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57 Maurice Henry (Parigi-Milano)
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Stadtlandschaften.
Fast eine Geschichte, die sich an den Bildern von Chiara 
Smirne inspiriert
Stefano Cortina

Stefano Cortina und Chiara Smirne

In den Schatten, die sich deutlich vor dem Schein der Straßenlaternen in einer 
Frühlingsnacht abheben, schweift der Blick des einsamen Passanten flüchtig umher. Er 
wandert durch die Nacht und lässt seinen Gedanken und den begierigen, ausgedörrten 
Blick, der die Durchgänge absucht und die flüchtigen Liebespaare betrachtet, die sich 
einen letzten Kuss gewähren, freien Lauf… schnell… ich muss weg von hier… man erwar-
tet mich, kurz vor dem Eingang, um die Ecke in den Gässchen, die zur großen Straße füh-
ren. Die Nacht ist die Stadt des Schweigens, das chinesische Schattenspiel, das von wirkli-
chen Märchen, düsteren Dramen, fröhlichen Trinkgeladen und schamlosen Leidenschaften 
erzählt. Man vernimmt kaum das Donnern eines weit entfernten Autos und die Lichter 
erscheinen wie Scheinwerfer, die flüchtige Momente beleuchten, während Häuserwände 
die Kulissen für unser Lebenstheater bilden. Die Stadt ist der offene Schauplatz für die 
Darstellung unseres Traums. Das Leben oder die Fantasie, einerlei. Die Schauspieler 
sind wir selbst, wir wählen die Maske, die Kulisse und das Drehbuch in der unendlichen 
Aufeinanderfolge der Tage. Das Drama, die Komödie oder die Farce, in den Straßen und 
auf den Plätzen, versteckt zwischen den herrschaftlichen Palästen des Zentrums oder den 
trostlosen Megabauten der Vorstädte. Hinter den Rollläden der Geschäfte mit ihren nur 
von den Straßenlaternen beleuchteten Schaufensterpuppen oder… ich könnte schwören... 
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die beiden dort im Schaufenster… sie bewegen sich... oder…? und das Gesicht des 
Mädchens, die verlorene Liebe, das sehnlichst erwünschte Erinnerungsstück, die ver-
dammte Hausherrin, sie beäugt uns, sie beobachtet dich, sie erscheint und verschwindet 
in den bizarren Plakaten, dort hinter jenem Fenster war ihr großes Auge, dort in dem 
gegenüberliegenden Haus war nur ihr unvergleichliches Lächeln zu sehen, ihr Mund, der 
so sanft und so grausam sein kann.
Aus den dunklen Ecken schwärmen die langsamen Prozessionen der Teufel hervor, nicht 
für die Heiligen, sondern für die, die weiterhin in der Sünde leben wollen, authentische 
Errettung vom Empyreum, wo das Licht die Gefühle vernichtet. Nur in dieser trostlosen 
Nacht, zwischen Gehsteigen und Häuserwänden, vernehmen wir unsere Schritte, können 
wir unsere Seele finden und erneut lieben. Ist die Stadt nicht vielleicht auch die sinn-
gemäße Darbietung unserer Existenz und die unvermeidbare Kulisse? Und die Nacht, wo 
die Gedanken und die Hoffnungen keimen, die Plazenta, die uns liebenswürdig einhüllt, 
um uns beim unausweichlichen Anbrechen des neuen Tages einem neuen Leben zuzufüh-
ren? Das ist es, was uns der Autor übergibt: einen offenen Schauplatz, wo wir den Gang der 
Handlung aufbauen können. Sie, Chiara Smirne, beschreibt, umreißt mit einer Präzision, 
die keine Missverständnisse aufkommen lässt,  stellt die Lichter ein, wählt die Farben aus, 
gibt die Tiefe, zeigt die Fluchtwege und die Alternativszenarien an und definiert den Ort 
der Darstellung. Bühnenbildnerin, Architektin, Zimmermann und Malerin. Uns überlässt 
sie die Aufgabe, die Regie zu führen und Handlungen und Schauspieler auszuwählen. 
Sie beurteilt nicht, sie beschränkt sich darauf, die Welt zu schaffen, die wir bewohnen 

Guido Peruz, Arturo Schwarz, Stefano Cortina, Valentina Scalella und Chiara Smirne
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werden. Mit Realität oder Fantasie. Das ist die Freiheit der Kunst, das magische Theater 
der Malerei, wo alles sein kann oder das Nichts dominiert. Die Freiheit, die Kulissen zu 
benennen und die Stadt unserer Geschichte zu umreißen. Für die einen ist es Mailand, für 
andere Berlin oder Smirne, nomen omen unserer Autorin, sonst auch Tokio, Wladiwostok 
oder Buenos Aires. Für einige ist es Paris…
…Wenn dich im Bauch von Paris urplötzlich die Stimme Gottes mit zwölf Violinen und 
Bögen einhüllt und… 
Wenn dich in den Gedärmen von Paris eine (verstärkte) Zigeunergitarre überwältigt und 
ohrfeigt. 
Wenn auf dem Laufband von Chatelet der Mann urplötzlich in die Gegenrichtung läuft und 
gegen den Strom ankämpft und weint, während die Menschen ihn beschimpfen. 
Wenn sich im übervollen Bistro hundert Stimmen vermischen und diese deine Freunde, 
deine Leidenschaften, deine Erinnerungen sind…
Wenn der alte Professor in die unvermeidbare und unmögliche Liebe zur zwanzigjährigen 
Schülerin verfällt und sein langes Haar ergraut und sich im Wind der Träume zerstreut.
Wenn beim Vollmond im Dezember der einsame Freund das gesamte Gewicht allen 
Verlassenwerdens verspürt.
Wenn der bejahrte Händler zwischen den Wellen der Seine das rote Haar der verlorenen 
Geliebten erahnt (ein Wink oder ein Wort hätte genügt, damals am Bahnhof und ich… und 
ich… es war nur meine Schuld…). 
Wenn du am Abend nach Hause kommst und das Gummi der Sohlen dich noch nicht ein-
mal das magische Ticktack vernehmen lassen und nur Stille herrscht.
Wenn ein Glas Bordeaux dich mit der Welt versöhnt und dich mit vollem Magen der 
Eiseskälte des Universums ausliefert.
Wenn du am Ende der Straße deine Seele Gott verkauft hast und nicht weißt, wie die Nacht 
enden wird.
Wenn sich die im Winde verstreuten Liebesworte mit dem Regen vermischen, wie deine 
Tränen.
Wenn der unverkennbare Geruch deines Bücherregals deine Sinne aufreizt und die 
Sehnsucht anregt.
Wenn die Erinnerung des müden Körpers nach dem Liebesakt eben nur eine Erinnerung ist.
Wenn in der aus den Fugen geratenen Stadt die Menschen wie Ameisen ausschwärmen und 
sich in tausend Geschichten vertiefen.
Wenn du das Bild deines Antlitzes anschaust und dich fragst: „Wer ist der da? Wer bin ich?“
Wenn der Mensch sich umdreht und sieht, wie sein eigener Schatten länger, immer länger 
wird… und dazu bestimmt ist, vergänglich zu sein?
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Veronica Riva - Deine Bilder drehen sich um wiederkehrende Themen: Kulturlandschaften 
und menschliche Anwesenheit, auch wenn diese manchmal latent ist. Eine Konstante, die deine 
Werke ausstrahlen, ist die ausgeprägte traumhafte Atmosphäre, eine Zeitverschiebung und ein 
Eintauchen in Orte realistischer Fantasie: Wie definierst du diese Atmosphäre? In Anbetracht 
der Tatsache, dass das von dir geschaffene Ambiente oft von Blendwerk und „unnützen“ 
Figuren entleert ist, wie erfolgt die Wahl, dass in deine „Szenerien“ einige Elemente anstatt 
anderer eingebaut werden? 

