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E D I T O R I A L

Happy design and happy reading

E D I T O R I A L  D I R E C T O R

Milano non si è fermata. Siamo pronti nonostante i colpi di scena a dare il via ad una nuova era del design, con la voglia ancora 

più forte di scoprire e rinascere. L’atmosfera spumeggiante del re-start per noi è amplificata grazie all’inaugurazione del 

nuovo show-room Londonart. Un luogo storico per l’architettura, un’importante eredità, che ha ospitato a lungo lo studio di 

Gae Aulenti protagonista della storia del design e dell’architettura. Nel cuore di Brera, lì dove sono nati progetti sorprendenti 

d’architettura, urbanistica e design, dal restauro del Palazzo del Governo di San Marino a quello del Castello Estense di 

Ferrara, al restyling di piazzale Cadorna. La nuova casa Londonart sarà un luogo d’incontro, infatti oltre ad essere scenario 

delle nuove collezioni, sarà anche quinta di eventi dedicati e approfondimenti sul design e l’architettura. Altra grande novità 

è la collaborazione con Marurizio Cattelan e Pierpaolo Ferrari, che con Toiletpaper hanno creato per Londonart Luxury Shit, 

una Capsule Collection di wallpaper esclusivi. Protagoniste sono le immagini geniali e provocatorie del progetto artistico/

editoriale capace di fondere l’arte e messaggi inaspettati in un unico scatto. Così la gran parte di questo numero #9 del 

MAG sarà dedicata a loro, con progetti trasversali che ci vedono protagonisti e un’intervista dove ci confidano i loro gusti e 

il loro approccio ai wallpaper (potete leggerla a pag.). Questa inedita partnership verrà celebrata anche con l’istallazione 

delle carte della collezione nel ufficio di Milano di Toiletpaper un luogo creativo e anti-minimalista, una casa più che un 

ufficio. E poi ancora tanti temi come il food in cui sono protagonisti i fast food in una nuova e contemporanea ottica, che 

prova a riabbracciare la tradizione e la qualità. La moda che per la prossima stagione premia il look da corsara gipsy e il 

design più originale con un acronimo delle icone del design. Non potevamo dimenticarci di viaggiare, non per arrivare, ma 

per viaggiare! Così vi portiamo in giro ai festival alternativi nel deserto, per meditare e riprendersi il proprio tempo, creare 

sculture di legno da bruciare e disconnettersi da tutto, come una vera e propria terapia. Evviva!

Milan did not stop. Despite the twists and 
turns, we are ready to start a new era of 
design, with an even stronger desire to 
discover and be reborn. The sparkling 
atmosphere of the re-start is amplified 
for us thanks to the inauguration of the 
new Londonart showroom. A historical 
place for architecture, an important 
legacy, which has long hosted the studio 
of Gae Aulenti, protagonist of the history 
of design and architecture. In the heart of 

Brera, where astounding architectural, urban, and design projects were born, from the 
restoration of the Palazzo del Governo of San Marino to that of the Castello Estense 
of Ferrara, to the restyling of Piazzale Cadorna. The new Londonart house will be a 
meeting place: in addition to being the background for the new collections, it will also 
be the backdrop for dedicated events and insights into design and architecture. Another 
great news is the collaboration with Maurizio Cattelan and Pierpaolo Ferrari, who with 
Toiletpaper have created Luxury Shit, a Capsule Collection of exclusive wallpapers for 
Londonart. In the foreground, the ingenious and provocative images of the artistic/
editorial project capable of merging art and unexpected messages in a single shot. 
Most of this issue #9 of the MAG will be dedicated to them, with far-reaching projects 
of which we are protagonists and an interview where they reveal their tastes and their 
approach to wallpapers (you can read it on page). This new partnership will also be 
celebrated with the installation of the wallpapers of the collection in the Milan office of 
Toiletpaper, a creative and anti-minimalist place, a home more than an office. And then 
more topics, like food, in which fast food is the protagonist with a new and contemporary 
interpretation of it, which tries to re-embrace tradition and quality. Fashion, which for 
the next season rewards the gipsy corsair look and the most original design with an 
acronym of the design icons. Of course, we could not forget about travelling – not to 
arrive, but to travel! We will show you around the alternative festivals in the desert, 
to meditate and rediscover your own time, create wooden sculptures to burn, and 
disconnect from everything, like a true therapy. Hooray!

VALENTINA PEPE

Valentina Pepe has worked as a journalist and interior 

designer after graduating in Modern Literature and 

Conservation of Cultural Heritage. A Masters in 

design and furnishing has led her to pursue interior 

architecture with great passion and sensitivity, like 

all those with cross-cultural backgrounds. She 

has worked with the main Italian publications and 

sector-based blogs, creating the design section 

for the fanpage.it website. She currently works as a 

regular contributor to the Panorama weekly magazine 

published by the Mondadori group and Artribune. She 

is also the writer and face behind the contemporary 

on-trend programme airing on Sky. She loves his three 

daughters, yellow and the scent of gardenias. 

Giornalista e interior designer dopo la laurea in 

Lettere Moderne e Conservazione dei Beni Culturali, 

un master in design e arredamento si avvicina ai 

temi dell’architettura d’interni con grande passione 

e sensibilità, come tutti coloro che vantano profili 

trasversali. Ha collaborato con le principali testate 

italiane e blog di settore ed ha creato la sezione design 

per il portale fanpage.it. Attualmente lavora come 

regular contributor presso il settimanale Panorama 

edito dal gruppo Mondadori e Artribune, è inoltre 

autore e volto televisivo di un rotocalco di tendenze 

contemporanee in onda su Sky. Ama le sue tre figlie, il 

giallo e il profumo di gardenia.
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  Valentina Pepe

#what’s new

NEW SHOWROOM

Designer in the 1960s of the cult lamp ‘Pipistrello’ (Bat), set designer of Prato’s Theatre Design Workshop 

alongside director Luca Ronconi, author of the Orsay Museum in Paris in the 1980s, of the renovation 

of Palazzo Grassi in Venice, and of the Palavela in Turin. Gae Aulenti (1927-2012) was an eclectic and 

international character, a pioneer of twentieth-century Italian architecture. ‘The architect,’ she declared herself, 

‘must be able to read the context, because very often the roots are hidden and underground. Knowing how to 

recognize them and show them is the great work of historical reinterpretation of a place.’ In the double-height 

Milanese studio-house in Piazza S. Marco that Gae Aulenti designed in 1974, Londonart has decided to inaugurate 

its new showroom. Remaining faithful to the original distribution of the spaces, the project is spread over 250 

square meters, divided into five exhibition levels. The renovation and interior design were done by architect Fabio 

Fantolino, who brought back to life the ancient splendour of the eighteenth-century building with a big operation, 

in which new contemporary elements blend with the pre-existing elements. It was indeed important not to touch 

Londonart has a new home, in Piazza San Marco 4, Milan. The new showroom is an exhibition 

space full of memories, spread over several floors, located in the heart of Brera.

P
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#what’s new

anything of this place, keeping unchanged the charm of when Gae Aulenti worked here. Some details found new functions, 

like the grid of iron pipes on the ceiling that housed the tables of historical projects such as those of the Musée d’Art Moderne 

at the Pompidou Centre, the renovation of the Scuderie del Quirinale in Rome, the showrooms for Olivetti in Paris or Buenos 

Aires, the design of Piazza Cadorna in Milan, transformed into a spectacular stage for the new collections of exclusive 

wallpapers. Thus new life has been given to this dynamic space in the heart of the Lombard capital, in which the historical 

walls better highlight the modernity of the wallpapers. A place that returns to design and architecture, thanks also to the 

collaboration of historical companies of the Made in Italy, like IGuzzini for the lighting, present on many other occasions of 

synergy for architecture with the Aulenti studio. The showroom, for the inaugural event, will host the Luxury Shit collection 

that Marurizio Cattelan and Pierpaolo Ferrari, with Toiletpaper, created for Londonart. The attention will thus be focused on 

the brilliant and provocative images of the project and some subjects from the latest 2020 collection in specially designed 

scenes, in which the iconic products meet the new ones, to delineate different yet cohesive worlds. The new Londonart home 

will also be a meeting place: in addition to being the setting for the new collections, it will host events and workshops for 

design and architecture. The space is ready to welcome you starting in October 2020 with dedicated events and presentations. 
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Londonart ha una nuova casa, in Piazza San Marco 4, 

Milano. Il nuovo showroom è uno spazio espositivo 

denso di memorie, distribuito su diversi piani, 

situato nel cuore pulsante di Brera. 

