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Albert Pinya un eclettico cronachista o un enfant terribile? 
Chi può dirlo. E questa mostra arriva da lontano. Da una 
qualsiasi sera d’estate del 2017, dove ho incontrato per la 
prima volta Albert al Museo d’Arte Contemporanea di Lissone, 
in occasione della sua mostra personale Albert Pinya/Recent 
Works a cura di Gianluca Ranzi e Alberto Zanchetta. Nella 
piazzetta, insieme a Rossella Farinotti, è stato come se ci 
conoscessimo da una vita. Così è nato il quadrilatero Palma/
Rovereto/Milano/La Brianza. E nel dicembre 2018 presentiamo 
Wormhole, la bipersonale di Laurina Paperina e Albert Pinya 
curata – ovviamente – da Rossella in cui “Pape e Pinya” 
sono gli illusionisti. Una mostra che riesce a mescolare 
così bene le carte tanto da confondere anche il più arguto 
dei collezionisti. Ma… The time is now… ebbene sì, lo è. Lo 
cantava anche Moloko… e sulle note di questo grande singolo 
house, inauguriamo la mostra personale di Albert Pinya. Che 
sia invasione o intrusione poco cambia, Albert conquista lo 

spazio. Alieni e navicelle spaziali lasciano il posto a sagome 
riconoscibili – ispirate a cartoons, serie tv – e a scritte quasi 
primitive – per naturalezza e significato. Veni vidi vici tra le 
più evocative. I colori sfrontati ingannano e celano accezioni 
più assillanti. La lettura dell’immagine si completa scoprendo 
i segni che definiscono lo schema del nuovo mondo post-
pandemico. Insieme alla pittura e al disegno, il prezioso 
nucleo di ceramiche, realizzate in collaborazione con Joan 
Pere Català-Roig, ne risolve l’eccellenza. Due anni di ricerca 
e sperimentazione, Joan Pere Català-Roig e Albert Pinya 
come Joan Mirò e Josep Llorens i Artigas. Un ciclo di opere 
che, in un’epoca in cui siamo dominati dalle tecno-barbarie 
e dall’individualismo, rivendica antiteticamente i processi di 
esecuzione artigianale e la condivisione del lavoro. Mai come 
ora, il significato può essere tanto assoluto. Albert Pinya, un 
artista capace di narrare attraverso le immagini, senza cadere 
nell’iconografico, un pittore, un poeta, un eclettico cronachista. 
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The time is now! The time is now!

Albert Pinya an eclectic chronicler or an enfant terrible? 
Who can tell. And this exhibition comes from afar. From 
any summer evening in 2017, when I met Albert for the first 
time at the Museum of Contemporary Art in Lissone, on the 
occasion of his solo exhibition Albert Pinya/Recent Works 
curated by Gianluca Ranzi and Alberto Zanchetta. In the little 
square, together with Rossella Farinotti, it was as if we had 
known each other for a lifetime. Thus the quadrilateral Palma/
Rovereto/Milan/La Brianza was born. And in December 2018 
we presented Wormhole, the bipersonal of Laurina Paperina 
and Albert Pinya curated – obviously – by Rossella in which 
“Pape and Pinya” are the illusionists. An exhibition that 
manages to mix the cards so well that it confuses even the 
wittiest collector. But… The time is now… actually, it is. Like 
in Moloko’s song… and on the notes of this great house music 
hit, we open the personal exhibition of Albert Pinya. Whether 
it is an invasion or an intrusion, Albert conquers the space. 

Aliens and spaceships give way to recognizable silhouettes – 
inspired by cartoons, tv series – and almost primitive writings 
– for their naturalness and meaning. Veni vidi vici among the 
most evocative. The cheeky colours deceive and conceal 
more pushy meanings. The reading of the image is completed 
by discovering the signs defining the pattern of the new post-
pandemic world. Together with painting and drawing, the 
precious series of ceramics, created in collaboration with 
Joan Pere Català-Roig, resolves its excellence. Two years 
of research and experimentation, Joan Pere Català-Roig 
and Albert Pinya as Joan Mirò and Josep Llorens i Artigas. 
A cycle of works that antithetically claims craftsmanship 
processes and work sharing in an era dominated by techno-
barbarism and individualism. The meaning becomes so 
absolute like never before. Albert Pinya, an artist capable of 
narrating through images, without falling into iconography, a 
painter, a poet, an eclectic chronicler.



Cocktail d’amore e di morte... 
o di come un testo su Albert Pinya, 
che inizia serissimo, finisce a 
gambe all’aria, perhaps.
Figurativo? Astratto? Non fa una gran differenza per Albert 
Pinya. Nello stesso modo da tempo è caduta nel suo lavoro la 
separazione tra pittura e installazione, tra performance, fotografia 
e video, in una mescla fertilissima che oggi comprende anche la 
ceramica. Si può dire che la figurazione di Pinya è astratta tanto 
quanto la sua astrazione è figurativa, proprio come una certa idea 
d’ordine regna nel suo caos e l’unità nella sua versatilità. Fa parte 
di questa sovrapposizione anche quel continuo rivolgimento di 
fronti che nel capitolo precedente della sua pittura si estendeva 
fin sulla parete, contaminando lo spazio con serpentine fluide 
e spire arcobaleno, che oggi diventano le forme sinuose e 
primordiali delle opere in ceramica. La pittura ha bisogno d’aria, 
rompe il recinto sacro del suo perimetro e respira aprendosi 
all’ambiente, sotto forma di anfore e vasi istoriati, di piatti e 
ciotole dipinte. Pittura quindi sì, ma espansa, meticcia, dialogante, 
multiforme e intrecciata. Lo stesso meticciato creativo, nato sotto 
il segno dello slittamento e della contaminazione, determina – e 
non è la prima volta per l’artista maiorchino –, quel suo marcato 
segno nero di contorno, che ora si presta ad incidere sulla tela 
e sulla carta immagini legate alla pandemia e ai suoi effetti 
psicologici, per poi svolgersi, senza soluzione di continuità, 
nella scrittura e nella rappresentazione grafica: brevi locuzioni, 
talvolta sarcastiche endiadi, che prendono posto tra la mischia 
delle immagini alludendo alla cronaca drammatica degli ultimi 
tempi con parole come newnormal lifestyle, social distancing, 