Chiara Smirne - Ich verwende wenige, sehr scharf umrissene und definierte Details. Es 
gibt in meinen Landschaften niemals eine Überfüllung, denn ich möchte eine surreale, 
wenig realistische Atmosphäre erschaffen, mit wenigen Störelementen. Von den wenigen, 
die vorhanden sind, hat jedes seine eigene Funktion, um etwas heraufzubeschwören, keines 
ist ein Zufallsprodukt, niemals werden sie hineingestellt, um einen leeren Raum zu füllen, 
sondern sie stellen eine besondere Atmosphäre her. Realistische Zierelemente einzufügen, 
interessiert mich nicht und brauche ich nicht. Indem ich figurativ bleibe, versuche ich, 

Ein Gespräch mit Chiara Smirne
von Veronica Riva

Veronica Riva und Chiara Smirne
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mich von der Wirklichkeit zu abstrahieren. Was ich male, ist eine intimere, und mehr gei-
stige als physische und greifbare Realität. Es handelt sich um eine traumhafte Realität. Ich 
betrachte die reellen Orte aus der Distanz und nehme die Elemente heraus, die überflüssig 
sind, also, auch wenn ich von einer erkennbaren Landschaft ausgehe, neige ich immer 
dazu, sie zu säubern und ich stelle einen Ausschnitt dar, der zu jeglicher Stadt passen 
könnte. Auch Lichter und architektonische Details werden auf ein Minimum reduziert, 
um mich mehr auf die Leere konzentrieren zu können und die entfremdende Empfindung 
zu Tage zu bringen. Es sind traumhafte Bilder, wo einige wenige essentielle Dinge von 
Bedeutung sind, nämlich die, die meine Aufmerksamkeit erwecken und die ich den reellen 
Bildern entlocke, um sie in meinen Traumszenerien aufleben zu lassen, weiterhin betont 
durch die Tatsache, dass es fast nur nächtliche Landschaften oder Landschaften mit beson-
derer Lichteinstrahlung sind, surreale Landschaften, so dass man nicht gut verstehen kann, 
ob es sich um Morgendämmerung oder Sonnenuntergang handelt. Oder keines von beiden. 
Etwas Widernatürliches. Also, um es kurz zu sagen, habe ich niemals eine pralle Sonne mit 
blauem Himmel gemalt. Eine realistische Darstellung hat mich noch niemals interessiert.

V. R. - Das menschliche Element ist stets vorhanden, auch wenn es nicht immer eindeutig 
ist oder manchmal sogar drohend erscheint. Ist es wie in deinen vorhergehenden Werken stets 
mit dem Thema des mangelnden Anpassungsvermögens und der Ruhelosigkeit verbunden? 
Die Menschlichkeit wird in deinen Bildern manchmal eher mit übertriebenen Ausmaßen als 
kaum wahrnehmbar dargestellt. Welche Bedeutung hat diese Wahl?

C. S. - Unbehagen und Entfremdung kennzeichnen meine Landschaften, die Orte der 
Einsamkeit sind. Die menschliche Anwesenheit steht immer im Zusammenhang mit 
dem mangelnden Anpassungsvermögen des Menschen, das ist der Brennpunkt meiner 
Recherche: In den Orten, die ich erschaffe, versuche ich immer anhand der Verwendung 
von essentiellen „Szenerien“ die Leere, die sich rund um die Personen ausbreitet, zu 
unterstreichen - die Darstellung davon interessiert mich und ich erreiche das durch 
Einfügen der menschlichen Figur, die manchmal drohend und beängstigend ist, manchmal 
fast zart verschwommen, doch immer präsent. Wie bei dem Bild, auf dem ein Mensch, 
der inzwischen weit entfernt ist von dem, der betrachtet, nur von hinten zu sehen ist und 
im Herzen der Nacht einem Horizont entgegenwandert, der von Geschäftsbeleuchtungen 
erhellt ist - was ein Trost, ein flüchtiges Ziel für den Einsamen symbolisiert.
Auch wenn manchmal keine Personen zu sehen sind, verspürt man zum Beispiel, dass die 
menschliche Figur anwesend ist, man sieht hingegen einige Gebrauchsgegenstände, die 
eigens für den Menschen kreiert wurden: etwa ein Auto mit eingeschalteten Scheinwerfern, 
was vermuten lässt, dass im Inneren jemand auf dem Fahrersitz sitzt. Während ich dort, 
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wo ich ein Hilfsmittel verwende und in das Werk supergroße Gesichter einfüge, einen 
Gemütszustand ausdrücken möchte, der mit jenem Ambiente in Zusammenhang steht. 
Ich möchte also eine Beziehung zum Ort herstellen. So ist es bei Clinic. Hier ist die 
Kulisse eine Anstalt für Geisteskranke und das Gesicht, das in voller Größe aus einem 
Fenster herausschaut, habe ich einer medizinischen Zeitschrift entnommen - ein ste-
reotypes Modellgesicht, das imstande war, universelle Geisteszustände, etwa Leid und 
Ruhelosigkeit, auszudrücken. 

V. R. - Ein weiteres wesentliches Element, das deine Bilder charakterisiert, ist die gut 
ausgewählte Farbzusammenstellung, die dazu beiträgt - zusammen mit dem Licht und den  
Themen - die traumhaften Stimmungen zu schaffen.
Du überlässt nichts dem Zufall, du malst nicht „aus dem Stegreif“, das Auftragen jeder 
Farbe ist recherchiert und wohlüberlegt, um die gewünschte emotionale Wirkung wiederzu-
geben. Die Farben sind gegenüber den fotografischen Anregungen, von denen du ausgehst, 
vollständig verzerrt. Veränderst du also die Wirklichkeit auch in der Farbgebung?

C. S. - Meine Herausforderung besteht gerade darin, die Emotionen auf die Leinwand auch 
durch Farben zu bringen, so dass sie Gefühle von Angst, Zeitverschiebung und Unruhe 
ausstrahlen. Das möchte ich wiedergeben. Was ich erreichen will, ist eine Verstärkung der 
Realität durch die Farben. Ich gebe dir ein Beispiel: In einer Nachtszene geschieht die 

Chiara Smirne und ihr Vater Emanuele und Mutter Maria Grazia
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Wahl, dass ich das reine Schwarz für den Himmel verwende, tatsächlich deshalb, weil es 
mir gefällt, die in der reellen Welt vorhandenen Farbabstufungen sehr zu verstärken, ohne 
jedoch die Farbpalette allzu brutal erscheinen zu lassen, darauf achte ich sehr. Ich versu-
che, sie anhand von reinen Farben nicht zu stark wiederzugeben, es sei denn, ich möchte 
die Aufmerksamkeit auf einen bestimmten Punkt der Szenerie richten, in diesem Fall 
greife ich dann zu einem reinen Farbton, wie zum Beispiel wenn ich Gelb für die Lichter 
der Straßenlaternen, der Fenster oder Schaufenster verwende. Doch im Allgemeinen neige 
ich immer dazu, viele Mischungen vorzunehmen.

