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Biografia   di Cleofe Ferrari

Cleofe Ferrari nasce a Carpi (Mo). Dopo aver svolto gli studi su stilismo di moda a 
Reggio Emilia, svolge fino al 2008 attività di libera professione che si amplia dal 1990 
nella progettazione di interni con la passione del dipingere. Nel 1982 consegue la 
laurea in Psicologia all’Università di Padova. Nel 2008 consegue il diploma del Master 
in Architettura, arti e liturgia promosso dalla Pontificia Commissione per i Beni culturali 
della Chiesa.Nel 2007 partecipa alla Mostra di arte sacra “Sinfonia dello spazio liturgico” 
a Padova. Dipinge nella tecnica dell olio, dell acrilico, dell’acquerello, gessetto, encausto.

«Per Cleofe Ferrari», scrive Emanuela Centis, architetto e docente di Storia dell’Arte, 
«le immagini che nascono dall’impressione dell’incontro con la realtà si fanno segno 
espressivo carico di quella esperienza, ridonata e resa perennemente viva attraverso 
l’opera». L’artista emiliana segue in questo percorso il suggerimento del pittore 
americano William Congdon: “L’artista coglie - e allo stesso tempo viene colto da – 
l’immagine di sé nelle cose e delle cose in sé; immagine perciò della comunione fra sé e 
le cose, in cui, in qualche modo, l’artista è le cose e le cose sono lui. L’artista trasforma 
l’apparenza materialistica delle cose, le trasfigura in immagine, o segno, di vita nuova. 
Il gesto dell’artista è un lasciarsi trascinare in un seguire, un obbedire”.

«Per me dipingere è amare e abbracciare la realtà che mi circonda e mi accade», scrive 
la stessa Ferrari, «fissarne una traccia che diventi eterna, perché ogni volta che la 
guardi riaccada un incontro: una emozione, una esperienza. La realtà data è il dono più 
grande, e quell’attimo di luce è altrettanto dono. Il gesto veloce del momento creativo 
è dettato da una emozione, ma non si esaurisce in una sensazione percettiva; esso 
viene posto a servizio della realtà: io incontro la realtà e la realtà incontra me: quando 
la realtà incontra anche te che guardi, allora l’opera è riuscita».

«Anni fa, camminando per Venezia», prosegue Cleofe Ferrari, «e disegnando en plein 
air la facciata della basilica di Santa Maria della Salute e di San Marco, e poi ad Assisi le 
basiliche di Santa Maria degli Angeli e San Francesco, ho intrapreso questa avventura 
che mi ha portato qui oggi. L’occasione di ogni mostra è un momento importante: per 
mettermi umilmente a confronto con il pubblico e ridonare a tutti nell’incontro ciò che 
è accaduto a me».

«Ritornando quest’anno a Venezia Cleofe ha scelto di ampliare lo spazio  nelle tele 
veneziane, il tema è l’insieme della acqua e dei suoi riflessi e le quinte architettoniche 
che fanno di Venezia la Regina del mare. Questa regalità di Venezia traspare splendida e 
maestosa nelle pennellate dell’artista, sempre gestuali (cifra del suo stile) nell’annotazione 
dei svariati particolari atmosferici, naturali, architettonici, ma unici nella sua armonia.

Che Cleofe Ferrari sia riuscita a unire la dote naturale del saper dipingere ad uno 
studio attento e approfondito, lo si capisce non solo dal richiamo all’impressionismo ma 
soprattutto dalla sua evoluzione espressionista che traspira dagli ultimi lavori di Monet, 
in particolare da quelli ben conosciuti delle cattedrali.

Dalle opere pittoriche di Cleofe Ferrari si evince una grande capacità tecnica, dove però 
prevale in modo significativo il movente poetico.

Un lirismo il suo, di facile comprensione che coinvolge emotivamente, e senza annoiare, 
chiunque osservi i suoi quadri, soprattutto quelli degli ultimi anni.