*Londonart
New Showroom

#what’s new

Progettista negli anni Sessanta della lampada cult 

“Pipistrello”, a fianco del regista Luca Ronconi 

come scenografa del Laboratorio di Progettazione 

Teatrale di Prato, autrice del Museo d’Orsay di Parigi negli anni 

Ottanta, della ristrutturazione di palazzo Grassi a Venezia e del 

Palavela di Torino. Una figura eclettica e internazionale quella 

di Gae Aulenti (1927-2012), pioniera dell’architettura italiana del 

Novecento. «L’architetto» ha dichiarato lei stessa «deve saper 

leggere il contesto perché molto spesso le radici sono nascoste 

e sotterranee. Il saperle riconoscere e farle apparire è il grande 

lavoro di rilettura storica di un luogo». Nella casa-studio 

milanese a doppia altezza di piazza S. Marco che Gae Aulenti 

disegnò nel 1974, Londonart ha deciso di inaugurare il suo nuovo 

showroom. Rimanendo fedele alla originaria distribuzione degli 

spazi, il progetto si sviluppa su 250 metri quadrati, suddivisi 

in cinque livelli espositivi.  La ristrutturazione e il design degli 

interni è stato curato dall’architetto Fabio Fantolino, che ha ridato 

vita agli antichi splendori della palazzina del Settecento, con un 

grande intervento, in cui nuovi elementi di contemporaneità 

si fondono agli elementi preesistenti. Era doveroso infatti non 

toccare niente di questo luogo, mantenendo immutato il fascino 

di quando ci lavorava Gae Aulenti. Alcuni dettagli hanno trovato 

nuove funzioni, come la griglia di tubi in ferro a soffitto che ha 

custodito le tavole dei progetti storici come quelli del Musée 

d’art moderne al Centre Pompidou, la ristrutturazione delle 

Scuderie del Quirinale a Roma, gli showroom per Olivetti a 

Parigi o a Buenos Aires, il disegno di Piazza Cadorna a Milano, 

trasformata in un palco scenografico per le nuove collezioni di 

wallpaper esclusivi. Nasce e rinasce così, uno spazio dinamico 

nel cuore del capoluogo lombardo, in cui la storicità delle mura 

è capace di donare maggiore risalto alla modernità delle carte 

da parati. Un luogo che ritorna al design e all’architettura, 

grazie anche alla collaborazione di aziende storiche del made 

in Italy come IGuzzini per illuminazione, presente in molte 

altre occasioni di sinergia per l’architettura con lo studio 

Aulenti. L’allestimento dello showroom, per l’evento inaugurale, 

accoglierà la collezione Luxury Shit che Marurizio Cattelan 

e Pierpaolo Ferrari, con Toilettepaper, hanno creato per 

Londonart. Protagoniste saranno quindi le immagini geniali e 

provocatorie del progetto e alcuni soggetti dell’ultima collezione 

2020 in quinte studiate ad hoc, in cui i prodotti iconici incontrano 

le novità, per delineare mondi differenti, ma coesi. La nuova 

casa Londonart sarà anche luogo d’incontro, infatti oltre ad 

essere scenario delle nuove collezioni, sarà teatro di eventi e 

approfondimenti sul design e l’architettura.

Lo spazio è pronto ad accogliervi da ottobre 2020 con 

appuntamenti e presentazioni dedicate. 
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L U X U R Y
S H I T

Londonart’s LUXURY SHIT Collection is the first wallpaper capsule designed by TOILETPAPER and 

contains the iconic subjects and the best sellers of the pictures taken by Maurizio Cattelan and 

Pierpaolo Ferrari. Born from the collaboration between the contemporary artist and the photographer, 

TOILETPAPER is a magazine made up entirely of images created by the two artists with the idea of creating a new 

concept between artistic language and advertising language, art and fashion. Vibrant, provocative, and irreverent 

images that combine the layer of commercial photography with pop suggestions, surrealist evocations, sexual 

obsessions, ambiguities, creating complex orchestrations that ironize showing a new exploration of the world 

of art. Each image comes from an intuition, even a simple one, to then become a complex composition of ideas, 

people, and objects that build a sort of mental outlet. The multiplicity of creativity of the designers and a vision 

in constant ferment has made TOILETPAPER a true brand with a precise and recognizable identity. LUXURY SHIT 

for Londonart is not only a selection of beautiful images, but a story that connects different subjects to bring 

out a complete vision of TOILETPAPER’s visual nonconformity. Each wallpaper has an immediate impact, so 

as not to get lost among all the others; the colour and the situation keep the spectator glued to it. A sequence 

that embraces everything, an inspiration that draws from different hemispheres of creativity, from everything 

that surrounds us and that deserves a new look, an unexpected point of view. So a rain of popcorn, a sea of ​​

spaghetti and crisps, pierced macro flowers, mirrors that reflect the sky, giant mouths, a gun that drips gold, 

become decor, because everything in the TOILETPAPER world becomes possible and real, daily and concrete in 

its absurdity. The wallpapers of LUXURY SHIT adapt to any environment, accentuating the pop and democratic 

tone of contemporary environments, or, in perfect contrast, taking the edge off the classic and extra-luxury 

environments.

La Collection LUXURY SHIT di Londonart è la prima capsule di wallpaper firmata TOILETPAPER e racchiude i soggetti iconici e i 

best steller delle foto scattate da Maurizio Cattelan e Pierpaolo Ferrari. Nato dalla collaborazione tra l’artista contemporaneo e il 

fotografo, TOILETPAPER è un magazine composto interamente da immagini realizzate dai due artisti con l’idea di creare un nuovo 

concetto tra linguaggio artistico e linguaggio pubblicitario, arte e moda. Immagini dalla vibrante carica provocatoria e dissacrante che 

combinano la patina della fotografia commerciale con suggestioni pop, evocazioni surrealiste, ossessioni sessuali, ambiguità, creando 

orchestrazioni complesse che ironizzano mostrando una nuova esplorazione del mondo dell’arte. Ogni immagine nasce da un’intuizione, 

anche semplice, per poi diventare una complessa composizione di idee, persone e oggetti che costruiscono una sorta di sfogo mentale. 

La molteplicità della creatività dei designer e una visione in continuo fermento ha reso TOILETPAPER un vero e proprio brand con una 

precisa e riconoscibile identità. LUXURY SHIT per Londonart, non è solo una scelta di belle immagini, ma un racconto che mette in 

relazione i diversi soggetti, per far emergere una visione completa dell’anticonformismo visivo di TOILETPAPER. Ogni wallpaper ha un 

impatto immediato, per non perdersi tra tutti gli altri, il colore, la situazione tengono lo spettatore calamitato a guardarlo. Una sequenza 

che abbraccia ogni cosa, un’ispirazione che attinge da emisferi diversi della creatività, da tutto quello che ci circonda e che merita 

uno sguardo inedito, una visione inattesa. Così una pioggia di popcorn, un mare di spaghetti e patatine, fiori macro bucati, specchi che 

riflettono il cielo, bocche giganti, una pistola che cola oro, diventano decoro, perché tutto nel mondo TOILETPAPER diventa possibile e 

reale, quotidiano e concreto nella sua assurdità. I wallpaper di LUXURY SHIT si adattano ad ogni ambiente, accentuando il tono pop e 

democratico degli ambienti contemporanei o sdrammatizzando, in perfetto contrasto, gli ambienti classici ed extralusso. 
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How did your collaboration 

come to be?

M:  I’ve always had a soft spot 

for magazines and pictures. At 

the time I’d just completed the Permanent Food 

experience, where we simply selected pages from 

existing magazines and put them together. At that 

point I felt the need to produce pictures first-hand, 

to overcome the limit of finding pre-made pictures. 

It was in that period that, for a series of fortuitous 

coincidences, I met Pierpaolo, the perfect partner 

in crime to start producing pictures, instead of just 

feeding on them.

P: We started the TOILETPAPER magazine in 2009.

Maurizio and I love photography: the ability to 

convey a lot with little, to speak to everyone without 

needing to be translated, combined with the power 

of diffusion we predicted with the advent of the 

internet and social media. Ours is a photography 

‘without borders’.

‘TOILETPAPER’ where does the name come 

from?

M: Exactly from where you think it does. Permanent 

Food was a veritable buffet of pictures, and Toiletpaper 

was the natural evolution of that process, which 

became digestive, starting from the name. I was 

interested in continuing to explore the opportunities 

of a paper magazine: I believe that a fetishism exists 

in paper that no other medium can ever overcome.

P: We have seen that in times of great crisis the 

first thing missing is toilet paper. There should be 

more of it.

Your pictures are a mix of impulses 

that come from fashion, advertisement, 

art. What is the most stimulating 

campaign to date?

M: We are very sensitive to all stimuli, regardless 

of whether they come from art, fashion, or 

advertisement. When we are lucky, this mix 

produces pictures that surprise us first. Certainly, 

the most stimulating campaign is one in which the 

client is willing to let us loose, but also and above 

all to work with us, to become part of the team. The 

first experience with Kenzo brought out a potential 

that we knew was lit under the ashes, and a nice 

fire came out of it.

P: Our approach is always the same: don’t make 

art with art, don’t make fashion with fashion, don’t 

be superficial with advertisement.

TOILETPAPER also organizes events and 

exhibitions where the unexpected is 

always expected; how do you manage to 

never miss the mark and always hit the 

bull’s-eye?

M: TP is famous for having the ugliest parties on 

the planet and we are very proud of it. Knowing how 

horrible they are, our guests always try not to miss 

a single one, to keep their critical spirit in shape 

probably.

P: I want to give credit to the whole group that 

surrounds us and that passionately contributes to 

the success of this show. Maurizio and I can’t even 

cook a hard-boiled egg by ourselves.

What is the most successful event?

M:   You never forget the first time. So I would say 

the oath at the White House in 2016.

P: All the parties made with the Cassius.

What is a typical meeting like for 

you? (And we cannot imagine canonical 

meetings)

M: We are all always in front of a screen in different 

places: over the years we have adopted Skype, 

FaceTime, or any other peer to peer platform that 

meets our needs. We like to change; we don’t have 

a favourite one.

P: We try to do everything on skype.

You give the idea of being a big 

creative family rather than just a 

work team, is that true?