V. R. - Du gehst immer von einer fotografischen Basis für den Aufbau deiner Bilder aus. Nur 
selten, wie etwa bei dem oben erwähnten Beispiel für das Gesicht bei dem Clinic-Bild, benutzt 
du Fotos, die du in Zeitschriften oder Zeitungen gefunden hast, doch normalerweise knipst 
du die Fotos der Gegenstände selber, die dann auf der Leinwand Form annehmen. Also, die 
Basis, von der du ausgehst, ist schon an für sich ein ganz persönlicher Blickpunkt von dir. Wie 
erfolgt der Übergang von der Fotoaufnahme zum Pinsel? Was verbleibt in deinen Bildern 
von deinen Fotos? Diese entfernen sich von der Realität, auch weil du ein weiteres Hilfsmittel 
verwendest: die Säuberung der Linien und ihre Geometrisierung. Erzähl ein wenig davon…

C. S. - Die fotografische Basis ist nur eine Anregung, ich reproduziere niemals ein 
Foto so wie es ist. Ich versuche, dem Bild eine geometrische Ordnung zu geben, um die 
Perspektiven und den Fluchtpunkt herauszustellen. Manchmal füge ich Elemente ein, die 
auf dem Foto nicht vorhanden sind, und manchmal nehme ich sie weg. Die Fotografie ist 
der Ausgangspunkt der Recherche, der Beginn einer Reise, die sich in Richtung fanta-
stischer Orte ständig verändert. Manchmal sind es Kompositionen von mehreren Fotos, 
regelrechte Collagen, die mir zum „Aufbau“ des Bildes dienen. Aber auch, wenn ich meh-
rere Fotos miteinander kombiniere, wird das Bild doch anders und unterscheidet sich. Die 
Szenarien sind immer Fotos entnommen, die ich persönlich aufnehme. Die Vorbereitung 
eines Werks ist oft lang: Die Ideen gären mit der Zeit, sie setzen sich nieder und reifen 
dann, so entspringt das Werk. Oft, sogar bevor das Foto entsteht, habe ich bereits eine 
ideale Landschaft im Kopf. Dann gehe ich auf die Suche nach dem richtigen Ambiente, 
das ich verewigen möchte und beginne anschließend, mit dem Pinsel zu arbeiten. Ich 
suche Gemeinplätze aus, denn es ist das Alltägliche, das mich inspiriert und das ich 
dann traumhaft gestalten möchte. Das ist für mich wesentlich, denn ich erkenne mich 
im traumhaften Aspekt wieder. Deshalb verschärfe ich einige Details aufs Äußerste, um 
meinen Bildern eine geometrische Gestaltung zu verleihen - auch wenn ich diese absolut 
figurativ ausarbeite. Sie enthalten aus dem Ambiente, in die sie dank der Geometrisierung 
der Formen eingefügt sind, abstrakte Elemente, die nicht als Elemente der Realität wieder-
zuerkennen sind, weil ich sie absichtlich auf ihre essentiellen Linien zurückgeführt habe, 
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um sie zu verwandeln und so ein visuelles Unbehagen, eine Nicht-Definition des Ortes 
zu schaffen. Das Hilfsmittel der Einfügung von geometrischen Elementen in figurative 
Bilder dient mir, um die Entfernung von der Realität herauszustellen; gleichzeitig lasse 
ich zu, dass andere Elemente deutlich zu erkennen sind. Das geschieht hingegen, um eine 
Verbindung mit der realen Welt zu schaffen. In letzter Zeit versuche ich, das geometri-
sche Abstrakte einiger Details mit dem Figurativen zu vereinigen. Ich finde diese Art von 
Säuberung der Linien interessant: Sie werden auf diese Weise so klar, so scharf und so kalt 
und entlarven Gefühle von Unbehagen und Entfremdung.

V.R. - Was möchtest du, dass die Beobachter aus deinen Werken aufgreifen?

C. S. - Was du in meinen Bildern siehst, ist die „externe“ Realität; was aber wirklich zählt, ist 
noch nicht einmal auf der Leinwand dargestellt, es geht darüber hinaus, denn es gefällt mir, 
die Fantasie des Beobachters anzuregen. Bevor ich Dinge male, die bereits alles aussagen 
und mehr als die Darstellung, die zum Selbstzweck wird, ziehe ich es vor, Unschlüssigkeiten, 
Fragen und Überlegungen zu erwecken. Doch auch der Beobachter muss sich wieder ins 
Spiel bringen, muss sein Bestes geben. Ich versuche, Emotionen zu inspirieren.

Apparizioni e assenze, Mailand, Mai 2013
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Chiara Smirne
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Werke / Works / Opere  
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Clinic, 2013
Öl und Acryl auf Leinwand, 100x100 cm
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Rave, 2013
Acryl auf Leinwand, 70x100 cm
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Inside, 2013
Acryl auf Leinwand, 120x100 cm
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In the street, 2013
Acryl auf Leinwand, 50x50 cm
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Landsberger Allee, 2014
Acryl auf Leinwand, 50x50 cm
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Green canal, 2014
Acryl auf Leinwand, 50x40 cm
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Black canal, 2014
Acryl auf Leinwand, 50x50 cm
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White light, 2014
Acryl auf Leinwand, 50x50 cm
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Dietro la quinta, 2014
Acryl auf Leinwand, 50x50 cm
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Into the night, 2014
Acryl auf Leinwand, 100x70 cm
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Waiting room, 2014
Öl und Acryl auf Leinwand, 90x70 cm
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Passaggio sospeso, 2014
Acryl auf Leinwand, 40x50 cm
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Three o’clock, 2014
Acryl auf Leinwand, 50x50 cm
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In the shadows that stand out clearly in the lamplight 
on a spring night, the glance of a solitary pedestrian 
moves slowly. He walks in the night letting his 
thoughts and his hungry and thirsty look run free to 
examine the crevices, the couples giving their last 
kisses…quickly…I have to go…they’re waiting for 
me, just outside the door, turning the corner in the 
alleys that face the large avenue. The night is the 
city of silence, a game of shadow puppets that tell 
true stories, dark dramas, fun evenings, filthy pas-
sions. As soon as you hear the rumble of a distant 
car and the headlights like spotlights illuminate 
fleeting moments while the walls of houses create the 
backstage of our comedy. The city is the open theatre 
of the representation of our dreams. Life or fantasy, 
it’s not important. We are the actors, we chose the 
masks, the stages, the script of the incessant hap-
penings of each day. The drama, the comedy, the 
farce, in the streets, in the piazzas, hidden between 
the noble palazzos of the centre or among the sad 
public housing of the outskirts. Behind the shudders 
of shops with their mannequins lit only by the stre-
etlights, or… I swear… those two in the window… 
moved… or…? and the face of that girl, the lost love, 
the longed for heirloom, the damned mistress, peeps 
out, studies you, appears and disappears in the 
phantasmagorical posters, there behind that window, 
it was her big eye, there in the palazzo across the 
way, only her ineffable smile, her mouth that can be 
both sweet and cruel.
Pouring out of dark corners, the slow processions of 
devils not for saints, but for he who still wants to live 
in sin, authentic salvation from paradise where the 
light annihilates feelings. Only in this desolate night, 
between the pavement and the walls full of graffiti, 
listening to our steps, can we find our soul and return 
to love. The city isn’t perhaps the paraphrase of our 
existence and the inevitable scene? And the night, 
where thoughts and hopes germinate, the placenta 
which lovingly envelops us giving us a new life with 
the inescapable beginning of a new day? This is what 
the author gives us, an open scene where we can con-