facemask experience, bacteriaset, don’t worry, perhaps, e così 
via. La superficie dipinta, oggi anche tridimensionale nelle forme 
archetipe della ceramica che nasce dalla preziosa collaborazione 
con Joan Pere Català-Roig, diviene così un campo aperto e 
frammisto dove immagine e parola, cultura alta e bassa, cronaca 
e storia, ornamentazione ed essenzialità, potenzialità astratta e 
pulsione narrativa, si intrecciano in un insieme in cui l’apparente 
velocità esecutiva fa eco all’accelerazione del quotidiano. Ed ecco 
quindi gli elementi qui in gioco: la realtà, l’informazione, l’immagine 
e l’immaginazione. Se Pinya si fermasse ai primi tre sarebbe un 
semplice illustratore, farebbe della cronaca, forse arguta, ma 
sempre e solo cronaca. Pinya però non fa il giornalista e non si 
limita a registrare la realtà per trasmetterla in immagini. Piuttosto 
il suo lavoro, che, va ancora una volta ribadito, non ha nulla di 
improvvisato ma molto di meditato, è nutrito da una potentissima 
energia che sa calibrare le proprie apparizioni e integrarle in quel 
complesso gioco di rimandi, di riferimenti e di metamorfosi a 
cui si faceva cenno prima, anche se questo avviene, e qui sta la 
grandezza dell’ambiguità creativa dell’artista, senza mai perdere 
la sua così tipica spontaneità e la sua freschezza espressiva. 
Questo immaginario libero da ogni gerarchia accompagna Pinya 
fin dalle sue prime opere, ma con il tempo è diventato più tagliente 
e diretto; ha acquisito una raffinatezza, anche linguistica, che 
pesca nel serbatoio della storia dell’arte, recupera e reintegra brani 
delle avanguardie storiche e del modernismo, fino al graffitismo 
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e ai Neue Wilder. Un frutto post-moderno forse? No per favore! 
Finiamola con le etichettature a compartimenti stagni. Pinya può 
giocare con diversi stili storici nello stesso quadro, oppure riferirsi 
a un solo stile ma rivoltandolo come un calzino e, – sim sala bim, 
bim bum bam –, capovolgerlo a testa in giù e dopo alcune capriole 
farlo ricadere a terra sui suoi piedi. Del resto Pinya sa bene che, 
come diceva Picabia, la testa è rotonda per permettere alle idee 
di cambiare direzione. Ed ecco quindi i segni di un movimento che 
rendono il lavoro di Pinya positivamente straniero rispetto alla 
cronaca, pur nutrendosi anche di quest’ultima come avviene nel 
ciclo di opere qui riprodotte. Pinya in questo modo rifugge dalla 
falsa familiarità tipica dei media contemporanei: egli oppone la 
complessità di molteplici riferimenti all’uomo a una dimensione 
dei social, l’intreccio interpretativo al semplicismo, la complessità 
dell’incontro tra immagine e parola alla vuota spettacolarizzazione, 
la coscienza all’anestetizzazione. In altre parole, ci troviamo di 
fronte alla resistenza messa in pratica da un’arte che non vuole 
piegarsi ad essere un servizio informativo e che, dubitando 
di poter essere realmente trasformativa, crede soprattutto al 
suo potenziale interpretativo. Non c’è quindi staticità nel lavoro 
dell’artista, né manierismo né tanto meno formalismo citazionista. 
Pinya è futurista per quel suo essere fulmineo nel captare le 
dinamiche di una realtà in continuo e rapido cambiamento, 
tanto quanto è antagonista nel leggerla e nell’interpretarla, nel 
provare a darle un senso. Dopo alcuni salti nel vuoto (senza rete 
di sicurezza perché il Pinya-funambolo si gioca il tutto per tutto e 
sa che mettersi a rischio è la garanzia per restare vivi e pensanti), 
il Pinya-cocktail è dunque servito. È in definitiva un cocktail che 
non parla d’altro che del suo genio, perché la realtà, la pandemia, 
l’informazione, la psicologia delle masse e dell’individuo non sono 
che gli elementi, o meglio gli ingredienti, di quel cocktail d’amore 
(come cantava Amanda Lear) e di morte che il Pinya-barman poi 

shakera insieme e serve al pubblico. E chissà se anche lui, come 
James Bond di fronte al Martini cocktail, si raccomanda di farlo 
“shaken not stirred”! In esclusiva per la mostra, senza Martini 
ma in omaggio a Martina, ecco dunque il Martina Sour cocktail di 
Albert Pinya. Complici anche alcune serate berlinesi e anversane 
col sottoscritto, l’artista ci ha dato il permesso di rendere pubblica 
la ricetta. Eccola:

Martina Sour

1)	 9 cl di realtà (quella drammatica, quella pungente e quella del 
gossip, q.b.)