M: To my great surprise I have to say that in recent 

years I’ve found in Toiletpaper the family I’ve never 

Born in 2010, TOILETPAPER is an artist’s magazine created and produced by Maurizio Cattelan and photographer Pierpaolo 

Ferrari. Since the first issue TOILETPAPER has created a world that displays ambiguous narratives and a troubling imagination. 

Combining commercial photography with twisted narrative and surrealistic imagery. The result is a publication that is itself 

a work of art which, through its accessible form as a magazine, and through its wide distribution, challenges the limits of 

the contemporary art economy. 

  Valentina Pepe

#closeuptalk

MAURIZIO CATTELAN
& PIERPAOLO FERRARI
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built. If I had to find a role, I’d like to be the uncle 

who is always on a business trip.

P:  We are a very close-knit team. Many people 

have been working with us for years. It’s not easy to 

function within our creative process, often different 

from other realities.

Many copy your work, but then again 

how can someone copy you?

M: It’s very easy, anyone can do it: take a colourful 

background, put the subject in front of the 

background, add a leg to it, remove an ear from 

it, replace the fingers with four carrots, take the 

camera and shoot.

P: This style has become a language of many; we 

are the mirror and its reflection.

Pierpaolo’s virtue?

M: His absolute generosity, which knows no limits.

Maurizio’s virtue?

P: He’s all a virtue. He’s a virtuous man!

What is your absolute favourite design object? 

M: The wheel and the scissors.

P: A Donald Takayama surfboard

Are you nostalgic?

M: I remember that time…

P: I am an optimist; I always think that the present 

will be better than the past.

And the ideas to always build exciting 

THE LADY BABY
10TP-01
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shots, where do they come from and how 

do they evolve?

M: We know what the ingredients are but we never 

know the right doses to reach the best result. It is 

the work in studio that creates the right alchemy 

to put together the most explosive recipe possible.

P: Our photography is like magic. We use tricks to 

distract you and surprise you.

The picture you love the most, if you 

had to choose?

M: The cover with the red lips and SHIT written on 

the teeth. The encounter between mouth and bum, 

something you don’t see every day!

P: I would love them all if I could.

Was seeing your iconic pictures turn to 

wallpaper fun?

M: It was my dream all along.

P: With wallpaper we have added a new dimension 

to our work of spreading the Toiletpaper image.

Which one would you put in your house 

and where?

M:  I did a test in the kids’ room to make sure the 

job worked perfectly before going into production 

with the final files.

P: Snakes on black background 

(I never get tired of it)

#closeuptalk
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Come è nata la vostra collaborazione? 

M: Ho sempre avuto un debole per riviste e immagini. 
All’epoca avevo appena concluso l’esperienza di 
Permanent Food, dove ci limitavamo a selezionare 

pagine da riviste già esistenti e associarle insieme. A quel punto 
sentivo la necessità di produrre immagini in prima persona, di 
superare il limite del trovare immagini già pronte. È stato in quel 
periodo che, per una serie di coincidenze fortuite, ho incontrato 
Pierpaolo, il perfetto partner in crime per iniziare a produrre 
immagini, invece di nutrirmene solamente.
P: Abbiamo cominciato il magazine TOILETPAPER nel 2009. 
Maurizio ed io amiamo la fotografia: la possibilità di comunicare 
molto con poco, di parlare a tutti senza bisogno di essere 
tradotti, abbinato al potere di diffusione intuito nell’avvento di 
internet e dei social media. La nostra è una fotografia “Senza 
confini”
‘TOILETPAPER’ da dove arriva il nome? 

M: Esattamente da dove uno se lo immagina. Permanent Food era 
una vera e propria abbuffata di immagini, e Toiletpaper è stata la 
naturale evoluzione di quel processo, che è diventato digestivo, 
a partire dal nome. Mi interessava continuare a esplorare le 
possibilità di una rivista cartacea: credo che nella carta risieda 
un feticismo che nessun altro medium potrà mai superare.
P: Abbiamo visto che in momenti di grande crisi la prima cosa 
che manca è la cartaigienica. Ce ne vorrebbe di più.
Le vostre foto sono un mix di impulsi che 

arrivano dalla moda, la pubblicità, l’arte. 

Qual è ad oggi la campagna più stimolante?

M:  Siamo molto sensibili a tutti gli stimoli, a prescindere che 
arrivino dall’arte, dalla moda o dalle pubblicità. Quando siamo 
fortunati questo mix produce immagini che sorprendono noi 
stessi in primo luogo. Sicuramente la campagna più stimolante 
è quella in cui il cliente è disposto a lasciarci a briglia sciolta, ma 
anche e soprattutto a lavorare con noi, diventare parte del team. 
La prima esperienza con Kenzo ha fatto emergere una serie di 
potenzialità che sapevamo essere accese sotto la cenere, e ne è 
venuto fuori un bel fuoco.
P: Il nostro approccio è sempre lo stesso: non fare arte con 
l’arte, non fare moda con la moda, non essere superficiali con 
l’advertising.
TOILETPAPER organizza anche eventi e mostre 

dove l’inatteso è sempre atteso, come si fa 

a non sbagliare un colpo e ad avere sempre il 

guizzo vincente? 

M:  TP è famosa per fare le feste più brutte del pianeta e ne 
siamo molto orgogliosi. Sapendo quanto sono orribili, i nostri 
ospiti cercando sempre di non perderne neanche una, per 
allenare il loro spirito critico probabilmente.
P: Voglio dare merito a tutto il gruppo che ci circonda e che 
contribuisce con passione alla riuscita di questo spettacolo. Io e 
Maurizio da soli non sappiamo neanche cucinare un uovo sodo.
Qual è l’evento più riuscito?

M: La prima volta non si scorda mai. Direi quindi il giuramento 
alla Casa Bianca del 2016.
P: Tutti i party realizzati con i Cassius

Ci racconti una vostra riunione tipo? 

(E non immaginiamo riunioni canoniche)

M: Di fatto siamo sempre tutti di fronte a uno schermo in posti 
diversi: negli anni abbiamo adottato skype, facetime o qualsiasi 
altra piattaforma di peer to peer facesse al caso nostro. Ci piace 
cambiare, non ne abbiamo una preferita.
P: Cerchiamo di fare tutto in skype 
Date l’idea di essere una grande famiglia 

creativa più che un semplice team di lavoro, 

è così?

M: Con mia grande sorpresa devo dire che negli ultimi anni ho 
trovato in Toiletpaper la famiglia che non ho mai costruito. Se 
dovessi individuare un ruolo, mi piace essere lo zio che è sempre 
in viaggio di lavoro.
P: Siamo un team molto affiatato. Molte persone lavorano con 
noi da anni. Non è facile funzionare all’interno del nostro 
processo creativo spesso diverso dalle altre realtà.
Siete molto copiati, ma poi come si fa copiarvi?

M:  È semplicissimo, lo può fare chiunque: prendi uno sfondo 
colorato, metti il soggetto davanti allo sfondo, aggiungigli una 
gamba, toglili un orecchio, sostituisci le dita con quattro carote, 
prendi la macchina fotografica e scatta.
P: Questo stile è diventato un linguaggio di molti, noi siamo lo 
specchio e il suo riflesso.
Il pregio di Pierpaolo?

M: La generosità assoluta, che non conosce limiti.
Il pregio di Maurizio?

P: E’ tutto un pregio. È un uomo pregiato!
Quale oggetto di design in assoluto preferisci? 

M: La ruota e le forbici.
P: Una tavola da surf Donald Takayama
Sei nostalgico?

M:Mi ricordo quella volta…
P:Sono un ottimista, penso sempre che il presente sarà 
meglio del passato.
E le idee per costruire sempre scatti emozionanti 

da dove partono e come si evolvono? 

M: Sappiamo quali sono gli ingredienti ma non sappiamo mai le 
dosi giuste per arrivare al risultato migliore. È il lavoro in studio 
che crea la giusta alchimia per arrivare a confezionare la ricetta 
più esplosiva possibile.
P: La nostra fotografia è come la Magia. Utilizziamo trucchi per 
distrarvi sorprendervi.
La foto che ami di più se devi scegliere? 

M:  La cover con le labbra rosse e SHIT scritto sui denti. 
L’incontro tra bocca e sedere, una cosa che non si vede tutti i 
giorni!
P: Io le amerei tutte se potessi.
Vedere le vostre foto iconiche diventare 

wallpaper è stato divertente?

M: È il mio sogno da sempre.
P:  Con le carte de parati abbiamo aggiunto una nuova 
dimensione al nostro lavoro di diffusione dell’immagine 
Toiletpaper.
Quale soggetto metteresti in casa e dove?

M: Ho fatto un test nella camera dei bambini per assicurarmi 
che il lavoro funzionasse alla perfezione prima di andare in 
produzione con i file definitivi.
P: Seprenti su fondo nero (non mi stanca mai)

Nata nel 2010, TOILETPAPER è una rivista d’artista creata 

e prodotta da Maurizio Cattelan e dal fotografo Pierpaolo 

Ferrari. Fin dalla pubblicazione del primo numero, 

TOILETPAPER ha creato un mondo che presenta narrative ambigue 

e un’immaginazione inquietante, coniugando la fotografia 

commerciale con una narrativa contorta e un’iconografia 

surrealista. Il risultato è una pubblicazione che è di per 

sé un’opera d’arte, la quale, attraverso l’accessibilità 

del formato rivista e l’ampia distribuzione, sfida i limiti 

dell’economia dell’arte contemporanea.