Aggiungerei altresì che si tratta di un’artista coraggiosa, non conformista che, 
nonostante  l’imperare di arte povera, arte informale e concettuale e installazioni varie, 
va controcorrente proponendo al pubblico quello che in realtà esso più ama: paesaggi e 
le grandi opere dell’uomo costruttore, la potenza espressiva e poetica dei contesti dove 
l’essere umano trova il suo momento estetico tendente al sublime. E lo fa attraverso una 
tecnica pittorica in continua evoluzione con la quale, ottenendo valenti risultati estetici, 
riesce a catturare l’attenzione dello spettatore sino a conquistarlo.

La natura stimola e sensibilizza l’immaginazione alla rappresentazione, ma per migliorare 
la qualità artistica di questa rappresentazione occorre vedere “l’anima del paesaggio” e 
riuscire ad imprimerla su tela.

Paesaggi che la coinvolgono emotivamente, che catturano la sua attenzione non solo 
per la mera bellezza che gli occhi percepiscono, ma perchè in quell’istante si concretizza 
l’unione  fra le sensazioni dell’artista e la magia che certi luoghi esercitano su di lei.

Quante volte chiunque di noi è stato colpito emotivamente da un luogo!

Ecco, Cleo Ferrari riesce a fermare su tela il momento emozionale che grazie alla sua 
arte non si limita a pochi attimi, ma continua per l’eternità a renderci testimonianza 
della assoluta sacralità del paesaggio, la sua influenza sulle nostre emozioni, sui nostri 
sentimenti verso il divino, sulle percezioni umane del creato. Cleo Ferrari intuisce nelle 
forme del paesaggio il principio dell’ “essere” ed al contempo quello del “divenire”, 
incomincia ad esprimere un’estetica non formale ma metaformale del paesaggio e con 
questa della sua propria esistenza.

Farsi conquistare da una sua opera è come immergersi quotidianamente in luoghi dove 
il paesaggio ha il sopravvento sulle umane vicende. Nulla di meglio che ammirare una 
sua opera pittorica per sentire la nostra anima diventare un tutt’uno con l’anima dei 
luoghi da lei visti e trasportati con maestria su tela.

Dott. Giorgio Grasso.

Storico e critico d’arte.



 “La stai guardando?” Tenevo gli occhi ancora chiusi. Ero a casa mia. Lo sapevo. Ma avevo 
come la sensazione di non stare dentro a niente. “È proprio fantastica”, ho detto” 

Raymond Carver, Cattedrale

C’è stato un tempo in cui le Cattedrali erano parte integrante della vita degli uomini. 
Nella loro pianta si nascondeva e svelava il mistero delle relazioni tra l’uomo e 
l’universo, tra il terreno e il divino, tra il comprensibile e l’ignoto. La luce, entrando 
dalle vetrate, non si limitava a disegnare arabeschi su splendide pavimentazioni 
eseguite da maestranze specializzate, non era concepita unicamente come fenomeno 
fisico utilizzato a fini estetici o destinata a svolgere una mera funzione pratica. La luce 
naturale si faceva trascendente, diveniva manifestazione della natura divina, metafora 
di origine e resurrezione. Attraverso la struttura della Cattedrale, l’uomo compiva un 
vero e proprio viaggio dentro se stesso: entrando nella costruzione si lasciava alle spalle 
l’esterno e la realtà tangibile, per avvicinarsi maggiormente all’interno, al Sacro. La 
Cattedrale conduce verso l’interno e, per esteso, al cuore. Senza esitazioni, riconnette 
l’uomo con se stesso, ricordandogli le parole di Paolo di Tarso “Non sapete che il 
vostro corpo è tempio dello Spirito Santo che è in voi (..)?”(1Cor 6,19-20 ). Ancora oggi, 
davanti alla sua facciata, lo sguardo si eleva e l’animo si fa piccolo davanti al Mistero. 
Allo sguardo attento di Cleofe Ferrari, tutto questo non è sfuggito. Nelle sue opere, 
la pittrice tenta di penetrare la cattedrale della sua essenza, unificandone l’interno e 
l’esterno attraverso l’utilizzo impressionista della luce che muta, da semplice espediente 
tecnico, in strumento simbolico per permettere all’uomo di incontrare l’infinito. Se è 
vero che i rimandi pittorici richiamano esperienze biografiche dell’artista, pure questi 
vengono reinterpretati attraverso un sentimento lirico che pare in grado di attraversare 
i secoli per ricongiungerci con il valore originario della struttura architettonica e, per 
esteso, con la nostra anima. Fare una profonda riflessione sul Duomo, d’altra parte, 
non può non condurre a un’inevitabile confronto con la natura e con una delle sue più 
significative manifestazioni: la montagna, luogo privilegiato in cui, da sempre, l’uomo 
tende a riconnettersi con un Infinito presente, percettibile attraverso i sensi  e lo spirito. 
L’elevazione fisica può trasformarsi in elevazione morale, se si alza lo sguardo verso 
l’interno della Cattedrale o si contempla una vetta che pare irraggiungibile quanto 
il Mistero. I paesaggi di Cleofe Ferrari, modulati da una sensibilità attenta attraverso 
un gesto sicuro, sono scenari dell’anima; quello che le interessa è mettere in luce i 
confini  del mistero attraverso contorni sfumati. Non c’è bisogno, sosteneva Carver in 
uno dei suoi racconti, di vedere una cattedrale per coglierne l’essenza: è sufficiente 
percepirla nel suo significato. Le montagne, gli edifici, i dettagli tratteggiati dalla pittrice 
sembrano rimandarci lo stesso messaggio. L’artista indaga l’incontro tra macrocosmo e 
microcosmo, tra ciò che vediamo e ciò che sentiamo, tra ciò che conosciamo e ciò che 
ignoriamo. In punta di pennello, Cleofe Ferrari ci svela delicatamente la complessità 
della natura dell’uomo. 