2)	 6 cl di succo di storia dell’arte (Picasso, Lèger, Mirò ma anche 
un buon Goya d’annata e un distillato di Cueva de Altamira)

3)	 4 cl di crema di fumetto (Quino e Mafalda, Tray Parker e 
Southpark, Charles M. Schulz e i Peanuts, Fujiko Fujio e 
Doraemon)

4)	 Ghiaccio tritato con menta piperita-Paperina e qualche 
gargoyles da bestiario medioevale (ricordate il Medioevo 
Fantastico di Jurgis Baltrušaitis? Quello!)

5)	 1 spicchio di ananas molto dolce (opzionale), da bilanciare con 
l’asprezza di un manuale illustrato di batteriologia e virologia 
(obbligatorio)

6)	 Guarnire con una ciliegina sciroppata (di quelle fosforescenti 
dal color fucsia-radioattivo) e con un ombrellino di carta 
(giapponese a piccoli teschi)

7)	 Condire a pioggia con humor (nero) e virtuosismi cromatici 
vari (sinestesie in salsa arcobaleno)

8)	 Servire ghiacciato alla stessa temperatura di conservazione di 
un vaccino Pfizer (tra i -25° e i -15°)

The cocktail is served! The time (to drink) is now. Enjoy…

7



Figurative? Abstract? It does not make much difference for Albert 
Pinya. In the same way the separation between painting and art 
installation fell in his work long ago, embracing performance, 
photography and video in a very fruitful mescla that today 
includes ceramic too. We can say that Pinya’s representation 
is abstract as much as his abstraction is representation, just 
like a certain idea of order reigns over his chaos and unity 
over his versatility. Part of this overlay is also the continuous 
turn-arounds that in the previous chapter of his painting 
expanded all the way up to the wall, contaminating the space 
with fluid serpentines and rainbow spires that today become 
the curvy and primordial shapes of his ceramic art pieces. 
Painting needs air, breaks the sacred fence of its perimeter and 
breaths opening up to the environment, through the shapes 
of amphorae and decorated vases, plates and painted bowls. 
Therefore it is painting, but expanded, mixed, dialoguing, 
multiform and intertwined. The same creative mix, born under 
the sign of slipping and contamination, determines – and it is 
not the first time for the Mallorcan artist – his distinctive black 
conturing mark, that is now suitable for engraving images about 
the pandemic and its psychological effects on canvas and on 
paper, then it evolves into writing and graphic representation 
seamlessly: short elocutions, sometimes sarcastic hendiadys, 
taking place in the mix of images alluding to dramatic recent 
news with words like new normal lifestyle, social distancing, 

face mask experience, bacteria set, don’t worry, perhaps 
and so on. The painted surface, today also tridimensional in 
the archetype shapes of ceramic, born from the precious 
collaboration with Joan Pere Català-Roig, becomes the result 
an open and mixed field where image and word, high and low 
culture, news reports and history, decoration and essentiality, 
abstract potential and narrative pulse, intertwine as a whole 
where the apparent speed of execution echoes the acceleration 
of ordinary life. So the elements on the plate here are: reality, 
information, image and imagination. If Pinya stopped at the first 
three he would be a simple illustrator, he would do chronicles, 
maybe witty, but always and only chronicles. But Pinya is not 
a journalist and does not limit himself to record reality and 
then transfer it into images. On the contrary, his work that, we 
need to stress it once again, is not improvisation but a whole 
lot of meditation, is nurtured by an extremely powerful energy 
capable of calibrating its own appearances to integrate them in 
a complex game of cross references, links and metamorphosis, 
as mentioned before, even if this happens, and here lies the 
greatness of the artist’s creative ambiguity, never losing his 
typical spontaneity and expressive freshness. This imaginary 
freedom from any hierarchy accompanies Pinya since his early 
art pieces but, passing the time, it has become sharper and more 
direct; it gained a refinement, also linguistic, with findings from 
the history of art tank, recuperating and reintegrating pieces 

Love and death cocktail... 
or how a text on Albert Pinya, 
starting very seriously, 
goes belly-up, perhaps.
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from historical and modernism avant-garde, up to graffitis 
and Neue Wilder. A post-modern fruit, maybe? No, please! 
Let’s stop compartmentalizing. Pinya can play with different 
historical styles in the same painting or he can refer to a single 
style but turning it inside out like a sock and – sim sala bim, bim 
bum bam! – turning it upside down after some flips making it 
land on its own feet. In the end, Pinya knows very well that, like 
Picabia said, our heads are round so our thoughts can change 
direction. Hence, here are the signs of a movement that make 
Pinya’s work positively foreign compared to news reporting, yet 
feeding from it like in the art pieces series displayed here. Pinya 
escapes from the fake familiarity typical of contemporary media 
this way: he opposes the complexity of multiple references to 
the one dimensional man of social, the interpretative intertwine 
to simplification, the complexity of the match between image 
and word to the meaningless showing off, consciousness to 
anaesthetisation. In other words, we find ourselves in front of 
resistance put into practice from an art that does not want to 
bend to being an informative service and that, doubting of being 
really transformative, believes into its interpretative potential 
mostly. Therefore there is no static nature in the artist’s work, 
neither mannerism nor citations’ formalism. Pinya is futuristic 
for his being as fast as lightning in capturing the dynamics of 
a continuously and quickly changing world, as much as he is 
antagonist in reading and interpreting it, in trying to give it a 
sense. After some leaps of faith (without safety net as Pinya-
tightrope walker gambles everything and knows that risking is 
the guarantee to remain alive and thinking), the Pinya cocktail 
is then served. It is in the end a cocktail that only speaks about 
his genius because reality, pandemic, information, mass and 
individual psychology are just the elements, or better, the 
ingredients, of that cocktail of love (as Amanda Lear sang) and 