struct the plot. Chiara Smirne says that she outlines 
precisely to avoid misunderstandings, places the 
light, chooses the colours, gives profundity, indicates 
the escape routes, alternative scenes, defines the 
location of the performance. Scenographer, architect, 
carpenter, painter. She leaves us the job of director, 
to choose the plot and actors. She doesn’t judge, 
she limits herself to creating a world that we can 
populate. With reality and fantasy. It’s the freedom 
of art, the magic theatre of painting, where anything 
can be or nothingness can dominate. Freedom to 
name the stage, define the city of our story. For some 
it’s Milan, for others Berlin or Smirne, nomen omen 
of our author. For others still Tokyo, Vladivostok, 
Buenos Aires. For some Paris…
…when in the belly of Paris the voice of God suddenly 
envelops you with twelve violins and bows and…
When in the viscera of Paris a (amplified) gypsy 
guitar overwhelms and smacks you.
When on the treadmill of Chatelet a man suddenly 
changes direction and walks against the current, 
crying while the people insult him.
When in the crowded bistrot the hundred voices 
mix together and are your friends, your loves, your 
memories…
When the old professor falls in inevitable and impos-
sible love with the twenty-year-old student, and his 
long grey hair turns white and becomes lost in the 
wind of dreams.
When in the full moon of December a single man 
feels the weight of all those abandoned.
When the elderly merchant glimpses among the 
waves of the Seine the red hair of his lost love (a 
sign or word would have been enough that day at the 
station and I…and I…It was all my fault…).
When you return home in the evening and the rubber 
soles don’t even let you hear that magical tick tack 
and there is only silence.
When a glass of Bordeaux helps you reconcile with 
the world and with a warm belly gives you back to 
the cold universe.
When at the end of the street you have sold your soul 

Open city
As a short story inspired by the paintings of Chiara Smirne
by Stefano Cortina
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to God and you don’t know how the night will finish.
When the words of love scattered in the wind are 
confused with the rain, like your tears.
When the unmistakable smell of an old bookshop 
excites your senses and stimulate nostalgia.
When the memory of tired flesh after lovemaking is 
only a memory.
When in the crazy city the men pour out like ants 
throwing themselves into a billion stories.
When you look at your face and ask yourself, “Who’s 
that? Who am I?”.
When a man turns and sees his own shadow become 
longer and longer…transient?

A Conversation with Chiara Smirne
by Veronica Riva

Veronica Riva - Your paintings are centred on 
recurrent subjects: urban landscapes and human 
presence, even if at times hidden. A constant that your 
works give is the striking dreamlike atmosphere, a 
suspension of time and an immersion into places of 
realistic fantasy. How do you define this atmosphere? 
Considering that the environments you create are 
often without unnecessary frills and “useless” figures, 
how do you choose which elements to include in your 
“scenic design”?

Chiara Smirne - I use very few focused and defi-
ned details. There’s never any overcrowding in my 
landscapes, because I want to create surreal unrea-
listic atmospheres with few infringing elements and 
of the few that are there, each has the function to 
evoke something, they are never casual, never put 
there just to fill the empty space, but to create a 
particular atmosphere. I’m not interested in…I don’t 
need…to add realistic decorative elements. Staying 
figurative, however, I want to try and take myself 
out of reality. That which I paint is a more intimate 
reality, more mental than non physical and tangible. 
It is the reality of dreams. I objectify real places, 
remove unnecessary elements. Therefore, even if I 
start with a recognisable landscape, I always tend 
to purge it, making it an urban glimpse that can be 
of any city. Even the lights and architectural details 
are reduced to a minimum so I can concentrate 

more on the emptiness to highlight the sensation 
of alienation. They are images from dreams where 
very few essential things count; those that capture 
my attention. Therefore, these are the ones that I 
exclude from real images to make them live in my 
dreamlike scenes, accentuated even more by the 
fact that they are nearly all nocturnal landscapes or 
with particular lights, surreal where it’s not clear if 
it’s dawn or dust. Or neither. Something unnatural. 
Therefore, I’ve never painted broad daylight with a 
blue sky. Realistic representation is something that’s 
never interested me.

V. R. - The human element is always present even 
if it’s not obvious or is sometimes even oppressive. As 
in your previous works, is it always connected to the 
theme of maladjustment, of anxiety? Humanity in 
your paintings is sometimes depicted with excessive 
dimensions instead of being reduced to a minimum. 
What significance does this choice have?

C. S. - Awkwardness and alienation characterise my 
landscapes, which are lonely places. The urban pre-
sence is always connected to man’s maladjustment. 
This is the focal point of my research: in the places I 
create, I try to underline through the use of essential 
“scenography”, the emptiness around people. This 
is what I’m interested in representing, helped by 
inserting an human figure, which at times is oppres-
sive and worrying, and at others almost indistinct 
but still present. Like in the painting in which a 
man, far from the viewer, walks away in the dead of 
night towards an horizon illuminated by shop lights 
symbolising a consolation, an ephemeral goal for 
those who are lonely.
Sometimes even where there aren’t any people, you 
feel, for example, if the human figure isn’t present, 
that there are instead some objects created for man’s 
use: like a car with the headlights on hinting that 
someone is sitting in the driver’s seat. While where I 
use the device of placing huge faces in the work, I’m 
trying to fix a state of mind connected to that envi-
ronment, to create a connection to the place. This is 
the case in Clinic, where the setting is a home for 
the mentally ill and the face that takes up an entire 
window was taken from a medical magazine. It’s a 
stereotyped face expressing universal states of mind, 
like suffering and unease.
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V. R. - Another fundamental element that cha-
racterises your paintings is the well-connoted colour 
spectrum that contributes - together with the light and 
subjects - to creating a dreamlike atmosphere.
You don’t leave anything to chance, you don’t paint 
“instinctively”, each layer of colour is studied and 
mediated on to give the desired emotional effect. The 
hues are completely different from the photographic 
starting points you use, therefore you transfigure 
reality also through the use of colour?

C. S. -  My challenge is to be able to put the emo-
tions on canvas also through the use of colour so 
that they transmit a sensation of anxiety, of temporal 
suspension, of angst. This is what I want to do. Mine 
are always an augmentation of colours from reality. 
Here’s an example: in a nocturnal environment the 
choice of using true black for the sky is because I 
really like exaggerating the chromatic graduations 
found in the real world, without ever making the 
palette too violent. This is something I’m very careful 
about. I try not to make the use of colour too strong, 
unless I want to bring attention to a precise point 
in the image. In those cases I also add a pure tone, 
like when I use yellow for the streetlights, windows 
and shop windows, but generally I tend to mix a lot.

