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APALAZZOGALLERY è lieta di presentare Realms, una mostra personale dell’artista franco-americana 
Servane Mary. 

La mostra, la quarta dell’artista insieme alla galleria, riunisce un ampio corpus di lavori inediti che 
rappresentano l’evoluzione della ricerca pittorica dell’artista, la cui pratica ruota attorno a un lento 
processo di stratificazione. Attraverso una poetica determinata  tanto dalla disciplina quanto dalla 
imprevidibilità, il lavoro di Mary si colloca nella dimensione più profonda dell’astrazione, nella sua 
estensione più pura. 

Per le nove tele verticali di Realms Mary adopera una tavola cromatica composta da cinque colori: 
argento, blu cobalto, blu manganese, arancio e verde. I differenti colori si sedimentano l’uno sull’altro 
generando un agglomerato nebuloso di punti che conferiscono alle composizioni un’aura immateriale, 
quasi aerea. Questo effetto trova la sua massima manifestazione nel monumentale ‘wall painting’ che 
si estende lungo la parete della sala principale della galleria. Realizzato per l’occasione mediante 
una tecnica di spruzzatura, l’artista ha composto un fondo argentato e iridescente, sul quale veli di 
tonalità grigie e argentate si sono depositati in striature che, come nota Eva Brioschi nel suo testo che 
accompagna la mostra,  ricorda “l’effetto della pioggia che riga fittamente un cielo grigio e denso di nubi.”

Servane Mary (n. 1972, Digione, Francia) è un’artista franco-americana che vive a New York. Ha conseguito 
la laurea triennale presso l’Ecole Nationale Supérieure des Arts Décoratifs (ENSAD), Parigi, Francia, 
nel 1998. Mary è nota per i lavori concettuali in cui stampa immagini storiche di donne su materiali non 
convenzionali, così come per i dipinti che hanno in comune con le opere precedenti un confronto con l’eredità 
della creazione di immagini. I suoi lavori sono stati inclusi in diverse mostre e progetti istituzionali, come: 
Nine Paintings, Palazzo Biandrà Mediolanum, Milano, Italia (2023); Greater New York, MoMa PS1, Long 
Island City, USA (2021); Glitches, San Carlo, Cremona, Italy (2021) dove l’artista è stata invitata a creare una 
grande installazione composta da tre dipinti monumentali (5 x 5 metri ciascuno) in una chiesa sconsacrata 
del XVII secolo e, dopo la sua mostra inaugurale, è stata selezionata per la programmazione 2022-2023; 
Swiss Institute, New York, USA; Abrons Arts Center, New York, USA; JOAN, Los Angeles, che ha presentato 
nel 2019 Remakes 2006–2018, una rassegna degli ultimi dodici anni, accompagnata da un libro monografico 
pubblicato da Pacific. I suoi lavori sono inclusi nelle collezioni di Schwartz Art Collection presso Harvard 
Business School, Boston, USA; Fonds Régional d’Art Contemporain, Franche Comte (FRAC), Francia; Fonds 
Régional d’Art Contemporain (FRAC), Ile-de- France, Francia e Tucson Museum of Contemporary Art, Tucson, 
USA.



1

2

3

4

5

6             7

8

9

10

1. Dreaming of Pomegranates, 2025
    acrilico su tela
    199.4 x 171.4 cm
    78 1/2 x 67 1/2 in

2. Sea of Grass, 2025
    acrilico su tela
    199.4 x 171.4 cm
    78 1/2 x 67 1/2 in

3. High on the Mountain’s Oxygen, 2025
    wall painting, acrilico su muro
    457 x 650 cm
    179 7/8 x 255 7/8 in

4. A Crystal Fruit Stand, 2025
    acrilico su tela
    199.4 x 171.4 cm
    78 1/2 x 67 1/2 in

5. Dashing Diva, 2025
    acrilico su tela
    195.6 x 162.6 cm   
    77 x 64 in

6. The Cockettes, 2025
    acrilico su tela
    195.6 x 162.6 cm
    77 x 64 in

7. The Swimming Pool, 2025
    acrilico su tela
    195.6 x 162.6 cm
     77 x 64 in

8. Cat Walk Glam, 2025
    acrilico su tela
    195.6 x 162.6 cm
    77 x 64 in

9. Galaxy Gourmet, 2025
    acrilico su tela
    195.6 x 162.6 cm
    77 x 64 in

10. The Powder Room, 2025
      acrilico su tela
      195.6 x 162.6 cm
      77 x 64 in



Realms
Testo di Eva Brioschi

La parola inglese realm ha significati diversi. Regno animale, regno vegetale, ambito, settore, dominio, 
contesto, ambiente. 

