senso di una comunanza e di 

una vicissitudine che entrambi li abbraccia, contro a ogni sterile tentativo di parcellizzare e 

parzializzare uomo e natura. Stigmatizzata dallo psicologo americano Willis Harman come 

“presunzione ontologica di separatezza”, l’idea che l’essere umano sia in qualche modo 

indipendente ed escluso dal suo ambiente naturale è un pregiudizio erroneo che gode oggi di 

radici culturali e politiche ancora troppo presenti. Al contrario, se come sostiene Levi-Strauss, 

l’uomo è l’essere relazionale per eccellenza, l’interconnettività che lo lega al mondo e la sua 

capacità di co-evoluzione con esso sono spinte determinanti e decisive che smentiscono ogni 

illusione di separatezza. Questo profondo legame è apparso in tutta la sua strutturale evidenza 

in seguito allo sviluppo nella seconda metà del secolo scorso della cibernetica come studio 

interdisciplinare dei sistemi regolatori e della teoria dei sistemi, tanto da costituirsi negli anni 

Settanta come lo snodo concettuale degli studi di antropologia sociale di Gregory Bateson, 

della teoria estetica di Jack Burnham e dell’architettura di Richard Buckminster Fuller, oltre che 

a informare il lavoro di molti artisti tra cui Dan Graham, Agnes Denes, Hans Haacke e Joseph 

Beuys. In tutti questi casi l’artista parte dalla natura per imbrigliare nella sua opera qualcosa 

di ulteriore, per cercare di aprire un varco verso il manifestarsi dell’idea, verso un “concetto 

spaziale” che cerchi il senso del presente e possa progettare un futuro ecologicamente 

sostenibile ed antropologicamente consapevole, perché come Piero Manzoni aveva scritto su 

Azimuth: “Non c’è nulla da dire: c’è solo da essere, c’è solo da vivere”. Il lavoro di Giacomo 

Morelli pone l’accento su che cosa sia veramente natura e che cosa sia l’opera, su un’interferenza 

tra le due che diviene anche un cortocircuito sul limite di invalicabilità dall’una all’altra. Il senso 

di questo limite qui è affrontato immergendo le radici degli alberi nel cemento vivo, la natura 

bloccata dall’opera dell’uomo, antropizzata e colorata come se fosse un prodotto di industrial 

design, eppure allo stesso tempo esaltata e posta su un plinto come una scultura classica, tra la 

torsione in verticale dell’Apoxyòmenos di Lisippo e l’estensione orizzontale del Galata Morente 

di Epigono. Poco importa che nell’opera di Morelli la figura umana sia sparita: a guardar bene 
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i tronchi e le radici ne ricordano posizioni e fattezze, contorsioni e svolgimenti. In quei casi in 

cui il tronco si eleva dal cemento, che ambiguamente è sia la base dell’opera che l’opera stessa, 

la mente corre all’analogo caso del tronco a cui s’appoggia il San Sebastiano di Antonello da 

Messina, anche lì un brano di perfetta natura che però con innaturale naturalezza non sorge 

dalla terra ma da un pavimento marmoreo a tarsie policrome. Là come nelle opere di Morelli il 

divario tra naturalezza e posa, così come tra natura e artificio, è sottile e trasparente, e come 

nel martire di Dresda non si avverte il confine tra estasi e martirio, così anche nelle opere di 

Giacomo Morelli, così perfette nella loro presentazione e nei loro sedati colori opalescenti, lo 

strappo dalla natura all’arte si fa più contenuto, come fosse il frutto in una ordinata metamorfosi. 

Nell’uomo del resto, che è natura, il naturale si rende sempre artificiale in seguito ad ogni 

azione. In altre parole ogni prodotto umano è artificiale in quanto fatto dal suo artefice, l’uomo, 

mentre ogni manifestazione naturale gli è indipendente, lo partecipa e lo compenetra ma ne 

è indipendente. Poiché viviamo sottoposti a una coazione a ripetere del produrre tecnico, 

l’essere naturali significa essere artefici, produrre artificialità, rendere manifesta una memoria 

antica o una sapienza naturale che sono racchiuse all’interno delle cose come un precipitato 

della loro essenza e che l’artista riporta alla luce. Ecco quindi che Giacomo Morelli, con finezza 

concettuale e potenza rappresentativa, indaga il labile confine tra natura e artificio, facendosi 

carico non solo dell’ambivalenza delle due posizioni, ma anche della paradossalità di essere 

ugualmente parte della natura e al contempo esserne altro in qualità di primo produttore di 

artifici. Qui risiede il valore di un ciclo di opere che non appare mai declamatorio o retorico, 

che possiede una sua originalità, ma che al contempo si inserisce in un percorso della cultura e 

della storia dell’arte contemporanea che, come si diceva all’inizio, vede il suo momento cruciale 

tra la fine degli anni Sessanta e l’inizio dei Settanta nel lavoro di artisti quali Giuseppe Penone, 