V. R. - You always start from a photograph for the 
construction of your paintings. In rare cases, for 
example, in the aforementioned Clinic, you used pho-
tos from magazines and newspapers, but normally you 
take the photograph of the subjects which are destined 
to take form on the canvas. Therefore, the starting 
point is already your very personal point of view. How 
does the landscape take form from the photograph to 
the paintbrush? What remains of your photographs 
in your paintings? Do they become more distant 
from reality also because you use another device: the 
excluding of the lines and their geometricity. Tell me 
more about this…

C. S. - The photographic basis is only a prompt. I 
never reproduce the photograph exactly as it is. I try 
to give a geometric layout to the painting to highlight 
the prospective and the vanishing point. Sometimes 
I add elements that aren’t in the photograph, in other 
cases I remove them. The photograph is the starting 
point of my research, the beginning of a trip in evo-

lution towards the creation of fantastic places that 
sometimes are the composite of more photos, real 
collages that I need to “construct” the painting. But 
even when I combine several photos, the painting 
will always be something else, something different. 
The scenes are always taken from photographs that 
I take myself. The gestation period of a painting is 
often long: the ideas ferment with time, they leave 
something then reach maturation and the painting 
arises. Often, even before I take the photo, I have 
an idea in mind of the ideal landscape and then 
go in search of the right place to immortalise and 
then begin to work with my paintbrushes. I look for 
public places because daily life inspires me, and I 
also like to recreate it in a dreamlike manner. This 
is fundamental for me, because the dreamlike aspect 
is that in which I see myself the most. Therefore, I 
exaggerate some details to create geometry on the 
canvas - though keeping it absolutely figurative - 
which contain abstract elements from the context 
in which they are placed thanks to the geometricity 
of the forms that are no longer recognisable as ele-
ments from reality because I deliberately brought 
them to their essential lines to transfigure them, thus 
creating a visual awkwardness, a non-definition of 
the place. The device of adding geometric elements 
in figurative paintings is useful for me to highlight 
the distance from reality. At the same time, I leave 
many other elements completely recognisable. This 
is instead to create a connection to the real world. 
Recently what I’m trying to do is merge the abstract-
geometric of some particulars with the figurative. I 
find this sort of purging of the lines that become so 
clear, so sharp, so cold, highlight the state of mind 
and sensations of unease and alienation.

V. R. - What would you like the observers to take 
from your works?

C. S. - In my paintings what you see is the “exter-
nal” reality, but in effect what counts isn’t even 
represented on the canvas, it goes beyond because I 
really like stimulating the imagination of the viewer. 
More than the representation as an end to itself, 
painting something that already says it all, I prefer 
to raise perplexity, questions, reflections. But the 
viewer also puts himself on the line and has to put 
something of himself into it. I try to inspire emotions.
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Città aperta
Quasi un racconto ispirato ai quadri 
di Chiara Smirne
di Stefano Cortina

Nelle ombre che si stagliano nette al chiarore dei 
lampioni in una notte di primavera scorre lento 
lo sguardo del passante solitario. Cammina nella 
notte lasciando liberi i pensieri e lo sguardo avido 
e assetato a scrutare i pertugi, le fuggenti coppie 
dell’ultimo bacio…presto…devo andare…mi aspet-
tano, appena fuori dal portone, voltato l’angolo negli 
angiporti che si affacciano sulla grande via. La notte 
è la città del silenzio, il gioco di ombre cinesi che 
racconta favole vere, oscuri drammi, ilari serate, 
turpi passioni. Appena si sente il rombo di un’auto 
lontana e luci come spot che illuminano fuggevoli 
momenti mentre le pareti delle case creano le quinte 
per la nostra commedia. La città è il teatro aperto 
per la rappresentazione del nostro sogno. La vita 
o la fantasia, poco importa. Gli attori siamo noi, 
noi scegliamo la maschera, la quinta, il copione 
nell’incessante succedersi dei giorni. Il dramma, la 
commedia, la farsa, nelle vie, nelle piazze, nascosti 
tra i signorili palazzi del centro o tra i tristi falansteri 
delle periferie. Dietro le saracinesche dei negozi 
con i loro manichini illuminati solo dai lampioni, 
eppure…giurerei...quei due là nella vetrina…si 
sono mossi...oppure…? e il volto della ragazza, il 
perduto amore, l’agognato cimelio, la dannata padro-
na, occhieggia, ti scruta, appare e scompare nei 
fantasmagorici manifesti, là dietro quella finestra, 
era il suo grande occhio, là nel palazzo di fronte, solo 
il suo ineffabile sorriso, la sua bocca che sì dolce e 
crudele può essere.
Sciamano dagli angoli bui le lente processioni dei 
diavoli non per i santi ma per chi ancora vuole 
vivere nel peccato, autentica salvazione dall’empireo 
dove la luce annienta i sentimenti. Solo in questa 
desolata notte, tra i marciapiedi e le mura piene 
di graffiti, udendo i nostri passi, potremo trovare la 
nostra anima e tornare ad amare. La città non è forse 
la parafrasi della nostra esistenza e l’inevitabile 
scenario? E la notte, dove germinano i pensieri e 
le speranze, la placenta che amabile ci avvolge per 
consegnarci a nuova vita all’ineludibile sorgere del 

nuovo giorno? Questo è quello che l’autore ci conse-
gna, uno scenario aperto dove noi potremo costruire 
la trama. Lei, Chiara Smirne descrive, delinea con la 
precisione che non lascia equivoci imposta le luci, 
sceglie i colori, dà la profondità, indica le vie di 
fuga, gli scenari alternativi, definisce il luogo della 
rappresentazione. Scenografa, architetto, carpentie-
re, pittrice. A noi lascia il compito di essere regista, 
scegliere trame e attori. Lei non giudica, si limita a 
creare il mondo che noi popoleremo. Con realtà o 
fantasia. È la libertà dell’arte, il magico teatro della 
pittura, dove tutto può essere o il nulla sovrastare. 
Libertà di nominare le quinte, definire la città della 
nostra storia. Per gli uni è Milano, per altri è Berlino 
o Smirne nomen omen della nostra autrice, per altri 
ancora è Tokio, Vladivostok, Buenos Aires. Per 
alcuni è Parigi…
…quando nel ventre di Parigi la voce di Dio ti avvol-
ge all’improvviso con dodici violini ed archi e … 
Quando nelle viscere di Parigi una chitarra gitana 
(amplificata) ti travolge e schiaffeggia. 
Quando sul tapis roulant di Chatelet l’uomo improv-
visamente inverte il passo e cammina controcorren-
te, piangendo mentre la gente lo insulta. 
Quando nell’affollato bistrot le cento voci si mischia-
no e sono i tuoi amici, i tuoi amori, i tuoi ricordi…
Quando il vecchio professore cade nell’inevitabile 
ed impossibile amore per l’allieva ventenne, e la sua 
lunga chioma grigia incanutisce e si disperde nel 
vento dei sogni.
Quando al plenilunio di dicembre l’uomo solo sente 
il peso di tutti gli abbandoni.
Quando l’anziano mercante intravede tra i flutti della 
Senna la chioma rossa dell’amata perduta (bastava 
un cenno, una parola, quel giorno alla stazione ed 
io… ed io… fu solo colpa mia…). 
Quando rientri alla sera e le suole di gomma non ti 
fanno neppure sentire quel magico ticchettio, ed è 
solo il silenzio.
Quando un bicchiere di Bordeaux ti riconcilia con il 
mondo e con lo stomaco caldo ti riconsegna al gelo 
dell’universo.
Quando alla fine della strada hai venduto l’anima a 
Dio e non sai come finirà la notte.
Quando le parole d’amore sparse nel vento si confon-
dono con la pioggia, come le tue lacrime.
Quando l’inconfondibile odore della vecchia libreria 
eccita i tuoi sensi e stimola la nostalgia.
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Quando il ricordo della carne stanca dopo l’amore è 
appunto solo un ricordo.
Quando nella città impazzita gli uomini sciamano 
come formiche tuffandosi in miliardi di storie.
Quando guardi l’immagine del tuo volto e ti domandi 
“Chi è quello? Chi sono io?”.
Quando l’uomo si volta e vede la propria ombra 
allungarsi, allungarsi ….peritura?