*Maurizio Cattelan 
    & Pierpaolo Ferrari

#closeuptalk
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#what’s new

In the Città Studi district, in Milan, there is the TOILETPAPER house: 

calling it a house is more fitting because it is first of all a meeting place 

and because it is not the kind of office that we are used to think of when 

we talk about an office – far from it. In via Balzaretti 4, it stands out immediately 

for its recently painted facade with a faithful reproduction of one of the magazine’s 

iconic shots. In the atmosphere of a discreet Milan, TOILETPAPER’s home-office 

is a triumph of colours and creative inspiration; it is the never-ending dialogue 

between collaborations and partnerships that intertwine and complement one 

another, like in a large family that has a single common denominator – a genetic 

factor of belonging. The interiors are full of mirrors, armchairs, statues, Legos, 

fetishes, and products. Upon entering you immediately understand that it is a 

place where ideas flourish, ideas that become things, that recover objects and 

traditions by reinterpreting them with a new vision. The Londonart wallpapers 

from the Luxury Shit collection dress the walls, celebrating the collaboration 

between the two brands between snakes and spaghetti. And this is the result!

In zona Città Studi, a Milano c’è la casa di TOILETPAPER, definirla casa è più opportuno 

perché è soprattutto un luogo d’incontro e perché non è un ufficio, di quelli a cui siamo 

abituati a pensare quando parliamo di ufficio, tutt’altro. In via Balzaretti 4, spicca da subito 

per la sua facciata recentemente dipinta con una fedele riproduzione di uno degli scatti iconici del 

magazine. Nell’atmosfera di una Milano discreta la casa-ufficio di TOILETPAPER è un tripudio di 

colori e spunti creativi, è il dialogo incessante tra collaborazioni e partership che si intrecciano e 

si completano. Come in una grande famiglia che alla base ha un unico comune denominatore, un 

fattore genetico di appartenenza. Gli interni sono pieni di specchi poltrone, statue, lego, feticci e 

prodotti. Entrando si capisce subito che è un posto dove nascono idee, idee che diventano cose, che 

recuperano oggetti e tradizioni reinterpretandoli in una nuova visione. I wallpaper Londonart della 

collection Luxury Shit vestono le pareti celebrando tra serpenti e spaghetti la collaborazione tra i 

due brand. E questo è il risultato!

  Valentina Pepe

OPENOFFICE
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Arid and mystical landscapes host alternative festivals every year where you can find musical 

inspiration and peace of mind, creating sculptures and artworks. Extreme and unforgettable 

experiences, to get rid of all connections and sport unusual looks. 

If you like traveling with a backpack, in spite of comfort and ease, ready to shelter yourself 

from the wind under a tent, here is where you want to go.

Scenari aridi e mistici ogni anno ospitano festival alternativi dove trovare ispirazione musicale e la pace dei sensi, creando 

sculture e opere. Esperienze estreme e indimenticabili, per spogliarsi di tutte le connessioni e vestire look inediti. 

Se vi piace viaggiare con uno zaino, a dispetto di comodità e agio, pronti a ripararvi dal vento sotto ad una tenda, 

ecco quel che fa per voi.

In the centre of the province of Tankwa, in Karoo, Northern Cape, takes place an event that creates a 

community that shares the same ideals, as if just for 7 days a year you could live in a perfect world. 

You cannot buy anything anywhere, every person is expected to bring everything they need for the 

week, and if you happen to need something, you just have to ask. In Tankwa there is no barter; there 

is generosity; ‘ask and you shall receive’. Everyone can do and be what they want, walk around naked, 

dressed as an animal, in a costume, in any way they desire. Everything revolves around the Binnekring, 

where all the team camps are, which offer an activity or a place to socialize; people freely use these 

spaces as they see fit. At Afrika Burn there are activities all day, and they are not all about partying or 

electronic music, in fact, there are also courses and activities for children.

Nasce nel centro della provincia di Tankwa nel 
Karoo ossia Northern Cape un evento che crea una 
vera e propria comunità che condivide gli stessi 
ideali, come se solo per 7 giorni all’anno si potesse 
vivere in un mondo perfetto. Non si può comprare 
niente in nessun posto, ogni persona è tenuta a 
portare tutto il necessario per la settimana, e 
nel caso si servisse qualcosa basta chiedere. A 
Tankwa non c’è il baratto ma il dono, “chiedi e 
ti sarà dato”. Ognuno può fare ed essere quello 
che vuole, può girare nudo, vestito da animale, in 
costume da indiano, in qualsiasi modo lo desideri. 
Il tutto gira intorno al Binnekring ci sono tutti i 
team camp, che offrono un’attività o un luogo per 
socializzare, la gente liberamente usa questi spazi 
come meglio crede. All’Afrika Burn ci sono attività 
tutto il giorno, non sono tutte collegate con le feste 
o la musica elettronica anzi, ci sono anche corsi e 
attività per bambini. 

AFRIKA BURN

  Valentina Pepe

DESERT DESTINATION
#travel



54

Midburn, è Il festival che si svolge ogni anno in un’area 

del deserto del Negev, nel sud di Israele. Come il 

Burning Man, il Midburn è un festival dedicato alla 

creatività e all’arte, e ne ha mantenuto le stesse 

regole: all’interno dell’area dove si svolge il festival 

non è permesso l’utilizzo di denaro, ogni partecipante 

è tenuto ad avere un atteggiamento socievole e tutte 

le strutture devono essere smontate o bruciate 

al termine del festival. Al festival sono ammesse 

persone di tutte le nazionalità.

Midburn is the festival that takes place every year in an area of 
the Negev desert in southern Israel. Like Burning Man, Midburn 
is a festival dedicated to creativity and art, and has kept the 
same rules: within the area where the festival takes place the 
use of money is not allowed; each participant is required to have 
a sociable attitude, and all the structures must be dismantled 
or burned at the end of the festival. People of all nationalities 
are welcome.

It does not take place in the desert but at the Empire 

Polo Club in Indio, California, the Coachella Valley 

Music and Arts Festival, the event that since its first 

edition dating back to 1999, has turned into a sort 

of cultural phenomenon, with delicious food and 

famous celebrities wearing brand-new ‘boho-chic’ 

desert outfits. Each year, the event features the 

best artists of the moment from various musical 

genres. Coachella takes place over two weekends 

in mid-April and marks the ‘official’ start of the 

festival season. A show for the eyes as well as for 

the ears, with art installations and sculptures.

Non si svolge nel deserto ma all’Empire Polo Club a Indio in 
California, il Coachella Valley Music and Arts Festival, l’evento 
che dalla sua prima edizione che risale al 1999, si è trasformato 
in una sorta di vero e proprio fenomeno culturale, con cibo 
prelibato e star di spicco con addosso inediti outfit in stile 
“boho-chic” da deserto. Ogni anno, l’evento, presenta delle 
lineup con i migliori artisti del momento provenienti da vari 
generi musicali. Coachella si svolge sull’arco di due weekend a 
metà aprile e segna l’inizio “ufficiale” della stagione dei festival. 
Uno spettacolo per gli occhi oltre che per le orecchie, con 
installazioni di arte e scultura.  

MIDBURN FESTIVAL

COACHELLA VALLEY MUSIC AND ARTS FESTIVAL
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NOMAD FESTIVAL >

The Joshua Tree Festival takes place in the 

homonymous Californian park, a three hours’ 

drive from Los Angeles, in an incredible location, 

known for its giant cacti called ‘Joshua trees’ 

and for its scenic rocks. There are two editions 

of this ‘desertic event’ in May and October. In 

both seasons the desert has hot days and colder 

nights. For the occasion, a sort of village with a 

hippy spirit is created where people take refuge 

under coloured tents and practice yoga with the 

sun rising. The May edition is certainly more folk 

and preferred by young people.

Every March in M’hamid El Ghizlane, a town near 

the desert, a hundred kilometres south of Zagora 

(Morocco), the Festival International des Nomades 

is held. A festival that symbolically pays homage to 

the arrival of spring with music and folklore, where 

tribes from all over the world come together to enjoy 

poetry, songs, dances, and shows. The concerts 

program ranges from emerging young bands to 

famous characters from the traditional scene. A mix 

of styles and different traditions. The festival hosts 

tourists from all over the world and lets you learn 

about the history and customs of the local nomadic 

culture, but also admire the dunes of Erg Chigaga 

or the Drâa valley, where the gaze gets lost between 

lush oases and the towers of the kasbah.

Il Joshua Tree Festival si svolge nell’omonimo parco 
californiano, a tre ore di auto da Los Angeles, in un posto 
incredibile, conosciuto per i suoi giganteschi cactus chiamati 
‘alberi di Joshua’ e per le sue rocce scenografiche. Esistono 
ben due edizioni di questa “kermesse desertica” a maggio e 
a ottobre. In entrambe le stagioni il deserto si presenta con 
giornate calde e notti più fredde. Per l’occasione viene creato 
una sorta di villaggio dallo spirito hippy in cui la gente si rifugia 
sotto a tende colorate e dove la mattina si pratica yoga all’alba 
del sole. L’edizione di maggio è sicuramente più folk e più amata 
dai giovani. 

Ogni marzo a M’hamid El Ghizlane cittadina in prossimità 
del deserto, ad un centinaio di chilometri a sud di Zagora 
(Marocco) si tiene il Festival International des Nomades. Una 
festa che omaggia simbolicamente l’arrivo della primavera con 
musica e folklore, dove tribù provenienti da tutto il mondo si 
riuniscono per dilettarsi tra poesia, canti, danze, spettacoli. Il 
programma dei concerti spazia da giovani gruppi emergenti a 
famosi personaggi della scena tradizionale. Un intreccio di stili 
e diverse tradizioni. Il festival ospita turisti provenienti da tutto 
il mondo e permette di conoscere la storia e le usanze della 
cultura nomade locale, ma anche di ammirare le dune di Erg 
Chigaga o la valle del Drâa, dove lo sguardo si perde tra oasi 
lussureggiante e le torri delle kasbah.