death that Pinya-barman then shakes together and serves to 
the audience. And who knows if he, like James Bond in front of 
a Martini cocktail, recommends to make it “shaken not stirred” 
too! Exclusively for the exhibition, without Martini but paying 
tribute to Martina, here is the recipe for the Martina Sour 
cocktail by Albert Pinya. After some nights out in Berlin and 
Antwerp, the artist gave us permission to publish the recipe:

Martina Sour

1)	 9 cl of reality (dramatic, sharp and gossip, as much as 
needed)

2)	 6 cl of history of art juice (Picasso, Lèger, Mirò but also a 
good vintage Goya and a Cueva de Altamira spirit)

3)	 4 cl of cream of comics (Quino and Mafalda, Tray Parker 
and Southpark, Charles M. Schulz and Peanuts, Fujiko 
Fujio and Doraemon)

4)	 Crushed ice with peppermint-Paperina and some gargoyles 
from the middle age bestiary (do you remember The 
Fantastic Middle Ages by Jurgis Baltrušaitis? That one!)

5)	 1 slice of a very sweet pineapple (optional), to be balanced 
by the bitterness of an illustrated bacteriology and virology 
manual (compulsory)

6)	 Garnish with a canned cherry (one of those neon fuchsia-
radioactive colour) and with a small paper umbrella 
(Japanese with small skulls)

7)	 Drizzle with humor (black) e various chromatic virtuosity 
(synaestesia in rainbow sauce)

8)	 Serve ice-cold at the same temperature as to conserve a 
Pfizer vaccine (between -25° and -15°)

The cocktail is served! The time (to drink) is now. Enjoy…
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Rostros 
sobre 
negro I

Albert Pinya 
Joan Pere Català Roig 2020 Groggy stoneware with underglaze pigments 48x23 cm12 13



Veni 
Vidi 
Vinci

Albert Pinya 2020 / 2021 Mixed on canvas 70x50 cm14 15



Party Time!!!

Albert Pinya 2020 Mixed on canvas 100x80 cm16 17
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Let it 
happen

Senza paura

Kill the 
masters

Albert Pinya 2020 Mixed on canvas 50x35 cm20 21



Perhaps

Albert Pinya 2020 / 2021 Mixed on canvas 30x30 cm22 23



Bacteria set

Albert Pinya 2020 Mixed on canvas 120x100 cm24 25



To be 
or not to be 
(to be a virus)

Albert Pinya 2020 / 2021 Mixed on canvas 50x50 cm26 27
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Social 
distancing

Albert Pinya 2020 Mixed on canvas 170x170 cm30 31



New 
normal 
lifestyle

Albert Pinya 2020 Mixed on canvas 170x170 cm32 33



Facemask 
experience

Albert Pinya 2020 Mixed on canvas 170x170 cm34 35



36 37



Albert Pinya, l’enfant terrible.

Si legge spesso questa frase nei testi in cui vieni citato. 
Chi ti ha dato questo appellativo? E perché? Ti senti 
realmente così?

Esattamente, non ricordo chi deve essere stata la prima persona 
ad etichettarmi in questo modo. Era sicuramente un giornalista, 
convenzionale e noioso. Intendo dire che le manifestazioni 
artistiche sono espressioni in cui non dovrebbe esserci 
posto per pregiudizi, sotterfugi o tabù. La mia concezione 
dell’arte è che possa fungere da strumento simile a quello 
scomodo specchio in cui ci riflettiamo e dove contempliamo, 
spogliati delle nostre maschere e completamente nudi, tutte 
le nostre anomalie e cicatrici, sia individuali che collettive, per 
incoraggiare il pensiero critico che ci fa progredire come specie. 
Nella mia fase di formazione, riferimenti espliciti a questioni 
politiche, escatologiche, sessuali, pornografiche, religiose, casi 
di pedofilia, presenza di droghe, violenza (nulla che non fosse 
presente nel nostro ambiente) erano una costante. I risultati 
dei progetti sono stati più viscerali. Con uno sguardo tipico 
della giovinezza e il suo corrispondente stato di “ingenuità vs 
ribellione”. D’altra parte, mi piace lavorare da una prospettiva 
libera, non tradizionale e non ortodossa. Senza gerarchie 
negli argomenti che scelgo perché mi interessa tutto, dalla 
decadenza all’eccellenza. Con un’estetica antiaccademica, al 
di là delle tendenze e delle correnti attuali e ufficiali. Inoltre, 
mi piace anche praticare “l’intrusione” e molti dei progetti, a 
cui partecipo, sono legati alla pubblicità, ai media e ad altri 
campi che non sono direttamente collegati al circuito artistico 
ufficiale. (Mi annoia pensare all’idea di passare tutta la vita a 
produrre per riempire muri e cubi bianchi in gallerie e musei). 
Infine, l’anacronismo che vive dentro di me fa di me una persona 
poco connessa al mondo tecnologico/digitale e, nel contesto 