Francesca Bogliolo
Storico e critico d’arte

“La Natura è un tempio dove colonne vive
lasciano a volte uscire confuse parole;

l’uomo vi passa attraverso foreste di simboli
che l’osservano con sguardi familiari.

Come echi lunghi che da lontano si fondono
in una tenebrosa e profonda unità

vasta quanto la notte e quanto la luce,
i profumi, i colori e i suoni si rispondono.”

Charles Baudelaire

L’approccio stilistico di Cleofe Ferrari, si rifà a quello dei pittori espressionisti di inizio ‘900 che - 
attraverso una forte gestualità, spesso affiancata alla matericità della pittura, forti accostamenti 
cromatrici e la scelta di punti di vista sempre più informali- erano in grado di rendere visibili le 
proprie emozioni, interpretando la realtà che li circondava, svelandone così i più intimi segreti. 
Per Cleofe Ferrari la pittura diventa lo strumento espressivo per eccellenza, attraverso il quale 
è in grado di portare alla luce tutte le sensazioni e le suggestioni scaturite in lei, nel momento 
in cui il suo sguardo si posa sul mondo che la circonda. Un mondo forgiato dai riflessi del cielo 
e del creato, rifrangenze uniche e mistiche che, con la loro poesia, avvolgono l’ambiente in cui 
viviamo, trasformandolo a sua volta in poesia visiva. 

I riflessi del cielo che ci sovrasta, plasmano il mondo che circonda l’essere umano,  ecco allora 
che tutto diventa emozione.

Dalle facciate dei palazzi che sembrano deformarsi sotto il peso di un particolare stato d’animo, 
ai riflessi d’acqua veneziani descritti con pennellate veloci e spontanee, dettate dalle sensazioni 
dell’artista. 

Il tempo viene fermato in quel particolare momento della vita in cui luoghi, azioni, atmosfere, 
emozioni e simboli,  si incontrano e colpiscono l’anima di Cleofe Ferrari che rende suoi gli scorci 
di Padova, Venezia, Milano e New York, facendo diventare queste città parte integrante del suo 
essere e quindi della sua arte.  

Attraverso le sue opere l’artista emiliana elabora visivamente lo scambio di emozioni che avviene 
tra uomo e ambiente. L’osservatore, perdendosi nelle luci dorate dei mosaici veneziani o nei 
riflessi delle vetrate newyorchesi, si ritrova a dover fare i conti non solo con gli stati d’animo 
dell’artista emiliana ma viene spinto a soffermarsi anche sulle proprie sensazioni. 

Si può dunque affermare che con le sue opere, Cleofe Ferrari, permette ad un mondo totalmente 
immerso nella frenesia del quotidiano e sempre più vicino alla perdita di valori morali puri, di 
fermarsi, lasciandosi pervadere da un forte senso di serenità e introspettiva ricerca di se stessi.