#travel

< JOSHUA TREE FESTIVAL
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BURNING MAN FESTIVAL

Burning Man in Nevada is the festival that takes 

place every year in Black Rock City, a city located 

on the salty expanse (sabkha) of the Black Rock 

Desert. Its first edition dates back to September 

1991; the festival lasts a week and usually starts 

in late August. The rite that also gives the event 

its name consists in setting fire to a huge wooden 

effigy on the first Saturday evening of the festival. 

Each participant is expected to have camping 

equipment, electricity generators, food and water 

for their survival, while the only things for sale in 

the city are ice and coffee. The temperatures are 

very hot, this is a festival for survivalists, which is 

why many events take place only after sunset.

Burning Man in Nevada è il festival che si svolge ogni anno a 
Black Rock City, una città che si trova sulla distesa salata 
(sabkha) del Deserto Black Rock. La sua prima edizione risale al 
settembre del 1991; il festival dura una settimana e solitamente 
inizia a fine agosto. Il rito che dà anche il nome alla kermesse, 
consiste nell’incendiare un grande fantoccio di legno, il primo 
sabato sera del festival. Ad ogni partecipante è poi richiesta 
l’attrezzatura da campeggio, generatori di elettricità, cibo e 
acqua per la propria sopravvivenza, mentre le uniche cose in 
vendita nella città sono ghiaccio e caffè. Le temperature sono 
caldissime, questo è un festival ai limiti della sopravvivenza 
ecco perchè molti eventi si svolgono solo dopo il tramonto. 

#travel
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MOODY
20048

Riccardo Zulato
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FELIDI
20064

Joel Rubin

THE FLIGHT
20047

Laura Pozzi

BIRDS OF PARADISE
20065

Joel Rubin

TRAMA
20043

Fabio fantolino

BLISS
20071

Elena Borghi

MORNING DEW
20037

Nicola Bottegal



59

BOISERIES 
INTERSECTION
20051

AquiliAlberg Architects

SOULMATE
20521

Valeria Zaltron

POSITANO
20510

Maurizio Lai

LA VAGUE
20066

Laura Pozzi

ECLISSI
20045

Roberto Felicetti

FOLIAGE
20035

Laura Pozzi
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FLAWLESS
20041

Nicola Bottegal

ABOVE THE FIELDS
20513

Dainelli Studio

LOST HEAVEN
20522

Riccardo Zulato

SYMMETRY
20056

Maurizio Lai

LILY
20054

Malika Novi
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STRIPES
20059

Malika Novi

POMPEIANUS
20040

Giuliano Andrea Dell’Uva

HAND-SEWN
20049

Valeria Zaltron

SPAGO
20503

Ferruccio Laviani

LILY
20054

Malika Novi
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Diabolo Achille Castiglioni, 1998 

Two pure volumes; seemingly static, geometric, solids. Achille 

Castiglioni tricks the eye once again, concealing movement within the 

shapes. The pulley cord is hidden in the upper cone. The movement becomes part 

of the lamp itself, continuously changing its appearance and generating “changing 

perceptions in the relationship between the solids”.

Due volumi puri, solidi geometrici apparentemente statici. 
Achille Castiglioni inganna l’occhio ancora una volta, celando 
il movimento nei volumi. Il filo di riavvolgimento è nascoso nel 
cono superiore. Il movimento diviene esso stesso la lampada, 
cambiando continuamente scenario e generando “relazioni 
percettive mutevoli tra i solidi”.

Aerodinamica, pop, surfante... Come molto design di Newson 
Embryo chair risolve l’insieme e il dettaglio tramite intuizioni 
mai scontate. La borchia che accoglie la struttura all’interno 
della morbida seduta è molto fashion, così come la scelta 
della singola gamba posteriore. Sono animali di invenzione gli 
oggetti Newson. Partono dalla scultura organica per planare 
nell’olimpo delle icone.

Una sedia esile ma robusta, che regga anche un ciccione. Una 
volta il politicamente corretto non esisteva. Però il lavoro di Ponti 
su vari modelli tradizionali di sedie in legno, su tutti la mitica 
Chiavarina, approda a questa leggerissima e resistentissima 
seduta con struttura in frassino a sezione diamantata e seduta 
impagliata. Sette anni per metterla a punto. Sette anni per 
scrivere la storia.

Embryo Chair Marc Newson, 1988 

Aerodynamic, pop, surfer-style... Like many of Newson’s designs, the Embryo chair solves the entirety 

and the detail through intuitions that are often taken for granted. The stud which supports the inner soft 

seating structure is bang on-trend, as is the choice of a single rear leg. Newson’s objects are creatures of invention. 

They start from the organic sculpture before soaring into the realm of icons.

Superleggera Gio Ponti, 1957

A willowy, yet sturdy chair that can even hold up a heavyweight. Once 

upon a time, political correctness didn’t exist. However, Ponti’s work on 

various traditional models of wooden chairs, especially the legendary Chiavarina, 

led to this ultra-lightweight, yet hard-wearing chair with an ash frame, , diamond-

shaped section and a straw seat. Seven years to complete it. Seven years to write 

a piece of history.

#design

D.E.S.I.G.N.
  Valentina Pepe
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Telefonare era molto impegnativo. C’era un cavo, poi due 
apparecchi, quello per comporre il numero, e la cornetta per 
ascoltare, parlare. I Castiglioni si inventarono lo sgabello Sella 
per rendere più dinamica la telefonata. E poi si stava molto al 
telefono. Addirittura si spiegavano alcuni progetti come diceva 
Magistretti. Ci pensano Sapper Zanuso a preconizzare gli 
apperecchi moderni con Grillo (per la sua suoneria). Un unico, 
gradevole apparecchio per comporre il numero, parlare e 
ascoltare. Con apertura a scatto... Vi ricorda qualcosa?

Di Vico Magistretti si conosce l’immensa produzione in 
ambito design, un po’ meno la pregevole architettura. Nuvola 
Rossa, oggetto da riserva, lavora sui canoni dell’architettura, 
aggiungendo il movimento, con i montanti pieghevoli, e togliendo 
i fianchi dalla libreria classica. Il colore è fondamentale. Pur 
esistendo versioni in bianco, nero e legno naturale Nuvola Rossa 
è semplicemente Nuvola Rossa.

I Feltri Gaetano Pesce 1987The genius of Gaetano Pesce was focused on the human figure in that 

period. Representing it, reinterpreting it, dressing it. With I Feltri, he 

dresses us with a chair, wraps us up in it and protects us. OK, but how does a felt 

chair hold us up? Simple, with the designer’s intuition: by hardening the felt structure 

using resin in the lower part. The felt is primordial, with top stitching. It deliberately 

contrasts with the soft padding.

Nuvola Rossa Vico Magistretti 1977: 

Vico Magistretti is known for his mass-produced pieces in the design 

world, somewhat less for his sophisticated architecture. Nuvola 

Rossa, a reserve item, works along the lines of architecture, adding movement 

with folding struts and eliminating the sides of the classic bookcase. The colour 

is fundamental. Even though there are white, black and natural wood versions, 

Nuvola Rossa will always be simply Nuvola Rossa, the version in red. 

Grillo Sapper Zanuso 1966:

Making a call was hard work. There was one cable, then two devices, one for dialling the number and the receiver for 

listening and talking. The Castiglioni brothers invented the Sella stool to make phone calls more dynamic. They spent a 

lot of time on the phone. They even discussed other projects over it, as Magistretti said. It was Sapper and Zanuso who turned modern 

devices into early icons with Grillo (named after the “grillo” ring-tone, the Italian for a “cricket”). There was something uniquely 

pleasing about dialling a number, chatting and listening on this phone. With a flip top... Does it remind you of anything?

Il genio di Gaetano Pesce aleggia in quegli anni sulla figura 
umana. Rappresentandola, reinterpretandola, vestendola. Con i 
Feltri ci veste con una seduta, ci avvolge, protegge. Già ma come 
fa a reggerci una poltrona di feltro? Semplice, con l’intuizione 
del designer: indurire la struttura di feltro tramite una resina 
nella parte inferiore. Il feltro è primordiale, con cuciture a vista. 
Contrasta volutamente con la morbida imbottitura.