attuale a cui siamo sottoposti, sotto il regno della tecnobarbarie, 
sembra impossibile sopravvivere senza questi meccanismi… in 
contrapposizione a questa realtà, trovo opportuno sottolineare 
che tutte le opere ceramiche realizzate insieme a Català Roig 
e che caratterizzano parte di questa mostra nascono, in un 
certo modo, come risposta/atteggiamento/filosofia che nasce 
rivendicare processi artigianali e manuali, e il legame con 
l’ancestrale e il tellurico, di fronte all’imposizione di tutto ciò 
che è digitale. (Come la storia di cui parla il mio primo libro 
monografico Agropower, Adia Edicions, 2017). In generale, 
sento che alcune di queste idee, che ho citato, mettono a disagio 
alcuni gruppi di puristi, che sono quelli che mi etichettano con 
questo soprannome. Personalmente, sono molto chiaro su 
quale sia la conclusione e quali siano gli obiettivi: fare ciò che 
voglio, sempre, in ogni momento. La mia natura è così superba, 
selvaggia e difficile da domare.

Dalla tua prima mostra in Italia, raccontaci lo stretto 
contatto con questo Paese. Quali sono gli artisti, i curatori, i 
collezionisti che ti hanno accompagnato in questo viaggio?

Sì, in particolare la mia prima mostra è stata nel 2008. Cioè, 
13 anni fa. Nel 2023 si celebreranno i 15 anni di questo primo 
incontro. Se non ricordo bene, penso che, finora, ho avuto circa 
sette mostre personali. Quando ripenso a questi anni e al rapporto 
con il Paese, sono tante le persone che ho incrociato durante 
tutto questo tempo. Fortunatamente, la maggior parte di loro è 
meravigliosa e la minoranza non così meravigliosa. Guardando 
indietro, è inevitabile non pensare a 4 nomi fondamentali che 
hanno segnato questo viaggio. Il collezionista Emilio Bordoli è il 
primo di queste persone. Figura essenziale. The Godfather. Mi ha 
incontrato a Maiorca quasi per strada, quando ero bambino, nel 
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2007. È stata la chiave per arrivare qui. Il suo supporto è costante 
e incondizionato. La mia carriera gli deve molto. Al secondo 
posto il critico e curatore Gianluca Ranzi. Essenziale anche in 
questo catalogo con il suo testo geniale e meraviglioso. Gianluca 
è la prima persona che ho incontrato, in Italia, grazie a Emilio 
Bordoli. Con lui ho fatto diversi progetti (alcuni dei quali insieme 
ad Achille Bonito Oliva) e finisce sempre per sorprendermi con 
le sue interpretazioni e riflessioni. Penso che Ranzi sia uno dei 
grandi intellettuali italiani contemporanei. È anni luce dal resto 
che ho incontrato. Mi sorprende costantemente con la sua 
estrema genialità e non mi stanco mai di leggerlo o di conoscere 
le sue proposte. È un privilegio poter condividere con lui il mio 
lavoro, che è la cosa più importante che ho. Per completare 
questo elenco c’è anche la critica e storica dell’arte Rossella 
Farinotti che è una grande amica è come una sorta di sorella che 
adoro, con tutte le sue peculiarità, e che mi aiuta sempre molto 
quando può. E infine, c’è la mia sorella artista, Laurina Paperina, 
con la quale ho condiviso anche momenti molto belli e spero di 
continuare a condividere momenti ancora migliori. Non ho dubbi 
che il meglio deve ancora venire.

Dietro a un linguaggio che apparentemente può sembrare a 
cavallo tra il pop e lo street, un linguaggio che vede tratti 
netti e colori brillanti, dietro si celano significati più profondi.
Ti consideri un cronista sociale. Pensi che questo tuo 
linguaggio possa avvicinare i giovani all’arte e al tempo 
stesso sensibilizzarli verso quello ci circonda?

Non mi sono mai considerato un artista pop o uno street 
artist e scappo da questi riferimenti per definire il mio lavoro. 
Per farti un esempio, nella mia ricerca ho in mente più pitture 
rupestri o pittura romanica di quanto non pensi a Banksy o 

Warhol. A proposito del cronista sociale, è evidente che la 
contemporaneità implica parlare del tempo e delle circostanze 
attuali in cui viviamo. Un’idea che considero fondamentale nel 
mestiere dell’artista. Ma la grande differenza, con i giornalisti, è 
che noi interpretiamo la vita e le azioni che si dipanano, in essa, 
dall’immaginazione. Non so se un linguaggio come il mio possa 
avvicinare l’arte alle giovani generazioni. Tuttavia, riconosco 
che i giovani mostrano molta empatia con il linguaggio che uso 
perché sentono una certa vicinanza. Intuisco che ciò possa 
essere dovuto alla percezione di una metodologia e di codici più 
immediati rispetto a quelli che circondano l’arte concettuale o 
altri tipi di correnti artistiche. Come quelli che di solito regnano 
e predominano di questi tempi, poco visivi ed eccessivamente 
intellettualizzati. Perché cerchiamo così spesso di razionalizzare 
le emozioni? In ogni caso, il mio lavoro non è destinato a un 
pubblico specifico. Piuttosto, il perimetro è più ampio e, molte 
volte, sono le generazioni più adulte che hanno bisogno anche di 
una buona dose di sensibilità e buon senso. Nel caso di questa 
mostra penso che i dipinti saranno più potenti tra qualche anno. 
Diventeranno frammenti e testimonianze della nostra storia.