Dott.ssa Giada Grassetto.

Restauratrice e storica dell’arte.

Curatrice di Arte in Banca.



Padova, la Ragione nella fontana 
Acrilico 40x50cm 2016



Padova, Nel sagrato al Santo 
Acrilico 18x24cm 2010

Padova,sole al Santo 
Acrilico 18x24cm 2017



Padova, Neve al Santo 
Acrilico 18x24cm 2017

Padova, alba in Prato 
Acrilico 18x24cm 2016



Padova, Mercato in Prato con S.Giustina 
Acrilico 60x80cm 2015

IL GENIUS LOCI COSMICO DI VENEZIA IN ALCUNI DIPINTI DI 
CLEOFE FERRARI
Una pittura paradossale, emozionale e razionale nello stesso tempo

Cleofe Ferrari si inserisce con alcune sue marine veneziane nella grande tradizione della 
pittura veneta di luce e di colore, ma con alcune sue peculiarità che le fanno assumere 
un posto originale. Innanzitutto, il suo modo di dipingere è sintetico: non descrive 
fotograficamente la realtà e non si cura dei dettagli. La sua è una visione “globale” di un 
particolare. Cleofe Ferrari ama le architetture veneziane, le grandi basiliche, di cui due 
palladiane, che segnano dai quattro punti cardinali i riferimenti visivi di Venezia: a est 
San Giorgio, a sud il Redentore e a ovest la Salute. Il nord, la Stella Polare, ovviamente, 
spetta a San Marco. Con questi dipinti veneziani, che rappresentano le Basiliche più 
importanti di Venezia dal punto di vista visivo e che fondano la sua collocazione nella 
Laguna, orientando lo sguardo di chi sta all’interno del Bacino di San Marco, Cleofe 
Ferrari dà il suo contributo originale alla definizione del “genius loci” di Venezia. 
Dipingendo queste Basiliche Cleofe Ferrari è stata attratta dal grande magnetismo 
inconscio, implicito che ha il “genius loci cosmico” di Venezia, perché queste Basiliche 
rappresentano in terra i punti cardinali, dando un orientamento alla terra-laguna e a 
noi che la percorriamo, dando una direzione sicura al nostro muoverci o anche solo al 
nostro osservare. In questo modo, Venezia si inserisce in una tradizione lunghissima: 
individuare punti di riferimento sulla terra che dipendano da elementi celesti, come i 
solstizi e gli equinozi. Così, Cleofe Ferrari ha dato il suo contributo alla collocazione di 
Venezia in rapporto al cosmo e allo spazio.

Ma oltre all’orientamento nello spazio, il “genius loci” veneziano che Cleofe Ferrari va 
a cogliere con il suo colore e la sua luce, contiene altre piacevoli sorprese. Infatti, se 
è vero che l’orientamento serve a dare una direzione al nostro collocarci nello spazio, 
il colore e la luce determinano il nostro coinvolgerci in esso sia dal punto di vista 
visivo che da quello emozionale. Noi siamo un tutt’uno con l’ambiente, e quando 
entriamo in un ambiente con un ”genius loci” speciale come Venezia, entriamo in 
una relazione profondamente empatica ed armonica. Venezia è straordinariamente 
ricca di feeling di coinvolgimento, perché ci prende in un abbraccio non solo visivo 
ma anche profondamente emotivo. Cleofe Ferrari, in questi suoi dipinti, ci trasmette 
questo coinvolgimento visivo ed emotivo, come hanno fatto tanti pittori che sono stati 
affascinati da Venezia.