Joseph Beuys e tutto il gruppo giapponese di Mono-Ha. Anche per il giovane Giacomo Morelli 

si tratta di mettere a punto un percorso che si appunta sugli interstizi del senso e privilegia 

una condizione umbratile e ambivalente del significato, ragionando non solo sul rapporto arte 

e natura, ma sul senso dell’opera d’arte nel mondo in cui viviamo. Dopotutto ogni piedistallo 

regge un monumento che è sempre una scommessa sul futuro, come un ponte gettato a futura 

memoria.
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The short circuit of the artifice, between art and nature 
Gianluca Ranzi

From the caves of Lascaux to the young artists of the contemporary scene nature has always 

fostered wonder and inspiration. Nature and art are necessarily linked to each other, because the 

natural world and the human being are on the same level, so that the truly ecological response 

given by art lies in its ability to reawaken the sense of community and proximity that embraces 

both, against any sterile attempt to divide and partition man and nature. Stigmatized by the 

American psychologist Willis Harman as “ontological assumption of separateness”, the idea that 

the human being is in some way independent and excluded from their natural environment is an 

erroneous prejudice which is still culturally and politically rooted in our society. On the contrary, 

if man is the relational being par excellence, as Levi-Strauss sustains, the interconnectivity 

that ties him to the world and his ability to co-evolve with it, are decisive and crucial pushes, 

which prove wrong every illusion of separateness. This deep bond appeared in all its structural 

evidence in the second half of the last century, as a result of the development of cybernetics 

as an interdisciplinary study of regulatory systems and the theory of systems. In the 1970s, it 

became the key issue of Gregory Bateson’s anthropological studies, of Jack Burnham’s aesthetic 

theory and Richard Buckminster Fuller’s architecture, not to mention its influence on a lot of 

artists such as Dan Graham, Agnes Denes, Hans Haacke and Joseph Beuys. The artist uses 

nature as a starting point to harness something more which might open a passage towards the 

revelation of the idea, versus a “spatial concept” which seeks the sense of the resent and can 

design an ecological future that is both sustainable and anthropologically aware, because as 

Piero Manzoni wrote in the magazine Azimuth: “There is nothing to say: there is only to be, there 

is only to live”. Giacomo Morelli’s works depict what nature and art are when the two interfere 

with each other, causing an almost insurmountable short circuit between one and the other. 

This limit is shown by immersing the roots of trees in fresh concrete, nature imprisoned by the 

work of man, anthropized and colored as though it were a product of industrial design, but at 

the same time enhanced and placed on a plinth like a classical sculpture, a combination of the 

vertical torsion of the Apoxyòmenos by Lysippus and the horizontal extension of the Dying 

Galatian by Epigonus. The fact that in Morelli’s work the human figure disappears seems to be of 

little importance, trunks and roots, however, remind attentive observers of human positions and 

features, contortions and actions. The trunk emerging from the concrete, which ambiguously 
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represents both the basis of the work and the work itself, reminds us of the similar trunk St. 

Sebastian by Antonello da Messina is leaning against. This painting represents an example of 

perfect nature, even though it shows with unnatural naturalness a tree that is not springing up 

from the earth but from a marble floor with polychrome inlays. As in Morelli’s there is a gap 

between naturalness and pose, between nature and artifice. In the martyr of Dresden the fine 

line between ecstasy and martyrdom is subtle and transparent, as well as Giacomo Morelli’s 

works look so perfect with their opalescent soothed colors that the rift between nature and art 

appears contained as though it were the result of a simple metamorphose. Man, who is nature, 

turns natural into artificial by his simple actions. In other words, every human product is artificial 

as it has been created by its maker, man, whereas every expression of nature is independent 

from him, it interacts with him and permeates him, but it stays independent. As our lives are 

exposed to the repetition compulsion of the technical production, being natural means being 

makers, producing artificiality, showing how antique memory or natural knowledge imbue 

things like a precipitate of their essence brought to the surface by the artist. With conceptual 

sharpness and representative power, Giacomo Morelli examines the feeble boundary between 

nature and artifice, considering not only the ambivalence of the two positions, but also the 

paradox of being equally part of nature and at the same time being something else as one 

creator of artifices. Here lies the value of a cycle of works that never appears declamatory or 

rhetorical, which has its own originality, but at the same time fits in with a cultural trend of 

contemporary art that, as we said at the beginning, sees its crucial moment in the late Sixties 

and early Seventies with the work of artists such as Giuseppe Penone, Joseph Beuys and the 

Japanese group of Mono-Ha. For the young Giacomo Morelli it is a way to develop a path which 

considers the cracks of the meanings and privileges a coy and ambivalent position that reflects 

not only on the relationship between art and nature, but on the sense of artworks in the world 

we live in. After all, each pedestal holds a monument that is always a challenge for the future, 

like a bridge to future memory.
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PH: Cosimo Filippini 