Pittura, scultura, installazioni e ceramiche. Il mondo di Albert 
Pinya è davvero vasto. Le ceramiche sono state l’ultima 
produzione, e rivelazione al tempo stesso. Hai un sogno nel 
cassetto o qualche progetto che vorresti realizzare?

Sì, la collaborazione con la ceramista Català Roig e la nuova 
produzione ceramica (che è la prima volta che vengono 
presentate in pubblico, dopo tre intensi anni di lavoro) è uno 
dei nuovi territori in cui vorrei continuare ad esplorare. Poter 
lavorare in squadra, con Català Roig, e condividere con lui il 
processo creativo (come quando collaboro con altri creatori di 
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altre discipline) mi completa come artista e come persona. In 
un mondo così individualista come quello in cui viviamo, l’idea 
di mantenere una visione comune e condivisa della vita e delle 
cose mi sembra un vero atto di sovversione e resistenza. La 
cosa stimolante del mio lavoro è che i limiti li poni tu stesso. 
Impossible is nothing. Questo è il grande sogno che voglio 
continuare a coltivare.

Pensi che questa mostra, The time is now! possa essere 
l’inzio di una produzione artistica più complessa?

La mostra che abbiamo presentato è molto rappresentativa 
perché descrive le intenzioni e lo stato attuale della mia pittura. 
Oltre all’aspetto delle opere, in ceramica, insieme a Català Roig. 
Niente è più importante per me, in questo momento, delle opere 
che occupano lo spazio della tua galleria. Ma, onestamente, non 
so se questa mostra potrà segnare l’inizio di una produzione 
futura più complessa perché ritengo che le mostre che ho 
realizzato, in precedenza, fossero già altrettanto complesse...

Il tuo non-rapporto con i social. Niente Instagram, 
Facebook, WhatsApp. Cosa ti porta a tenere le distanze da 
questi canali?

Ciò che è più rilevante è, da un lato, l’assoluta assenza di 
appetito e curiosità. E, la seconda parte, la mancanza di tempo. 
Non mi piace interagire con la vita dallo schermo di un telefono 
o da un computer. Con il passare degli anni, e più raffino in 
mio discorso, più mi sento vicino all’uomo delle caverne. Sono 
consapevole dell’importanza che questi media possono avere, 
come strumenti, per la diffusione del lavoro degli artisti. Ma, per 
ora e per sempre, le mie preoccupazioni sono altre. Ricordo che, 

quando ero studente di Belle Arti, tutti i miei compagni erano più 
interessati a creare una pagina web o un blog, come dettava la 
moda, piuttosto che preoccuparsi di sviluppare un lavoro solido 
o di mettere insieme un linguaggio con un certo rigore, grazia 
e forza. La verità è che penso che questa esperienza mi abbia 
segnato e traumatizzato un po’.

Albert Pinya e la poesia. Raccontaci questo legame così 
romantico.

Il poeta messicano Octavio Paz diceva che “la poesia è il punto 
di intersezione tra il potere divino e la libertà umana”. E non 
aveva torto. Come sai, mi sono sempre definito una specie 
di scrittore frustrato. Prima di essere un artista. La parola è 
il mezzo espressivo con cui ho cominciato ad esprimere le 
mie preoccupazioni creative. Sono un lettore, consumatore 
e drogato di poesia da quando ho memoria. Non leggo 
altri generi. In effetti, è stata la poesia a farmi conoscere il 
linguaggio della comunicazione visiva. A tutt’oggi si può dire 
che qui a Maiorca ho quasi più amici poeti che pittori. Alcuni di 
loro hanno persino osato battezzarmi come “il Robin Hood dei 
poeti”. Sento un’autentica devozione al modo in cui affrontano 
la vita, attraverso le parole, e amo aiutarli ogni volta che posso. 
Purtroppo la poesia è un genere per minoranze (pochi eletti) 
ed è quasi marginale. Forse è per questo che mi identifico così 
tanto con loro. Proprio come con i ceramisti. Noi pittori non 
siamo poi così lontani da questa realtà.
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Albert Pinya, l’enfant terrible.

You often appear with this label in the texts where you are 
mentioned. Who gave you this nickname and why? Do you 
really feel it?

Exactly, I cannot recall who was the first person to label me 
this way. It was a journalist for sure, conventional and boring. 
I mean that artistic expressions are expressions where there 
should be no room for prejudices, deceptions or taboo. My 
vision of art is that it can be a suitable instrument similar 
to the uncomfortable mirror where we reflect and where 
we contemplate, undressed from our masks and completely 
naked, all our abnormalities and scars, both individual and 
collective, to encourage the critical thinking that make 
us evolve as a species. In my education phase, explicit 
references to political, eschatological, sexual, pornographic, 
religious issues, pedophilia cases, drug presence, violence 
(nothing that was not already existing in our environment), 
were constant. Project results were more visceral. With 
the glance typical of youth and its correspondent state of 
“ingenuity vs rebellion”. On the other hand, I like to work 
from a free perspective, untraditional and unorthodox. 
Without hierarchies in the topics I choose as I am interested 
in everything, from decadence to excellence. With an anti-
academic aestethics, beyond actual and official trends and art 
movements. In addition, I also like to practice “intrusion” and 
many projects I join are linked to advertising, media and other 
fields that are not directly connected to the official artistic 
circuit. (I get bored thinking of spending all my life producing 
for filling walls, white cubes in museum and galleries). And 
then, the anachronism that lives inside me makes me a very 
little connected person to the technological/digital world and, 
the actual contest we have to deal with, under the reign of 