Conversando con Chiara Smirne
di Veronica Riva

Veronica Riva - I tuoi quadri sono incentrati su 
soggetti ricorrenti: paesaggi antropizzati e presenze 
umane, anche se queste sono talvolta latenti. Una 
costante che sprigionano le tue opere è la spiccata 
atmosfera onirica, una sospensione dal tempo e un’im-
mersione in luoghi di fantasia realistica: in quale 
modo  definisci queste atmosfere? Considerato che gli 
ambienti che crei sono spesso svuotati di orpelli e figure 
“inutili”, come avviene la scelta di inserire nelle tue 
“scenografie” alcuni elementi piuttosto che altri? 

Chiara Smirne - Uso pochi dettagli molti focalizzati 
e definiti. Non c’è mai un sovraffollamento nei miei 
paesaggi perché voglio creare delle atmosfere surreali, 
poco realistiche, con pochi elementi di disturbo e dei 
pochi che ci sono ognuno ha una sua funzione per 
evocare qualcosa, non sono mai casuali, non sono mai 
messi per riempire uno spazio vuoto, ma per creare 
un’atmosfera particolare. Non m’interessa, non mi seve 
inserire gli elementi decorativi realistici. Restando 
figurativa comunque voglio cercare di astrarmi dalla 
realtà. Quella che dipingo è una realtà più intima, 
più mentale che non fisica e tangibile. È una realtà 
da sogno. Spersonalizzo i luoghi reali, togliendo gli 
elementi che non servono, quindi se anche parto da 
un paesaggio riconoscibile, tendo sempre a epurarlo 
rendendolo uno scorcio urbano che può essere quello 
di qualsiasi città. Anche luci e dettagli architettonici 
vengono ridotti al minimo per concentrarmi più sul 
vuoto, per evidenziarne la sensazione straniante. Sono 
immagini da sogno dove contano poche cose essenziali, 
quelle che colpiscono la mia attenzione, sono quindi 
queste che io carpisco da immagini reali per farle

 vivere nei miei scenari onirici, accentuati ancor più 
dal fatto che sono quasi tutti paesaggi notturni o con 
luci particolari, surreali che non si capisce bene se 
sia aurora o tramonto. O nessuna delle due. Qualcosa 
di innaturale. Insomma, mai ho dipinto sole pieno 
con cielo azzurro. La rappresentazione realistica è 
qualcosa che non mi ha mai interessato.

V. R. - L’elemento umano è sempre presente anche 
se non è evidente o talvolta è addirittura incombente. 
Come in tue precedenti opere, è sempre legato al tema 
del disadattamento, dell’inquietudine? L’umanità nei 
tuoi quadri è talvolta dipinta con dimensioni spropo-
sitate piuttosto che ridotta al minimo percettibile, che 
significato hanno queste scelte?

C. S. - Il disagio e l’alienazione caratterizzano i miei 
paesaggi che sono luoghi di solitudine. La presenza 
antropica è sempre legata al disadattamento dell’uo-
mo, questo è il punto focale della mia ricerca: nei 
luoghi che creo cerco di sottolineare con l’uso di 
“scenografie” essenziali il vuoto che c’è intorno alle 
persone, è questo che m’interessa rappresentare, 
aiutandomi con l’inserimento della figura umana che 
a volte è incombente e angosciante, altre volte quasi 
evanescente ma comunque presente. Come il quadro 
in cui un uomo, ormai lontano da chi guarda, cammi-
na di spalle nel cuore della notte verso un orizzonte 
illuminato da luci di negozi che simboleggiano una 
consolazione, una meta effimera per chi si sente solo.
A volte anche dove non ci sono persone si percepi-
scono, ad esempio se la figura umana non è presente 
lo sono invece alcuni oggetti usati e creati ad uso 
esclusivo dell’uomo: come un’auto dai fari accesi 
che lascia presagire che al suo interno qualcuno 
sia seduto al posto di guida. Mentre dove utilizzo 
l’espediente di inserire nell’opera volti grandissimi è 
per fissare uno stato d’animo legato a quell’ambiente, 
per creare un legame col luogo. È il caso di Clinic, 
qui l’ambientazione è una casa di cura per malattie 
mentali e il viso che si affaccia a tutta grandezza 
da una finestra l’ho tratto da una rivista di carattere 
medico, un volto modello stereotipato che potesse 
esprimere stati d’animo universali, come sofferenza 
e irrequietezza. 

V. R. - Un altro elemento fondamentale che carat-
terizza i tuoi dipinti è la cromia ben connotata che 
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contribuisce - insieme alla luce e ai soggetti - a creare 
le atmosfere oniriche.
Tu non lasci nulla al caso, non dipingi “di getto”, 
la stesura di ciascun colore è studiata, meditata per 
rendere l’effetto emotivo desiderato. Le tinte sono 
completamente alterate  anche rispetto gli spunti foto-
grafici da cui parti, quindi trasfiguri la realtà anche 
nel cromatismo? 

C. S. - La mia sfida è proprio riuscire a riportare 
sulla tela le emozioni anche attraverso l’uso dei colori 
in modo che trasmettano sensazioni di ansietà, di 
sospensione temporale, di angoscia. È questo che 
voglio rendere. I miei sono sempre un’esasperazio-
ne dei colori della realtà. Ti faccio un esempio: in 
un’ambientazione notturna  la scelta di usare per il 
cielo il nero puro è proprio perché mi piace esaspe-
rare molto le gradazioni cromatiche che ci sono nel 
mondo reale, senza mai però rendere la tavolozza 
troppo violenta, questa è una cosa a cui sto molto 
attenta. Cerco di non renderla eccessivamente forte 
con l’uso di colori puri, a meno che non voglia attirare 
l’attenzione in un punto preciso dell’ambientazione, 
in questi casi allora inserisco anche una tonalità pura, 
come quando uso il giallo per le luci dei lampioni, 
delle finestre, delle vetrine. Ma generalmente tendo 
sempre a fare molte mescole. 