#design
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CASSANDRA
20515

Nicola Bottegal

NARBEN
20055

Riccardo Zulato

NEROFUMO
20070

Valeria Zaltron

FIBRA
20516

Bellavista & Piccini
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LIGHT RAIN
20520

Nicola Bottegal

HARMONY
20519

Nicola Bottegal

TIME
20060

Nicola Bottegal
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MOIRAGE
20518

Laura Pozzi

INFINITY
20052

AquiliAlberg Architects

CACTUS
20044

Fabio Fantolino

LAGUNA
20034

Fabio Fantolino
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INTERSEZIONI
20502

Joel Rubin

DYE
20058

Nicola Bottegal

SPIGATINO
20038

Fabio Fantolino
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The gipsy style is revamped for 2020 with a modern look rooted in tradition. Over the years, of course, this look has been 

widely used and revisited with the addition of glamorous elements, but now it has something more which makes it perfect 

whatever the occasion; just swap the accessories and you’re good to go! The gipsy style is inspired by erstwhile gypsy folklo-

re, packed with colours, fun and a zest for life. Over-size jackets, fringed garments and floral dresses: the rule for a contemporary gipsy 

style is to mix and match patterns and textures. Gipsy fashion is usually all about intense, bright colours which are mixed together to 

create a unique colour palette. A palette of organic colours, mimicking nature, but far from monotonous. Bright whites are slowly mu-

ted into earthy beiges, warm orangey browns and full-bodied intense burgundy reds; sky blues take on the sombre tones of deep blue 

and black, yellows fade into greys. As for the models, fluttering and lightweight dresses are the top choice, evoking that wild spirit. A 

green light then for long, wide skirts and dresses with floral or dotted patterns. Most of the garments with a gypsy look are embellished 

with tassels, fringes, ruffles and shawls for added decoration. As far as materials are concerned, lace or crochet are perfect. What 

about the accessories? Shoes are essential to complete the look: cowboy boots are a must, but slave sandals also go well with this style, 

along with double studded leather belts, embroidered bags, loose and rebellious hair, with braids.

What’s the fashion in 2020? It’s gipsy, for wild spirits. Maxi dresses, flowers and soft fabrics 

for an eccentric style with boho-hippy overtones in a wild, bourgeois mix and match.

HIPPIEGYPSY
#fashion

  Valentina Pepe
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La moda del 2020? È gipsy, per spiriti selvaggi. Maxi dress, fiori e tessuti 

morbidi per uno stile eccentrico dall’ impronta boho-hippy per un mix and 

match, wild- borghese.

Lo stile gipsy si reinterpreta per il 2020 in un look moderno ma fedele alla tradizione. 
Naturalmente nel corso degli anni, questo look è stato ampiamente utilizzato e rivisitato 
con l’aggiunta di elementi glamour, ma oggi ha qualcosa in più, che lo rende perfetto in ogni 

occasione; basta cambiare gli accessori ed il gioco è fatto! Lo stile gipsy si ispira al folklore gitano di un 
tempo, fatto di colori, di allegria, brio. Giacche over, abiti con frange e vestiti floreali: la regola per uno 
stile gitano contemporaneo è giocare con un mix & match tra trame e fantasie. Generalmente la moda 
gitana è fatta di tonalità molto sature e allegre che vengono mixate tra di loro per creare una tavolozza 
di colori unica. Una palette di colori organici, vicini alla natura ma non per questo monotoni. I bianchi 
si sporcano sfumando lentamente nei terrosi beige, nei caldi marroni-arancio e nei corposi borgogna 
intensi; i toni cerulei si incupiscono in profondi blu e neri, i gialli si smorzano fino a grigi. Per quanto 
riguarda i modelli invece si prediligono abiti svolazzanti e leggeri che richiamano uno spirito selvaggio. 

Via libera quindi a gonne ampie e lunghe, vestiti con stampe a fiori o a pois. La maggior parte dei capi 
che rimando allo stile gitano sono impreziositi da nappe, frange, volant e scialli per rendere gli abiti 
ancora più decorati. Per quanto concerne i materiali invece il pizzo o il crochet sono perfetti. Ma gli 
accessori? Per completare il look le scarpe sono fondamentali, imperdibili gli stivali da cowboy, ma 
anche i sandali alla schiava si abbinano perfettamente a questo stile, insieme a doppie cinture di pelle 
borchiate, borse ricamate, capelli sciolti e ribelli, con treccine. 

#fashion

*Hippiegypsy
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DEA
20512

Nicola Bottegal

SAVAGE BEAUTY
20067

Riccardo Zulato

THEOREM
20053

Valeria Zaltron

BACKGROUNDS
20063

Valeria Zaltron

SERIJ
20517

Nicola Bottegal

LINFA
20509

Bellavista 
& Piccini
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LOVER
20042

Valeria Zaltron

TENDER
20514

Valeria Zaltron

NAICA
20505

Joel Rubin

CHIMERE
20039

Riccardo Zulato
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OUT OF FOCUS
20072

Ferruccio Laviani

LORELEY
20508

Nicola Bottegal

MIRAGES
20524

Riccardo Zulato
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HELLENES
20062

Joel Rubin

HORS FOYER
20036

Ferruccio Laviani
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The temples of quick meals are evolving, promoting the use of selected raw materials and 

careful processing, not to mention their environments, which are turning from simple places 

of transit into places for sharing.

Everyone’s in a hurry and yet, at the same time, everyone cares about healthy food, now more than ever. The healthiest meals are usually those prepared at home. 

Everything is made with fresh products, traced ingredients, and cooked with care. But unfortunately, eating homemade meals every day is not an option for most 

people. Who hasn’t tried fast food? I think everyone, at least once, has experienced this thrill, particularly loved by young people. But compared to some time 

ago, maybe something has changed and is changing. The feeling is that the quality of food has improved and that a certain Italian excellence of ‘know-how’ is pushing toward 

less Americanized models, especially when it comes to raw materials. Let’s not forget that, in the end, it is nothing but consumer demand that determines the conduct of 

the food giants. So, today we can finally say that even the big names of fast food have made steps toward a better qualitative awareness of their offer. Of course, to shake off 

the reputation of junk food dealers takes time and finding healthy fast food options every day can be a challenge. But not too difficult a challenge, nowadays. In fact, brands 

#food

  Valentina Pepe

FAST FOOD FAST GOOD
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and chefs have started to expand their menus in a creative competition ready to produce the best sandwich. Exclusive recipes, refined meat cuts, organic vegetables, fine 

ingredients, selected mix of flours from semi-wholemeal to rye, over 48 hours of temperature-controlled leavening; don’t just call them sandwiches, but rather gourmet 

proposals of the new auteur fast food. And it is not only a question of food, but also of environment, and as a food trend this year, we find that no one likes eating fast and high-

calorie meals in bleak, poorly maintained venues anymore. We need well-kept and comfortable places, designed to let us stay if we want and if time permits, of course. So fast 

food restaurants are turning into fast good, where staying and enjoying is no longer a question of price. The essential ingredient is a sense of familiarity with a place, and this 

necessarily implies a reimagined architecture and design. The flexibility of the environments lengthens the times, no longer canonical; there are those who prefer an aperitif 

and those who have a snack, those who enjoy a late breakfast and those who eat an early lunch, without rigidity and obsolete schedules – with the feeling of being at home.

#food
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I templi dei pasti veloci si stanno aggiornando, promuovendo l’uso di materie prime selezionate e lavorazioni attente, 

non tralasciando gli ambienti che si trasformano da luoghi di passaggio a luoghi in cui condividere. 

Tutti di fretta, tutti di corsa ma al contempo tutti attenti, mai come oggi, all’alimentazione sana. 
I pasti più salubri sono di solito quelli preparati a casa. Tutto è realizzato con prodotti freschi, 
ingredienti tracciati e cucinati con cura. Ma sfortunatamente, mangiare tutti i giorni pasti 

fatti in casa non è possibile, per la maggior parte delle persone. Chi non è mai entrato in un fast 
food? Credo che tutti, almeno una volta, abbiano provato questo brivido, amatissimo dai giovanissimi 
peraltro. Ma rispetto a qualche tempo fa, forse qualcosa è cambiato e sta cambiando. La sensazione è 
che la qualità del cibo sia migliorata e che una certa eccellenza italiana del “saper fare”, spinga verso 
modelli meno americaneggianti, soprattutto dal punto di vista delle materie prime. Non dimentichiamo 
che, alla fine, non è altro che la domanda dei consumatori, a determinare la condotta dei colossi 
dell’agroalimentare. Così oggi possiamo affermare che anche, i così detti big della ristorazione veloce, 
hanno fatto passi verso una crescita e una consapevolezza qualitativa della loro offerta. Certo per 
scrollarsi di dosso il preconcetto di distributori di junk food ci vuole del tempo e trovare scelte salutari 
di fast food ogni giorno può essere una sfida. Ma una sfida non troppo difficile, attualmente. Brand 
e chef, hanno iniziato infatti ad ampliare le proposte in una challenge creativa pronti a “fornare “il 
miglior panino. Ricette esclusive, tagli di carne ricercata, verdure biologiche, ingredienti pregiati, 
mix di farine selezionate dalla semintegrale alla segale, oltre 48 ore di lievitazione a temperatura 
controllata, non chiamateli solo panini, ma piuttosto proposte gourmet del nuovo fast-food d’autore. 
Inoltre non è unicamente una questione di cibo, ma anche di ambiente e come tendenza food per 
quest’anno, scopriamo che non piace più a nessuno consumare pasti veloci e ipercalorici in locali 
squallidi e poco curati. Ci vogliono luoghi curati e confortevoli, pensati per restare se si vuole e se si 
ha tempo, ovviamente. Così i fast food si stanno trasformando in fast good, dove restare e gustare non 
è più una questione di prezzo. L’ ingrediente essenziale è avere familiarità con un luogo e ciò implica 
necessariamente, un ripensamento dell’architettura e del design. La flessibilità dei luoghi allunga i 
tempi e gli orari, non più canonici, chi preferisce l’aperitivo e chi fa merenda, chi ritarda la colazione e 
chi anticipa il pranzo, senza rigidità e schemi desueti. Con la sensazione di essere a casa

*Fast Food Fast Good

#food
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PEDROCCHI
20501

Joel Rubin
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MINUETTO
20504

Valeria Zaltron

BLOOMING SUN
20068

Joel Rubin

NUTS
20511

Valeria Zaltron

RIVIÈRE
20506

Nicola Bottegal

FLAME
20507

Nicola Bottegal

DALIA
20061

Nicola Bottegal
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SIBYL
20069

Benedetta Simone

INCIDENTALLY
20046

Nicola Bottegal

SANGUIGNA
20057

Elena Borghi

MAD BUSH
20523

Riccardo Zulato

BORGHESE
20050

Giuseppe Restano
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NICOLA BOTTEGAL

Art director

Born in 1965, he lives between Vicenza and Ibiza. In the mid-

80s he began working as an advertising agent and went on to 

open his own agency later. In 2011 he approached the themes 

of design and furnishing, and founded, together with a team 

of young and valuable collaborators, Londonart: a laboratory 

of ideas that creates exclusive wallpapers. Today he is the art 

director and designer of the company that boasts multiple 

collections and which collaborates with the most important 

national and international designers. Thanks to the tenacity 

and creative vision of Londonart, which involves art, fashion and 

music, today it is considered a reference brand in the sector.