Durante una recente conversazione telefonica, Servane Mary ha ripercorso le varie accezioni di questo 
termine e mi ha confidato che quella a cui pensa più strettamente è ambiente (environment). Tuttavia 
leggendo questo titolo io ho pensato subito al senso di reame: “C’era una volta in un antico e lontano 
reame…”. Un luogo e un tempo incantati, dove le cose non sempre sono quello che sembrano, e 
possono rapidamente mutare in maniera sorprendente. E in effetti questa descrizione è aderente a 
quello che ci troviamo a esperire in questa mostra: una serie di tele di formato verticale realizzate con 
cinque colori; la prima stesura è realizzata con un acrilico color argento; quindi utilizzando uno stencil 
con dei fori circolari da circa ½ pollice appoggiato sulla tela, un altro strato di colore misto ad addensanti 
viene versato e spinto a riempire i buchi con un pennello a spatola, lasciando così delle protuberanze di 
materia accumularsi in maniera disomogenea. Lo stesso procedimento viene ripetuto per ogni pigmento 
utilizzato: blu cobalto, blu manganese, arancio, verde. In totale ogni opera arriva ad avere anche otto-
dieci strati che vengono sedimentati nel corso di circa sette giorni. 
La postazione di lavoro è il pavimento, su cui la tela resta adagiata per il tempo di stesura del colore. 
Una volta asciugata viene appesa al muro, per verificare la resa a livello visivo, da una prospettiva di 
osservazione più canonica. Il perimetro occupato al suolo dalla tela viene delimitato in maniera che 
quando si procede alla successiva fase di stesura, essa venga adagiata esattamente nella stessa 
posizione. Questo per fare in modo che il dipinto porti con sé anche la memoria del luogo in cui è nato, 
attraverso la traccia dei segni e degli imprevisti che la superficie del pavimento lascia emergere per 
contatto.  Un’impronta che diventa un segno, che è un paradosso: prossima al fenomeno e insieme 
lontana dal fatto. Creazione e memoria; sicuramente non mimesi, ma nemmeno totalmente invenzione. 
Queste opere portano con sé frammenti di questo trasferimento fisico dal suolo e lasciano su di esso 
tracce di tinte e materiali che vi si depositano casualmente. 
Tutto avviene in una processualità che l’artista stessa definisce “relazionale”, in quanto il primo 
livello determina in parte la morfologia del secondo, così come la superficie di appoggio della tela ha 
determinato il primo, in un gioco di causa-effetto il cui risultato è materialmente imprevedibile. Credo 
che questo equilibrio tra caso e determinazione, tra disciplina e imprevisto, sia il filo su cui ogni artista 
ama camminare come un funambolo impavido. L’artista stupisce e cerca stupore, cerca nel suo lavoro la 
meraviglia dell’inatteso, desideroso di scoprirsi, ritrovarsi nelle proprie opere, se è vero che ogni opera 
d’arte è in fondo un autoritratto. Mary però denomina le sue opere utilizzando in larga parte titoli di dipinti 
di altre pittrici scomparse: Lavinia Fontana (Bologna 1552 – Firenze 1614), Fede Galizia (Milano 1578 – 
Milano 1630), Carla Accardi (Trapani 1924 – Roma 2014). Il suo “autoritratto” diventa così un’immagine 
di gruppo, un tentativo di sorellanza che è insieme omaggio alle compagne d’arte e richiamo al pubblico, 
affinché faccia attenzione, si ricordi o impari che ci sono state tante artiste capaci di camminare in 
equilibrio sulla corda, anche se in pochi le hanno guardate avanzare coraggiosamente. 
In passato Servane Mary ha già lavorato appropriandosi di immagini femminili sottratte all’oblio della 
storia, qui l’appropriazione diventa nominale; del resto l’immagine si fa astratta e i riferimenti puramente 
ideali. Le composizioni che emergono nei dipinti sono immateriali, aeree, sembrano nembi e cirri che 
avanzano in primo piano, come se emergessero da un’esplosione chimica, da una tempesta estiva, 
dove le gocce di pioggia riverberano come cristalli gelidi e brillanti nel vapore caldo che risale dalla terra. 
Mi vengono alla mente i cieli di William Turner, e la mano di Seurat che prepara la tela stendendo larghe 
pennellate omogenee, e poi frantuma la superficie attraverso tocchi brevi e incessanti, punti e virgole 
che abbattono i contorni in cerca di una sintesi a opera dell’occhio umano.