V. R. - Parti sempre da una base fotografica per la 
costruzione dei tuoi dipinti. In rari casi, come l’esempio 
che hai sopra citato per il volto di Clinic, usi foto tro-
vate su riviste e giornali, ma normalmente sei tu stessa 
a fare fotografie ai soggetti che saranno destinati a 
prendere forma sulla tela. Quindi la base da cui parti è 
già un tuo personalissimo punto di vista. Come avviene 
il passaggio dallo scatto fotografico al pennello? Cosa 
resta delle tue foto nei dipinti? Questi si allontanano 
dalla realtà anche perché tu utilizzi un altro espedien-
te: l’epurazione delle linee e la loro geometrizzazione. 
Parlamene un po’…

C. S. - La base fotografica è solo uno spunto, non 
riproduco mai una fotografia così com’è. Cerco di dare 
un assetto geometrico al quadro, per evidenziarne 
la prospettiva e il punto di fuga. A volte inserisco 
elementi che in foto non ci sono, in altri casi li tolgo. 
La fotografia è il punto di partenza della ricerca, 
l’inizio di un viaggio in divenire verso la creazione 

di luoghi fantastici che talvolta sono le composizioni 
di più foto, veri e propri collages che mi servono per 
“costruire” il dipinto. Ma anche se combino più foto 
insieme, il quadro sarà comunque altro, qualcosa 
di ancora diverso. Gli scenari sono sempre presi da 
fotografie che faccio personalmente. La gestazione 
di un’opera è spesso lunga: le idee fermentano nel 
tempo,  si sedimentano poi giungono a maturazione 
e ne scaturisce l’opera. Spesso, addirittura ancor 
prima di scattare la foto, ho già in testa un paesaggio 
ideale, vado quindi alla ricerca dell’ambiente giusto 
da immortalare e successivamente inizio a lavorare 
coi pennelli. Cerco luoghi comuni perché è la quoti-
dianità che m’ispira, poi mi piace renderla sempre in 
maniera onirica. Questo è fondamentale per me, per-
ché l’aspetto onirico è quello in cui più mi riconosco. 
Quindi esaspero alcuni dettagli per creare geometrie 
sulle tele - pur mantenendole assolutamente figura-
tive - che contengono elementi astratti dal contesto 
in cui sono inseriti grazie alla geometrizzazione delle 
forme che non sono più riconoscibili come elementi 
della realtà perché li ho volutamente portati alle 
loro linee essenziali per trasfigurarli creando così 
un disagio visivo, una non-definizione del luogo. 
L’espediente di inserire elementi geometrici in quadri 
figurativi mi serve per evidenziare la lontananza dalla 
realtà; al tempo stesso lascio che molti altri elementi 
siano perfettamente riconoscibili, questo è invece per 
creare un collegamento col mondo reale. Ciò che sto 
cercando di fare ultimamente è fondere l’astratto-
geometrico di alcuni particolari al figurativo, trovo 
interessante questa sorta di epurazione delle linee 
che diventano così nette, così taglienti, così fredde 
evidenziando stati d’animo e sensazioni di disagio e 
straniamento.

V. R. - Cosa vorresti che gli osservatori cogliessero 
delle tue opere? 

C. S. - Nei miei quadri quello che vedi è la realtà 
“esterna” ma in effetti quello che conta non è nean-
che rappresentato sulla tela, va oltre proprio perché 
a me piace molto stimolare la fantasia di chi osserva. 
Più che la rappresentazione fine a se stessa, dipingere 
una cosa che dice già tutto, preferisco suscitare per-
plessità, domande, riflessioni. Ma anche chi osserva 
deve mettersi in gioco, deve metterci del suo. Io cerco 
di ispirare emozioni.



38 39



39

Chiara Smirne wurde am 13.Juli 1980 in Novara geboren, wo sie bis zum Alter von 25.Jahren lebte, 
um dann nach Mailand zu übersiedeln. Bereits als Kind zeigte sie großes Interesse am Zeichnen, 
was sie dazu führte, viele Fantasiegestalten zu erfinden. Schnell wurde auch die Verwendung von 
Farben zum Instrument, um ihre inneren Emotionen  auszudrücken.  Sie besuchte das Kunstgym-
nasium und anschließend die geisteswissenschaftliche Fakultät der Università Cattolica del Sacro 
Cuore in Mailand und konnte sich so ihrem ebenso starken literarischen Interesse widmen. 
Im Jahre 2010 tauchte das Bedürfnis, sich durch Malerei auszudrücken, mit  Nachdruck wieder 
auf. weswegen sie also die künstlerische Ausbildung wiederaufgriff und fortgeschrittene Malkurse 
zuerst 2010 in der NABA-Akademie der Schönen Künste in Mailand und 2011 in der Scuola Su-
periore d’Arte Applicata des Castello Sforzesco besuchte.

Chiara Smirne was born on 13 July 1980 in Novara, where she lived until she was 25 when she 
moved to Milan. As a child she showed early on a strong interest for drawing, which brought her to 
create many characters. The use of colour became an instrument through which she expressed her 
internal emotional state. She attended an art high school and then the liberal arts college of Univer-
sità Cattolica del Sacro Cuore in Milan, following her equally strong literary interests.
In 2010, her need to express herself through painting re-emerged and she took up her studies again, 
attending advanced painting courses at NABA Academy in Milan in 2010 and at the Scuola Supe-
riore d’Arte Applicata at Castello Sforzesco in 2011.

Chiara Smirne nasce il 13 luglio del 1980 a Novara, dove vive fino all’età di 25 anni, per poi tra-
sferirsi a Milano. Già da bambina manifesta un forte interesse per il disegno, che la porta a creare 
molti personaggi di fantasia. Presto anche l’uso del colore diventa uno strumento per esprimere i 
suoi stati emotivi interiori. 
 Frequenta il liceo artistico e successivamente la facoltà di lettere e filosofia all’Università Cattolica 
del Sacro Cuore di Milano, seguendo i suoi altrettanto forti interessi letterari. 
Nel 2010 riemerge con forza l’esigenza di esprimersi attraverso la pittura. Riprende quindi un 
percorso di formazione frequentando corsi di pittura avanzata: all’Accademia NABA di Milano, nel 
2010, e alla Scuola Superiore d’Arte Applicata del Castello Sforzesco, nel 2011.

Kurzbiografie

Biography

Biografia
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-	 Cortina Arte, Einzelausstellung Apparizioni e assenze, Mailand, unter der Verantwortung von Veronica 
Riva, Mai 2013

-	 Galerie Kuhn & Partner, Einzelausstellung Città aperta, Berlin, unter der Verantwortung von Stefano 
Cortina und Veronica Riva, Juni 2014

Wichtigste Kollektivausstellungen / Main group exhibitions / Principali esposizioni collettive

2011
-	 Galleria Marzia Frozen, AC/BC Contemporary Contest in Berlin, Berlin, unter der Verantwortung des 

Künstlers Javier Ramirex​, September – Oktober
-	 Studio28, Trace_ Becoming Art, Mailand, unter der Verantwortung von Silvia Alfei und Perypezye 

Urbane, Oktober 
-	 Galleria Domus Talenti, Artprize 2011, ​Rom, unter der Verantwortung von Ilaria Pergolesi und Angelo 

Ribezzi für Artist in the World, Oktober
-	 Casa Internazionale delle donne, Ma… Donne!, Rom, unter der Verantwortung des Kulturvereins 