FERRUCCIO LAVIANI

Architect

Born in Cremona in 1960 Laviani attends the Istituto 

Professionale Internazionale per l’Artigianato Liutario e del 

Legno di Cremona, receiving his degree in 1978. He later 

attends the Faculty of Architecture, at the Politecnico di Milano 

where he graduates in 1986, while attending at the same time 

the Scuola Politecnica di Design in Milan from 1982 to 1984. In 

1983 he starts working for Michele De Lucchi; he becomes a 

partner in 1986 and works there until 1991, when he decides 

to open his own studio in Milan. Laviani’s work mainly focuses 

on product design, interior design, art direction and graphic. 

Since 1991, he is the Art Director for Kartell; same role he 

has played for other companies such as Flos, De Padova, 

Foscarini, Moroso, Society (Limonta), Emmemobili. He has 

designed retail spaces and set-ups, offices and houses for 

private clients, as well as for furniture and fashion brands like 

Cassina, Dolce e Gabbana, Dada – Molteni & C., Barovier & 

Toso, Piper- Heidsieck, Missoni, Citroen, Hansgrohe, Martini e 

Rossi , Swarovsky, Veuve Cliquot, Hennessy, Marazzi Group, La 

Rinascente, Piombo, Ermenegildo Zegna, Renault, Haworth, 

Emilio Pucci, Zara, Habitat. His products are included in 

the collection of several brands: Kartell, Foscarini, Dada – 

Molteni, Emmemobili, Moroso, UnoPiù, Lema, Poltrona Frau, 

Fontana Arte, F.lli Boffi, Richard Ginori, Laufen, Citco, Ragno-

Marazzi Group, Memphis, Driade, Panasonic, Pelikan. In 2008 

an exhibition was dedicated to the lamps he designed for 

Kartell, being set up at Teatro Metropol in Milan. Bourgie and 

Take lamps for Kartell are part of the permanent Collection of 

IMA, Indianapolis Museum of Art (USA); also other products 

have been featured in museums and shows all over the world. 

In 2015, Laviani develops the new concept for Kartell Museum 

in Noviglio, updating the interior design he had conceived 

in 1999, when he received the award Premio Guggenheim 

Impresa & Cultura 2000, as the best museum of a company.

FABIO FANTOLINO

Architect

Fabio Fantolino is a designer architect. He set up one office in 

2001 in Turin and a second one in Milan in 2014. The projects 

range from architecture to interior design and from the 

residential to the services sector, venturing into product design 

in the last few years as designer or art director, embarking on 

a number of partnerships with major companies. The desire to 

design not only custom solutions for his own projects, but also 

objects that are able to potentially reach everyone, stems from 

the deep rooted and renowned culture of tailor-made design. 

All the projects have a strong identity, resulting from his creative 

sensitivity and vast culture and knowledge of international 

design. Over the years, the firm has balanced trend, design 

and technique, essential ingredients of architecture that are 

carefully measured out and mixed together to achieve exclusive 

and perfect results. None of Fabio’s projects is ever shouted, 

but always carefully calibrated between aesthetic appeal, 

customer requirements and his personal interpretation and 

design expertise. This is how an idea transitions from content 

to a unique work where every element, whether it be a material, 

light or furnishing, is carefully thought through and introduced 

as a secondary element or as the main feature, enhancing 

the thread running through the project, whilst respecting the 

individuality and specific aspects of the project goal, plus the 

balance and liveability of the space.

AQUILIALBERG

Architects

Laura Aquili & Ergian Alberg have worked at Zaha Hadid, OMA, 

UNStudio, ONL and Fuksas before starting the Aquilialberg 

Architects office. The first design project was with Moroso 

in 2007 and their first interiors were a new headquarter in 

Milan and a new exhibitions concept for the renowned auction 

house Christie’s. The studio completed in 2009 an ambitious 

housing project and an installation project at La Triennale 

di Milano. The first project in the fashion world was the 

sculptural backdrop for Neil Barrett show, AW-2010. From 

2011 Aquilialberg Architects collaborate with fashion designer 

Philipp Plein, designing more then 50 stores and show-rooms 

worldwide, two villas in Cannes, an headquarter in Lugano, 

an installation at Jimmy’z in Monaco and a town house 

in New York. From 2018 they collaborate with the tannery 

Superior, a luxury leather producer for which they designed 

the Milanese show-room, the Parisian exhibition boot, and 

the production building with offices. Together with Illulian, 

they presented at Salone del Mobile 2019 a series of rugs 

made with a combination of leather and silk. Recently they 

are working on some private apartments, on a villas in Los 

Angeles and Lugano. Their clients in the product design field 

include, Moroso, Illulian, Fiam, Ernestomeda, Kundalini and 

Serralunga. In 2019 the editor Hachette selected Aquilialberg 

Architects for the monography “I Maestri dell’architettura”. 

The work of Aquilialberg Architects has been published and 

exhibited worldwide. 

DAINELLI STUDIO

Architects

Dainelli Studio was founded in 2007 by Leonardo and Marzia 

Dainelli, designers and architects specialized – respectively – 

in product design and interior design. The studio – based in 

Milan and Pisa – creates interior design projects for public and 

private spaces, and collaborates with prestigious companies 

in the world of furnishings, including: Arketipo, Fendi Casa, 

Fiam, Frag, Fratelli Boffi, Gallotti&Radice, Giorgetti, Lema, 

Londonart, Mogg and Porada. Their ongoing research on 

image and form – a distinctive aspect of Dainelli Studio – 

leads to concrete results of refined design, based on perfectly 

gauged proportions and harmony between forms, materials 

and finishes. Every project embodies in-depth design 

culture with knowledge of industrial production techniques 

and craftsmanship. The ability to establish dialogue with 

the environment and the individual product – thanks to the 

various areas of expertise of Leonardo and Marzia – permits 

the creation of every element required for the construction of 

a completely personalized project: from the individual object 

made to measure to the total look of a complete habitat.

BELLAVISTA & PICCINI

Designers

This avant-garde Italian young firm works in architecture, 

interior and product design. It’s the expression of the 

fortunate working relationship between the two founders, 

Giancarlo Bellavista and Matteo Piccini, who graduated 

respectively at the University Federico II of Naples and the 

Politecnico of Milan, and were mentored by Riccardo Dalisi 

and Pierluigi Cerri. Their work is based on a mix of rigor and 

eclecticism, and design is conceived as the result of several 

subjects, from art to literature, brought together. 

GIULIANO ANDREA DELL’UVA

Architect

Giuliano Andrea dell’Uva, 39 years old, from Naples, after his 

degree in Architecture, at Federico II University of Naples, 

starts his own studio Giuliano Andrea Dell’Uva Architetti. He 

has always delivered new projects from Hong Kong to Milan, 

Capri and Salento (in the beautiful Puglia), all characterised by 

a sophisticated planning, caring both at details and traditional 

flavour of the places that host the residences. What makes 

his design distinctive is his capacity to inflect the taste of 

aesthetic memory with the more contemporary one that, with 

its creative verve, is perfectly adapted to his clients’ needs. 

Besides renovations of apartments and villas, he often deals 

with commercial projects as shops, boutique hotels lounge 

bars and coffee shops. In 2013 he delivered the former 

Cirio Buildingdevelopment to be used as laboratory for the 

manufacture of scenography for San Carlo Theatre of Naples. 

In addition to the profession of architect he brightly runs the 

furniture production, as artistic supervisor, for the historical 

Maison Livio de Simone, for which, during the Design Week of 

Milan in 2014, he has presented the collection of fabrics inspired 

by the works of the Stylist. He is also founder and partner of 

Capri Suite, a tiny boutique hotel in the heart of Anacapri, on the 

Island of Capri. Since 2016 he is involved in the re-styling project 

of the historical pastry shop Giovanni Scaturchio, founded in 

1906 in Naples. It includes the new opening of shops all over the 

country. Many of his projects have been published by the most 

important national and international Interior design magazines.

MAURIZIO LAI

Architect

Architect and designer Maurizio Lai was born in Padua in 1965 

and studied Architecture in Venice and Milan. He started his 

career as set designer for the national TV broadcasters, while 

working on retail and display concepts for major luxury brands. 