technobarbarie, it seems impossible to survive without these 
mechanisms… in contrast to this reality, I find useful to stress 
that all the ceramic art pieces made together with Català 
Roig and that characterize part of this exhibition are born, 
in a certain way as answer/attitude/philosophy born to claim 
artisanal and manual processes and the link with the ancestral 
and telluric, in front of the imposition of anything digital. (Like 
the story from my first monographic book Agropower, Adia 
Edicions, 2017). In general I feel that some of these ideas that 
I mentioned before, make some purists groups distressed, 
the same ones who label me with this nickname. Personally, 
I am very clear on which is the conclusion and what are the 
goals: do what I want, always, in any moment. My nature is so 
superb, wild and difficult to tame.

From your first exhibition in Italy, tell us about the strict 
contact with this Country. Which artists, curators, 
collectors accompanied you in this journey?

Yes, actually, my first exhibition was in 2008, like, 13 years 
ago. In 2023 we will celebrate 15 years from this first meeting. 
If I remember correctly, I believe I had circa 7 solo shows so 
far. When I think back about these years and the relationship 
with this Country, there are many people I met during all 
this time. Luckily, most of them are wonderful and a small 
number not so wonderful. Looking back, it is inevitable not to 
think about 4 fundamental names that marked this journey. 
The collector Emilio Bordoli is the first of them. Essential 
character. The Godfather. He met me in Mallorca, almost on 
the road, when I was a child, in 2007. It was the key to get 
here. His support is unconditional and constant. My career 
owns him a lot. The second place is for critic and curator 
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Gianluca Ranzi. Essential for this catalogue too with his bright 
and beautiful text. Gianluca is the first person I met in Italy 
through Emilio Bordoli. I worked on different projects (some 
of them together with Achille Bonito Oliva) with him and he 
always ends up surprising me with his interpretations and 
reflections. I think Ranzi is one of the great contemporary 
Italian intellectuals. He is light-years ahead from all the others 
I met. He constantly surprises me with his extreme genius and 
I never get tired of reading and getting to know his proposals. 
It is a privilege being able to share my work, which is the 
most important thing I have, with him. To complete the list 
there is the critic and art historian Rossella Farinotti who is a 
good friend, like a sister I adore with all her peculiarities and 
who always helps me a lot when she can. Last but not least 
my art sister Laurina Paperina, with whom I shared amazing 
moments and I hope to share even better ones. I have no 
doubts the best is yet to come.

Behind a language that may apparently seem to be 
crossing pop and street, a language with defined marks 
and bold colours, deeper meanings are hidden behind 
it. You consider yourself a social reporter. Do you think 
that this language can attract youngsters to art and at 
the same time make them conscious about what is around 
them?

I never considered myself a pop or street artist and I run 
off these references to define my work. For instance, in my 
research I have more cave or Romanesque paintings than 
Bansky or Warhol in mind. About the social reporter, it is 
evident that the contemporary world entails talking about 
the time and the current conditions we live in. An idea 

that I consider fundamental in the artist’s job. But the big 
difference, with the journalists, is that we interpret life and 
the actions that flow in it, from imagination. I do not know if 
a language like mine can attract youngsters to art. However, 
I acknowledge that youngsters show much empathy with the 
language I use because they feel some affinity. I sense this may 
depend on the perception of a more immediate methodology 
and codes compared to those surrounding conceptual art or 
other types of artistic waves. Like those which normally reign 
and sovereign these days, not much visual and excessively 
intellectualized. Why are we trying to rationalize emotions so 
often? Anyway, my work is not destined to a specific audience. 
Instead, the perimeter is wider and many times the older 
generations need of a good dose of sensitivity and common 
sense too. In this exhibition, I believe that the paintings will 
be even better after a few years. They will become fragments 
and proofs of our history.

Picture, sculpture, installations and ceramics. The world 
of Albert Pinya is really wide. Ceramics have been the 
latest production and revelation at the same time. Do you 
have a secret wish or some project you want to produce?

Yes, the collaboration with ceramist Català Roig and the new 
production of ceramics (displayed to the public for the very 
first time after three intense years of work) is one of the new 
fields I would like to continue exploring. Being able to work 
in a team, with Català Roig and share with him the creative 
process (like when I collaborate with other creators in other 
disciplines) completes me as an artist and as a person. In 
such an individualist world like the one we live in, the idea of 
maintaining a common and shared vision of life and things, 
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it seems to me a real act of rebellion and resistance. The 
exciting part of my job is that you set the limits yourself. 
Impossible is nothing. This is the big dream I want to continue 
nurturing.

Do you think that this exhibition The time is now!, can be 
the beginning of a more complex artistic production?

The exhibition we have presented is very representative as it 
describes intentions and actual states of my actual painting. 
Beyond the appearance of the pieces, in ceramic, together 
with Català Roig. Nothing is more important to me, in this 
moment, than the pieces that occupy the space in your 
gallery. But, honestly, I do not know if this exhibition can 
mark the beginning of a more complex future production as 
I believe that the exhibitions I made in the past were already 
complex enough…

Your non-relationship with social media. No Instagram, 
Facebook, Whatsapp. What keeps them at bay?