Tra tutti i grandi pittori che hanno dipinto Venezia vorrei sottolineare i contributi di Virgilio 
Guidi e di William Turner. Virgilio Guidi è il Maestro a cui guardare per comprendere la 
luce che abita nei dipinti di Cleofe Ferrari che stiamo ammirando. E’ una luce zenitale, 
sovrana, assoluta: non ha una fonte, una provenienza, una direzione. E’ dappertutto 
uguale e sembra sorgere dall’interno delle costruzioni architettoniche, più che provenire 
dal sole e dal cielo. In questo senso, è una luce mentale, razionale, che ci offre una 
visione “metafisica” di Venezia. Questo tipo di luce è frutto non di una imitazione 
fotografica della realtà, ma è conseguenza di una sublimazione metafisica della visione. 
Non a caso Aristotele, il padre della metafisica, inizia il suo libro parlando proprio della 
vista, che è l’inizio del percorso della metafisica: “Tutti gli uomini per natura tendono 
al sapere. Segno ne è l’amore per le sensazioni: infatti, essi amano le sensazioni per se 
stesse, anche indipendentemente dalla loro utilità, e, più di tutte, amano le sensazione 
della vista”. (Aristotele, Metafisica, 980a, edizione a cura di Giovanni Reale, Rusconi 
1993, p. 3)



Dunque, la metafisica, che è una conquista della ragione, ha inizio dai sensi e, 
particolarmente, dalla vista. La visione metafisica è una visione della mente razionale 
che si posa sull’oggetto. Virgilio Guidi è un esempio eccellente di questo tipo di visione 
razionale: “Le opere di Guidi riducono la forma a pura luce e colore (…) Fu lui stesso 
a spiegarmi in cosa consisteva la luce vera (e quindi la sua luce): la luce zenitale che 
colmava lo spazio e costruiva la forma. La luce di Giotto e dei classici italiani, che cadeva 
diritta sulle cose, ma che anche nasceva, come nelle opere del Beato Angelico, dentro 
il colore. «Non bisogna guardare alla natura con gli occhi socchiusi, come facevano 
gli Impressionisti, bisogna guardare la Natura con gli occhi ben spalancati, e coglierla 
integralmente, ché tutto è già in natura». (Giovanni Granzotto, Un uomo immerso 
nell’aria, nella terra, nel mare, in AA. VV., Virgilio Guidi, tutte le luci, Il Cigno Editore, 
Roma, Catalogo della omonima Mostra, Roma 16 ottobre - 30 dicembre 2010, pp. 9-23 
passim) La visione di Cleofe Ferrari si rapporta molto profondamente con questo tipo 
di pittura: pura luce e puro colore. Infatti, le Basiliche “cosmiche” di Venezia sono 
presentate nella loro pura essenza architettonica, nella loro pura forma ideale, senza la 
presenza umana e senza azione. Sono presenze assolute di spazio architettonico nella 
pura luce e nel puro (e fortemente materico) colore. Pertanto non descrivono una realtà 
quotidiana dell’uomo nella storia, ma sono simboli ideali e assoluti di una perfezione 
divina trasferita sulla terra. L’interfaccia del divino nella realtà terrestre.

C’è però un terzo elemento presente nelle opere di Celofe Ferrari che stiamo 
commentando. Lo possiamo comprendere ammirando i dipinti di William Turner su 
Venezia: non sono solo visioni razionali. Sono soprattutto visioni emotive, interiori, 
visioni del sentire profondo, intimo della coscienza e della psiche. Ricordo una visita 
alla mostra “TURNER AND VENICE,” a Venezia, al Museo Correr, tra il settembre 2004 
e il gennaio 2005, organizzata dall’Associazione Di.Segno di cui Cleofe Ferrari è, da 
una decina d’anni, presidente. Ricordo il fascino magnetico e l’ammirazione profonda 
che le atmosfere cromatiche delle marine e delle “Venezie” di Turner esercitavano su 
Cleofe Ferrari. Adesso capisco molto meglio di allora il perché di questo fascino. Cleofe 
Ferrari vedeva in Turner il Maestro della emozione a cui guardare, più che non agli 
impressionisti, per esprimere la sua personale “Sturm und Drang” (“tempesta e impeto”) 
che le atmosfere coloristiche di Venezia generano in lei.