Soqquadro, November 

2012
-	 Scoletta di San Giovanni Battista, Affinità e Contrasti, Venedig, unter der Verantwortung von Paolo 

Dogà und Tatiana Carapostol, Januar
-	 Galleria Atena, Il linguaggio del corpo, Como, unter der Verantwortung von Silvia Ceffa mit 

MilanoWebArte, Januar
-	 Galleria Eustachi, Kunstwettbewerb Epifania, Mailand, Januar
-	 Galleria Domus Talenti, Arteggiamoci, Rom, unter der Verantwortung von Ilaria Pergolesi und Angelo 

Ribezzi für Artist in The World, Mai
-	 Galleria Campari, Artgallery Prize III. Veranstaltung, Mailand, unter der Verantwortung der 

Associazione Artgallery, Juli

2013
-	 Wettbewerb Artslant Showcase 2013, Mai
-	 ArtMeet Gallery, Waiting for Expo 2015, Mailand, unter der Verantwortung von ArtMeet, Juli
-	 Angel Orensanz Foundation, The Story of the Creative, New York, unter der Verantwortung der 

Organisation See.me (Artists Wanted), August
-	 Spazio Klien, Esposizione selezione Musae 2013, Trient, unter der Verantwortung von Musae (Museo 

Urbano Sperimentale di Arte Emergente), September
-	 Castello Estense, New Code, Ferrara, unter der Verantwortung der Kulturvereinigung Pro Art, Oktober
-	 Spazio Bipielle Arte, Quarta Biennale d’Arte di Lodi, Lodi, unter der Verantwortung der Vereinigung 

Monsignor Quartieri, November-Januar
-	 Amy-d Arte Spazio, Fragments, Mailand, unter der Verantwortung von Caterina Seri, Ferdinando 

Ponti, Lucio Forte, November

Einzelausstellungen / Main solo exhibitions / Esposizioni personali
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2014
-	 Galleria DAMarte, DAMprize 2014, Ausstellung der dreißig Finalistenwerke, Magenta (Mailand), unter 

der Verantwortung von DAMarte, März.

Auszeichnungen und Preise / Recognitions and Awards / Riconoscimenti e premi

-	 Artprize 2011. Spezialpreis der Jury, vom Kritiker Alfredo Maria Barbagallo ausgewählt
-	 Kunstwettbewerb Epifania 2012. Jury-Preis für Kreativität
-	 Artgallery-Preis, III. Veranstaltung, 2012. Preis „Spezialauswahl“, ausgewählt von der Galleria Cortina 

Mailand 
-	 Artslant Showcase 2013. Siegerin im 2., im 4., im 5.,im 6. und im 7. Round
-	 Ausgewählt zur Teilnahme an der internationalen Ausstellung  für zeitgenössische Kunst The story of the 

Creative, organisiert und betreut von der Organisation See.me (Artists Wanted)
-	 Finalistin im internationalen Wettbewerb  für zeitgenössische Kunst DAMprize 2014
-	 Ausgewählt zur Teilnahme an der Screen-Ausstellung in der Galerie Saatchi in London

Veröffentlichungen / Publications / Pubblicazioni

-	 AC/BC Contemporary art in Berlin, 2011. Ausgabe S.AI.R.O fabbrica per l’arte contemporanea. Katalog 
von Javier Ramirex, Berlin, 2011

-	 Trace becoming Art. Zweite Auflage, 2011. Katalog von Silvia Alfei, Mailand, 2011
-	 Affinità e contrasti. Dritte Auflage, 2012. Katalog und kritischer Text  von Tatiana Carapostol, Venedig, 

2012
-	 Artgallery-Preis 2012. Dritte Auflage. Katalog von Marina Mojana und Igor Zanti, Mailand, 2012
-	 Apparizioni e Assenze. Cortina Arte Edizioni. Katalog und kritischer Text von Veronica Riva, Mailand, 

2013 
-	 Quarta Biennale d’Arte di Lodi. Katalog von Gianmaria Bellocchio, Präsident der Vereinigung Monsignor 

Quartieri, Lodi, 2013.
-	 DAMprize 2014 Contemporary Art Contest. Katalog von DAMarte Contemporary Art Gallery.

Quarta Biennale d’Arte di Lodi, Lodi, November 2013 DamPrize 2014, Mailand, März 2014
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Chiara Smirne

Cortina Arte Edizioni Abbildung auf dem Umschlag:
Inside, 2013
Acryl auf Leinwand, cm 120x100

Chiara Smirne
Stadtlandschaften

Ausstellungsdauer 6. Juni bis 28 Juni 2014

1 Emilio Tadini - 1967-1973

2 Roberto Crippa

3 Sandro Martini

4 Meloniski da Villacidro

5 Marcello Dudovich

6 Alessandro Savelli

7 Eugenio Carm

8 Giancarlo Cazzaniga - Jazz men

9 Gaetano Fracassio

10 La Galleria Cortina, 40 anni

11 Aldo Cortina

12 Franco Rognoni

13 Aldo Carpi

14 Gabriele Poli

15 Il disegno italiano del ‘900

16 Giancarlo Cerri

17 Carlo Ferreri

18 Marcello Dudovich

19 Giovanni Cerri

20 Giuseppe Guerreschi

21 Giancarlo Cerri

22 Giuseppe Banchieri

23 Flora Bravin

24 Luciano Minguzzi

25 Giancarlo Cazzaniga - Cieli

26 Asco (Franco Atscho)

27 Dadamaino - Antologica

28 Henri Chopin

29 Emilio Tadini - 1958-1966

30 Claudio Onorato

31 Õki Izumi

32 Maria Mulas

33 Giovanni Cerri

34 Maria Papa - Un destino europeo

35 Ester Negretti

36 Gabriele Poli (Parigi)

37 Karel-Zlin

38 Dadamaino - Gli anni ’50 e ’60

39 Antonella Gerbi

40/1 Rosanna Forino (Milano)

40/2 Rosanna Forino (Parigi)

41 Carlo Ferreri

42 Lanfranco (Parigi-Milano)

43 Karel-Zlin (Parigi-Milano)

44 Clemens Weiss

45 Frédéric Léglise

46 Fuelpump (Fabio Valenti)

47 Giancarlo Cazzaniga - Naturalia (Parigi)

48 Maria Papa - La materia nell’anima

49 Dadamaino - Gli anni ‘70

50/1 Lorenzo Pietrogrande (Berlino)

50/2 Birgit Borggrebe

51 Agenore Fabbri

52 Giuseppe De Luigi

53 Eugenio Carmi (Parigi)

54 Sandro Sanna

55 Giovanni Cerri (Parigi) 

56 Iler Melioli

57 Maurice Henry (Parigi-Milano)

58 50 e oltre, la Galleria Cortina 1962-2013

59 Aurelio Gravina (Berlino)

60 Apollonio, Dadamaino,

 Morandini, Tornquist

61 Brigitta Loch

62 Dario Zaffaroni

63 Ariel Soulé

64 Antonio Mignozzi (Parigi-Milano)

65 Dadamaino - Gli anni ‘80 e ‘90

66 Chiara Smirne (Berlino)

Reihe:

Galerie Kuhn & Partner
Pohlstr. 71, 10785 Berlin
www.galeriekuhn.de