The most relevant thing is, on the one hand, the absolute 
absence of hunger and curiosity. And on the other hand, 
the lack of time. I dislike interacting with life from a mobile 
screen or from a computer. Passing the time, and more 
refined my story, I feel closer to caveman. I am conscious 
of the importance that these media can have as instruments 
spreading their work for the artists. But, for now and forever, 
I have other worries. I remember that when I was a student 
at the Academy of Fine Arts, all my classmates were more 
interested in creating a webpage or a blog, like the trend 
dictated, instead of worrying to develop a solid work or put 

together a language with a certain rigor, grace and force. The 
reality is, I think this experience marked me and traumatized 
me a bit.

Albert Pinya and poetry. Tell us about such a romantic 
link.

The Mexican poet Octavio Paz said that “poetry is the 
intersection between divine power and human freedom”. And 
he was not wrong. As you know, I have always defined myself 
a sort of frustrated writer. Before being an artist. Word is the 
expressive meaning I started using to express my creative 
worries. I am a reader, consumer and addicted to poetry 
since I can remember. I do not read any other genre. In fact, 
it was poetry to letting me know the visual communication 
language. Up to today, I can say that among my friends in 
Mallorca I almost have more poets than artists. Some of them 
even dared to nickname me the “Robin Hood of poets”. I feel 
authentic devotion to the way they face life, through words 
and I love helping them any time I can. Unfortunately poetry 
is a genre for small numbers (elected few) and is almost 
marginal. Maybe this is why I identify myself so much with 
them. Same as for the ceramists. We painters are not so far 
from this reality.
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The time 
is now!

Albert Pinya 
Joan Pere Català Roig 2020 Groggy stoneware with underglaze pigments 67.5x23 cm46 47
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Lovely

Just believe 
(again)

Albert Pinya 
Joan Pere Català Roig 2020 Groggy stoneware with underglaze pigments d.30 cm50 51



Still alive

Survivor

Goodbye Love!!

Albert Pinya 
Joan Pere Català Roig 2020 Groggy stoneware with underglaze pigments d.30 cm52 53



Formidable

Albert Pinya 
Joan Pere Català Roig 2020 Groggy stoneware with underglaze pigments 48x18 cm54 55
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Free 
face 
mask

Albert Pinya 2020 / 2021 Mixed on canvas 30x30 cm58 59
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Personaje I

Albert Pinya 
Joan Pere Català Roig 2020 Groggy stoneware with underglaze pigments 45x18 cm64 65



Personaje II 
(Teo’s friend)

Albert Pinya 
Joan Pere Català Roig 2020 Groggy stoneware with underglaze pigments 49x17 cm66 67



Pequeño 
cíclope con 
cuernos

Albert Pinya 
Joan Pere Català Roig 2020 Groggy stoneware with underglaze pigments d.30 cm68 69



Joker

Albert Pinya 
Joan Pere Català Roig 2020 Groggy stoneware with underglaze pigments d.30 cm70 71



Scarface

Albert Pinya 
Joan Pere Català Roig 2020 Groggy stoneware with underglaze pigments d.30 cm72 73



Personatge 
amb tros 
de síndria

Albert Pinya 
Joan Pere Català Roig 2020 Groggy stoneware with underglaze pigments d.30 cm74 75



Rock ’n’ Roll

Albert Pinya 
Joan Pere Català Roig 2020 Groggy stoneware with underglaze pigments d.30 cm76 77
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Just do it!

Albert Pinya 
Joan Pere Català Roig 2020 Groggy stoneware with underglaze pigments 53x19 cm80 81



If you don’t buy, 
just smile

Albert Pinya 
Joan Pere Català Roig 2020 Groggy stoneware with underglaze pigments 26x16 cm82 83



Ups

Albert Pinya 
Joan Pere Català Roig 2020 Groggy stoneware with underglaze pigments 28x18.5 cm84 85



Habibi

Albert Pinya 
Joan Pere Català Roig 2020 Groggy stoneware with underglaze pigments 42x25 cm86 87



Vanitas y 
bacterias

Albert Pinya 
Joan Pere Català Roig 2020 Groggy stoneware with underglaze pigments 35x22 cm88 89



Blue

Albert Pinya 
Joan Pere Català Roig 2020 Groggy stoneware with underglaze pigments 26x16 cm90 91



You 
wanted 
a hit

Albert Pinya 
Joan Pere Català Roig 2020 Groggy stoneware with underglaze pigments 51x17 cm92 93



Rostro 
estrellado

Albert Pinya 
Joan Pere Català Roig 2020 Groggy stoneware with underglaze pigments 26x30 cm94 95



Rostros 
sobre 
negro II

Albert Pinya 
Joan Pere Català Roig 2020 Groggy stoneware with underglaze pigments 26x30 cm96 97



Rostros 
sobre 
negro III

Albert Pinya 
Joan Pere Català Roig 2020 Groggy stoneware with underglaze pigments 27x20 cm98 99



Pensando en el 
Artista O-Culto. 
El más grande 
de toda una 
generación.

Albert Pinya 
Joan Pere Català Roig 2020 Groggy stoneware with underglaze pigments d.33.5 cm100 101



Todo 
irá 
bien

Albert Pinya 
Joan Pere Català Roig 2020 Groggy stoneware with underglaze pigments d.30 cm102 103
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Palma (Mallorca, Spain), 1985. Painter, sculptor, muralist, illustrator… sometimes curator. Rabidly contemporary and hardly 
classifiable. Cross-cutting and versatile. Since 2018 he collaborates with the ceramist Joan Pere Català Roig in a team project.
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