Immediatamente, viene una obiezione radicale: come è possibile che in una medesima 
pittrice sia presente una visione razionale e metafisica, simbolica e assoluta di pura 
luce e colore e, nello stesso tempo, si manifesti nei suoi quadri una potente emissione 
di energia emozionale, di passione unitiva tra l’intimo dell’artista e la Natura? Come 
è possibile conciliare Turner con Guidi? Ebbene, secondo me, è proprio in questo che 
consiste il paradosso che pervade la pittura di Cleofe Ferrari. Nella sua pittura i due 
estremi si incontrano e si “baciano”. Venezia vive di questi tre elementi, oltre a quello 
cosmico: la luce che domina nella riflessione che le acque producono di quello che 
avviene in cielo (metafora del rapporto tra infinito e finito); il tempo che è la forma 
che plasma Venezia; il carattere che è la antropizzazione del paesaggio in perfetta 
e totale armonia con esso. Bene, che cosa ha dipinto Cleofe Ferrari in questi quadri 
veneziani? Ha esattamente dipinto come, nella storia e nel tempo, l’uomo veneziano 
ha impresso il suo carattere nella laguna attraverso dei monumenti (la quattro Basiliche 
“cosmiche”) che sintetizzino il genio del luogo. E Cleofe Ferrari lo fa con la pura luce e il 
puro colore elevati a simbolo di questo ideale genius loci veneziano. Auspichiamo che 
la pittura di Cleofe Ferrari possa sempre percorrere le strade della libertà dal pensiero 
unico dominante e che, libera dai suoi vincoli schiavizzanti, possa correre selvaggia 
nelle praterie sconfinate del Vero Umanesimo, come sono stati capaci di farlo i Grandi 
Maestri della pittura veneta della luce e del colore.

Giulio Zennaro
Docente di filosofia, Saggista e Critico d’Arte

Venezia, 
mattutino in 
Basilica di S.Giorgio 
Acrilico70x40cm 2016



Venezia, isola S.Giorgio 
Acrilico 70x40cm 2016



Venezia, alba a S. Giorgio Acrilico 40x50cm 2017
Venezia, la Salute a Novembre 

Acrilico 80x80cm 2017



Venezia, Punta della Dogana con la Salute 
Acrilico 100x50cm 2014



Venezia, in calle Acrilico 40x50cm 2017
Venezia, temporale a S.Giorgio 

Acrilico 18x24cm 2010



Venezia, acqua alta a  S.Marco 
Acrilico 40x50cm 2017



Venezia, bricole in attesa, Acrilico 40x50cm 2017

Ci sono due caratteristiche che contrassegnano Cleofe Ferrari in quanto pittrice.  La 
prima è caratteristica è qualcosa che non saprei come altro definire se non “candore”. 
Il suo modo di porsi davanti alla tela, ai pennelli, ai colori è infatti un modo non 
pianificato. In un certo senso Cleofe si lascia cadere a peso morto dentro la pittura, 
senza programmare né pretendere nulla. La pittura per lei è come un incantesimo, 
rivelatosi in un momento imprevisto della sua vita. Un incantesimo a cui lei ha scelto di 
non opporre resistenza. Se ne è lasciata investire accettando anche quei balbettii che 
sono inevitabili nell’esperienza di ogni neofita. Che di “candore” si tratti lo conferma 
anche l’esito ottico del suo dipingere. La materia, pur nella densità, trova sempre una 
sua trasparenza. La luce è istintivamente tersa, senza turbative metereologiche e senza 
interferenze di ombre, né fisiche né mentali. Il tutto perché c’è da restituire il “candore” 
stupito non solo di ciò che ha visto, ma di ciò che con leggerezza è solidificato anche 
in pittura. Da questo punto di vista, se parentela artistica si deve indicare, senz’altro 
Cleofe è figlia dell’esperienza del chiarismo lombardo. 

La seconda caratteristica di Cleofe è la “golosità”. Per lei dipingere è un fatto di piacere. 
È un’attrazione da cui non le è possibile sottrarsi. Così la sua pittura non è mai sazia dal 
sostare su un medesimo soggetto che ritroviamo catturato (verrebbe da dire “mangiato”) 
da una molteplicità di sguardi. La “golosità” non si traduce mai in appesantimento, 
proprio perché Cleofe, dato uno sguardo, è risucchiata immediatamente nel successivo. 
Non è mai stanziale davanti ai suoi soggetti: così la “golosità” alla fine si trova a fare i 
conti con la febbre della curiosità. È però la golosità che la fa essere spavalda, sicura 
che questa è la sua strada, seppur scovata in una stagione insolita della vita. 