Exhibition view 1
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Exhibition view 2
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Exhibition view 3
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Exhibition view 4
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Exhibition view 5
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HISTORY HAPPENS N1
 

2018 

Wood and concrete

Micaceous colours 

86x120x76 cm
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HISTORY HAPPENS N2
 

2018 

Wood and concrete

Micaceous colours 

66x120x75 cm
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2018 

Wood and concrete

Micaceous colours 

60x120x60 cm
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2018 

Wood and concrete

Micaceous colours 

176x55x55 cm

22



23



HISTORY HAPPENS N5
 

2018 

Wood and concrete

Micaceous colours 

84x107x130 cm
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2018 

Wood and concrete

Micaceous colours 

98x80x58 cm
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2018 

Wood and concrete

Micaceous colours 

196x42x46 cm
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2018 

Wood and concrete

Micaceous colours 

105x90x40 cm
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HISTORY HAPPENS N9
 

2018 

Wood and concrete

Micaceous colours 

80x100x60 cm
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Caro Giacomo Morelli,

fa sempre piacere vedere che qualcuno, sin da studente – e del triennio! – ha ben chiara la sua vocazione 

e intende perseguirla attraverso l’applicazione e lo studio, senza volersi sottrarre all’inevitabile periodo 

di apprendistato, da affrontare con consapevolezza, umiltà, ma anche “visione”. Si vede tutto questo nei 

lavori che oggi presenti? Anche… 

ma, si sa, la buona volontà e la diligenza sono dei prerequisiti dell’attività artistica, non un punto 

d’arrivo. Piuttosto, l’essere artisti è scandito da una serie di “stazioni” di un percorso che non finisce mai, 

e di cui queste tue prove costituiscono una delle prime tappe.

Come quasi sempre avviene, l’idea, il campo cui applicarsi, il concetto generale che ti interessa, arriva 

prima della sua formalizzazione matura. Il concetto rimane spesso lo stesso per tutta la vita, le sue 

forme, invece, mutano anche sostanzialmente. Così, di fronte al tuo concetto – base – che mi pare si 

possa identificare nel rapporto tra natura e cultura – oggi proponi una sua configurazione basata sul 

contrasto tra forma ideale geometrica – un parallelepipedo bianco che ingloba l’object trouvé – e le 

forme della natura rappresentate dalla crescita organica, vissuta e unica di radici o di tronchi contorti, 

e per di più “spossessati” della loro naturalità grazie al cromatismo violento e, appunto, innaturale, con 

cui li dipingi. E’ un contrasto efficace, anche se forse un po’ troppo evidente. Con questo non voglio dire 

che è necessario ammantare tutto di mistero – artificio forse peggiore –, ma che è necessario lasciare 

allo sguardo dello spettatore un margine di intervento emotivo e razionale che lo renda partecipe 

dell’opera, invece che spettatore di un enunciato, per quanto chiaro. Questo servirebbe non solo al tuo 

pubblico – che ti auguro sempre in crescita e sempre più qualificato –, ma anche al tuo lavoro, di cui 

vedo il maggior pericolo proprio nella bellezza formale che ha raggiunto.

Con un grande augurio per il futuro,

Marco Meneguzzo
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Dear Giacomo Morelli,

it is always a great pleasure when a student during schooldays realizes that he has a vocation and 

decides to continue the road of hard work and perseverance, without trying to skip the inevitable 

period of apprenticeship, where awareness and humility finally display “vision”. Can all this be seen 

in the works you are presenting today? In part yes... but we know that good will and diligence are 

the key prerequisites of an artist’s work, not a point of arrival. The career of an artist is shaped by a 

series of “pit stops” on a never-ending path, and these works give clear evidence of the first stages.

In most cases, the “idea”, the field of application, the general concept of interest precedes mature 

formalization. The concept often remains the same for the whole life, the form instead changes, 

even substantially. So, according to your ground concept - which I assume being the relationship 

between nature and culture - today you are presenting a configuration based on the contrast 

between the ideal geometrical shape - a white parallelepiped that contains the object trouvè - and 

the shapes of nature represented by organic growth, experienced and unique by means of roots or 

twisted trunks, most of which “deprived” of their naturalness thanks to a violent, actually unnatural 

chromatism, with which you have painted them. The contrast is efficient even though a little too 

evident. This, however, does not mean that everything must be wrapped in a shroud of mystery 

- an even worse artifice - but it is essential to leave a margin of emotional and rational challenge 

to the visitor’s eye in order to let him take part in the work instead of putting him in front of mere 

facts, however clear they may be. This would not only be useful to your audience - who I hope will 

increase more and more and be more qualified - but it would also inspire your work, which is, to my 

mind, endangered by the formal beauty you have achieved.

My best wishes for the future,

Marco Meneguzzo
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