Sono superfici cangianti che conservano una caratteristica peculiare di Mary, un tocco metallico che le 
rende ruvide, scabre, e nella loro natura camaleontica si prestano a diventare quello che noi ci leggiamo, 
proprio come le nuvole in cielo: pelli di rettili mutanti, cortine fumose da cui potrebbero emergere dragoni 
fiabeschi dalla lingua infuocata e con squame iridescenti. Se le tele di cui ho scritto sopra sono arrivate 
a Brescia portando memoria dello spazio architettonico che le ha in parte determinate, lo spazio della 
grande sala centrale della galleria diventa invece il contesto per un’installazione site-specific che 
comprende passato, presente e futuro. Lavorando direttamente sul muro della galleria l’artista ha dipinto 
con una tinta spray argentata la parete, lasciando che il sovraccarico di liquido provocasse un dripping 
simile all’effetto della pioggia che riga fittamente un cielo grigio e denso di nubi. Su questo fondale 
viene accostato uno dei dipinti lavorati in studio e qui spediti: il passato. Il presente è l’allestimento che 
vediamo durante la visita della mostra. Il futuro è rappresentato da lievi e incessanti cambiamenti che 
la combinazione tra le mura antiche della sala e la chimica dei materiali usati produrranno insieme a 
polvere, variazioni climatiche, fotosensibilizzazioni. Il processo relazionale è un continuum e i nostri 
occhi lo registrano in ogni momento come un unicum, rappresentato dall’istantanea mentale di cui 
conserveremo traccia. 
La stratificazione che caratterizza la processualità operativa di Mary funziona quindi sia in ambito formale 
che teorico e visuale. I materiali si accumulano, gli attrezzi da lavoro si alternano, la sperimentazione 
include diversi medium ed entra e esce dallo studio. La storia dell’arte si addensa nel lavoro con 
altrettanta generosità e inclusività. Il dato visuale deriva anch’esso da un accumulo di sollecitazioni: 
strati, tracce, impronte, calchi, residui impressi su una superficie che l’occhio umano non può contenere 
con un solo unico sguardo. 

- Eva Brioschi

Eva Brioschi, storica dell’arte e autrice, è curatrice della Collezione La Gaia di Busca e direttrice artistica 
della collezione della Fondazione Antonio Dalle Nogare di Bolzano. Fa parte del direttivo di Carico Massimo 
di Livorno. Recentemente ha curato progetti espositivi ed editoriali tra cui Under the Spell of Duchamp, 
Fondazione Antonio Dalle Nogare, Bolzano, Italia (2024-2025); Atelier dell’Errore: Die Werkstatt, Richard 
Saltoun Gallery, Roma, Italia (2024); David Lamelas. I have to think about it, Fondazione Antonio Dalle 
Nogare, Bolzano, Italia (2023); Ibrahim Mahama. Voli-ni, E.art.h., Verona, Italia, (Lenz Press, 2022); Things/
Thoughts, Fondazione Antonio Dalle Nogare, Bolzano, Italia (2021); Henri Chopin. Body Sound Space, Quartz 
Studio, Torino, Italia (2020) e Opera Aperta, Courtesy Emilia Romagna, Arte Fiera, Bologna, Italia (2020).

 APALAZZOGALLERY è stata fondata da Francesca Migliorati e Chiara Rusconi nel 2008 nel Palazzo Cigola 
Fenaroli di Brescia, come luogo di incontro e di conversazione al fine di promuovere l’arte contemporanea 
in tutte le sue molteplici manifestazioni. La galleria offre un programma multidisciplinare e multiculturale 
inclusivo, che sostiene artisti internazionali e italiani, istituzionali e giovani emergenti. Ciascun progetto è 
studiato e costruito attraverso un lungo e accurato dialogo tra lo spazio e l’artista, il cui prodotto consiste in 
una mostra, personale oppure di gruppo, in grado di coinvolgere lo spazio e la sua architettura in maniera 
innovativa. La galleria, inoltre, sostiene tale dialogo attraverso le residenze artistiche e la promozione degli 
artisti mediante fiere d’arte e progetti curatoriali internazionali e locali. La galleria rappresenta Sonia Boyce, 
Ann Iren Buan, Edson Chagas, Giorgio Ciam, Raùl De Nieves, Nathalie Du Pasquier, Emkal Eyongakpa, 
Estate of Larry Stanton, Paolo Gonzato, Ibrahim Mahama, Eva & Franco Mattes, Olivier Mosset, Servane 
Mary, Estate of Jonas Mekas, Lucia Pescador, Marta Pierobon, Nathlie Provosty, Alan Reid, Olympia Scarry, 
Augustas Serapinas, Alexandra Sukhareva, The Reader, Francesco Vezzoli e Luc Ming Yan.

Info: APALAZZOGALLERY
Mail: art@apalazzo.net
Ufficio stampa: press@apalazzo.net
tel. +39 030 3758554