Nel momento in cui scrivo queste righe son ben consapevole che lei non ha bisogno di 
conferme né di definizioni critiche che sentirebbe come vesti poco comprensibili e un 
po’ rigide. Quello che di cui però son certo è che il pensiero di Cleofe Ferrari davanti al 
cavalletto, a prescindere da qualunque cosa si voglia dire o pensare della sua pittura, è 
un pensiero che mette molta allegria. 

Giuseppe Frangi



Milano, 
Colonne di San Lorenzo 
Acrilico 100x50cm 2016

Milano, Abside in cattedrale
Acrilico 18x24cm 2016



Milano, alba in Cattedrale Acrilico 60x80cm 2014



Milano, palazzi nel grattacielo 
Acrilico 18x24cm 2016

Milano, grattacieli 
Acrilico 18x24cm 2016



Il cielo nel grattacielo 
Acrilico 18x24cm 2016

Milano, via dei Grattacieli 
Acrilico 100x50cm 2016



Manhattan, Nuova Trade Center 
Acrilico 200x160cm 2017



Milano, la strada di Giacomo e Caterina 
Acrilico 18x24cm 2016

ESPOSIZIONI

2010  Caffè Pedrocchi Padova

2011 Caffe Pedrocchi Padova

2012 Padova Sala della Carità S. Francesco

2013 Padova Banca d Italia Padova

2014 Galleria Maison D’ art Padova

2015 Vicenza Galleria Qu Bi Gallery Palazzo Valmarana

2015 Padova Palazzo Ufficiali Prato della Valle

2016 Sestriere villaggio Valtur

2016 Padova Mediolanum

2016 Padova permanenza presso M.A.G.

2016 Milano Museo Casa Testori

2016 Roma Hotel San Remo

2016 Ostuni villaggio Valtur

2016 Calabria Capo Rizzuto villaggio Valtur

2016 Toscana S Vincenzo villaggio Valtur

2016 Venezia Palazzo Albrizzi

2017 Padova Villa Piazzola sul Brenta 

2017 Roma Hotel San Remo

2017 Bologna Wikiarte 

2017 New YORK Art Expo

2017 Padova presso M.A.G.

2017  Biennale Venezia mostra “ Charter “ ai Magazzini del Sale

2017 “ Stato della Biennale Venezia “ a Palazzo Zenobio Venezia

2017  esposizione “ Venezia ritrovARTI” IN campo S Stefano Venezia allo studiolo dello 	
        scultore “Gianni Arico’”

2017-2018 esposizione alla MEDIOLANUM Limena PADOVA

2017 Roma, Festival dell’essenziale, Ottobre Hotel San Remo



Cleofe Ferrari

Atelier : Via Eritrea 14 Padova - Via della Croce Rossa 8

Tel. +39 049 773775 - Cell. +39 338 9604744

Email: cleofe.ferrari@libero.it

Web: www.cleofeferrari.it

Cleofe Ferrari
Luce e riflessi nei luoghi dell’ infinito

Testi
Francesca Bogliolo, Storica e critica d’ arte
Giorgio Grasso, Storico e critico d’ arte
Giada Grassetto, Restauratrice e storica d’ arte
Giuseppe Frangi, giornalista
Giulio Zennaro, Docente di Filosofia, saggista di critica d’ arte

Fotografia e grafica 
Lorenzo Bettio

Un ringraziamento particolare al Maestro scultore  Alfredo Truttero, 
ideatoŕe dei corsi  di disegno “ DISEGNO ESPERIENZA E METODO” di averlo 
seguito costantemente in una compagnia di artisti, svolti nell ‘ Associazione 
Di- Segno di Padova dal 2003 al 2014.

Al Maestro Pittore Americo Mazzotta che ha accompagnato e accompagna 
lo sviluppo del percorso “ Dal segno al colore” nell associazione Di- Segno

Al Professore Giulio Zennaro, che ha seguito dall’ inizio a oggi il Percorso, 
con la publicazione nel 2016 dello sviluppo del percorso “ Alla scoperta  del 
Segno” edito da Amazzon, e tiene un blog 
www.diarteedibellezza.worldpress.com