In 1998 he founded LAISTUDIO in Milan. Consisting of a team 

of architects, engineers and designers the Studio promotes 

synergies of expression, approaching the design process in a 

distinguished original way, which determine the production 

of rather impacting concepts for the retail, commercial and 

hospitality industry, as well as for private residential projects 

and developments. An original interpreter of contemporary 

aesthetics, Maurizio Lai’s work is defined by an instinctive 

approach, which certainly reflects in the originality of his 

lighting creations. His style has been described as one of the 

most interesting in the Italian contemporary scene. Along 

with the creativity, the years-long experience with the high-

end design manufacturing process and a strong network of 

trusted construction partners enables the Studio to deliver 

detailed, bespoke and beautifully crafted projects worldwide. 

Maurizio Lai’s work has been recognized with prestigious 

acknowledgments through time, his work is featured in the 

most authoritative architecture and design publications. 

MALIKA NOVI

Sesigner

Designer and Artist Malika Novi was born in Smolensk, 

Russia. She began her education from Fashion Design 

in Professional school of Fashion in Smolensk and in the 

Institute of Fashion Industry (IIM) in Moscow. After that 

she went on to study at the Smolensk State University and 

graduated in 2011. While she was there she studied painting, 

sculpture, Fine Arts and Interior Design and after moved 

to Milan. She was educated at the Academy of Fine Arts 

of Brera and graduated in 2015 with a degree in Product 

Design. Currently living and working in Milan.

ROBERTO FELICETTI

Architect

Roberto Felicetti graduated in Architecture at the University 

“La Sapienza”of Rome. He started his professional activity 

focusing exclusively on Interior Architecture, Industrial 

Design and Artistic Direction. In 1987 he showcased his 

first upholstered furniture and furnishing complements 

named “Argomenti Dinamici” in partnership with Valdichienti 

Company at the “Salone del Mobile Milano”, obtaining several 

acknowledgements from the trade press. Awarded as new 

Emerging Designer  (MODO/87 magazine) was later selected 

to participate to “Made in Italy” furniture exhibit at “Casabella 

International” in New York and to I.D.A. venture in Tokyo.  

He was then called to collaborate with Lamborghini Auto 

Company, in order to select the interior of the Lamborghini 

Diablo Roadster sports car. Art Director and Consultant of 

several national and international companies operating in the 

field of furniture and architecture, he has been collaborating 

with Gruppo Industriale Lube for 20 years, taking care of its 

exhibition spaces in Italy and all over the world. He has been 

able to question himself over the years, always searching 

for new creative ideas in order to constantly innovate and 

improve his professionalism, ranging from different kinds of 

commissions, always remaining true to his style. He designed 

villas interiors and luxurious private mansions, executive 

offices, showrooms, exhibitions, franchise stores, hotels, etc. 

His projects have often been published by some of the most 

important Italian and international trade magazines. He has 

recently planned the new headquarters of Nuova Simonelli 

Group Company and designed some of the collections of 

furniture for Vip Home and Enterijer Jankovic.

LAURA POZZI

Stylist

Laura Pozzi is a stylist, executive producer and creative 

director. She lives and works between Milano and 

Follina, Treviso, and she’s specialized on visual interior 

communication. She works from 1998 on differents media, 

communicating in every project her passion for design and 

hers eighteen years of experience. Although she doesn’t 

collaborate directly in these years with interior and lifestyle 

magazines, Laura has always had an innovative and editorial 

approach to work. Honored and proud to collaborate and have 

collaborated in the creation of important projects for some 

well-known multinationals, she’s authoress of two finnish 

decoration’s books, both of them on the 4th edition.

GIUSEPPE RESTANO

Artist

Giuseppe Restano is an artist, painter, illustrator and DJ 

from Apulia in Italy. In the 1990s, he set up his studio in 

Florence, working with major art galleries for two decades 

and emerging onto the contemporary scene of Italian 

painting. He is well-known for his vast number of personal 

and collective European exhibitions and the articles 

published about him in the main sector-based magazines, 

such as Flash art, Segno, Contemporary and Tema celeste. 

He currently lives and works in Milan where he has a home-

studio in which he creates pictorial illustrations for some of 

the major fashion brands on the international scene.

ELENA BORGHI

Designer

Designs visions, grows words. Thanks to theater and 

opera, turning fifteen, she twigs she wants to become a 

scenographer. At present she is a freelance scenographer, 

she designs and manufactures fittings for shop windows, 

exhibitions, events, interior design, advertising, photo shoots 

and any space which is hungry of ethereal presences. She 

draws on walls, on paper and on any possible surface where 

her black stroke can flow. From February till December 

2012 she has been writing for Blogosfere, implementing her 

knowledge about the web. In January 2015, Logos edizioni 

decided to publish a monograph on her most significant 

papercraft works:“Paper Visions”, for which Elena also 

provides the text.

JOEL RUBIN

Designer

Graphic artist, born in 1980, in Bassano del Grappa, and now 

lives in Como. He studies painting and photography and is 

always on the lookout for new visual languages. From 2007 

to date, he has experimented with and created illustrations 

and concepts for famous lifestyle fashion brands, such as 

Diesel and Guess. Since 2017, he has started working in 

the world of Interior design with Londonart, specialising 

in sophisticated interpretations of timeless fabric classics, 

such as Gobelins tapestries and Toile de Jouy prints.

RICCARDO ZULATO

Graphic designer

The eclectic and never predictable character makes 

him approach the world of illustrated art and design. 

Subsequently he deepens his passion for fonts, printing 

press and screen printing. In 2011 he crosses the road of 

Nicola Bottegal, founder of Londonart. Today, for Londonart, 

Riccardo Zulato takes care of the graphic design, the most 

peculiar projects, the press releases in newspapers and 

TV programmes, as well as the models for the brand’s new 

collections.

VALERIA ZALTRON

Graphic designer

Graduated from the International School of Graphics in 

Venice. After working in graphic design and corporate 

communication, she started working with Londonart in 2013. 

Interior design becomes passion and experimentation.

BENEDETTA SIMONE

Graphic designer

Born in Vicenza (Italy) in 1992. She attended the three-

years course of Graphic Design at Istituto Design Palladio 

in Verona. Benedetta is deeply passionate about tipography, 

illustration, graphic design, logos, paper, colours, 

photography, painting and drawing. Every project is a new 

challenge. 

#designers
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NICOLA BOTTEGAL

Art director

Nato nel 1965, vive tra Vicenza e Ibiza. A metà degli anni 80 

inizia a lavorare come pubblicitario per aprire succesivamente 

una sua agenzia. Nel 2009 si avvicina ai temi del design e 

dell’arredamento fondando,   insieme a un team di giovani e 

validi collaboratori, Londonart: un laboratorio di idee che crea 

wallpaper esclusivi. Oggi è art director e designer dell’azienda 

che vanta molteplici collezioni e collaborazioni con i più 

importanti designer nazionali e internazionali. Grazie alla 

sua tenacia e alla sua visione della creatività che coinvolge 

musica, arte e moda, Londonart  oggi è considerato un brand 

di riferimento nel settore. 

FERRUCCIO LAVIANI

Architect

Nato a Cremona nel 1960, si diploma nel 1978 presso l’ Istituto 

Professionale Internazionale per l’Artigianato Liutario e del Legno 

di Cremona. Frequenta la Facoltà di Architettura del Politecnico 

di Milano dove segue i corsi di Achille Castiglioni e Marco Zanuso, 

laureandosi nel 1986. Parallelamente è allievo della scuola 

privata Politecnico di Design di Milano dove consegue il diploma 

nel 1984. Nel 1983, inizia a lavorare presso lo Studio De Lucchi 

divenendone socio nel 1986 fino al 1991, anno in cui decide di 

aprire il proprio Studio a Milano. Si occupa di design, interior 

design, art direction e grafica. Dal 1991 è Art Director di Kartell, 

ruolo che negli anni, ha ricoperto per altre aziende come Flos, 

De Padova, Foscarini, Moroso, Society (Limonta), Emmemobili. 

Ha progettato spazi commerciali e allestimenti ma anche uffici 

e residenze, per clienti privati e marchi dell’arredamento e della 

moda come Cassina, Dolce e Gabbana, Dada – Molteni & C., 

Barovier & Toso, Piper- Heidsieck, Missoni, Citroen, Hansgrohe, 

Martini e Rossi , Swarovsky, Veuve Cliquot, Hennessy, Marazzi 

Group, La Rinascente, Piombo, Ermenegildo Zegna, Renault, 

Haworth, Emilio Pucci, Zara, Habitat. I suoi prodotti sono nelle 

collezioni di aziende di design come Kartell, Foscarini, Dada 

– Molteni, Emmemobili, Moroso, UnoPiù, Lema, Poltrona 

Frau, Fontana Arte, F.lli Boffi, Richard Ginori, Laufen, Citco, 

Ragno-Marazzi Group, Memphis, Driade, Panasonic, Pelikan. 

Una mostra dedicata alle lampade disegnate per Kartell è 

stata allestita nel 2008, presso il teatro Metropol di Milano. 

Due di queste lampade, Bourgie e Take, sono nella collezione 

permanente dell’ IMA, Indianapolis Museum of Art (USA); altri 

prodotti sono stati esposti in musei e mostre nel mondo. Nel 

2015 sviluppa il nuovo concept per il museo Kartell di Noviglio, 

aggiornando il progetto d’interni che aveva ideato nel 1999 e che 

ha vinto il Premio Guggenheim Impresa & Cultura 2000, come 

miglior museo d’impresa.

FABIO FANTOLINO

Architect

Fabio Fantolino è un architetto designer. Fonda uno 

studio nel 2001 a Torino e un secondo a Milano nel 2014. 

I progetti spaziano dall’architettura all’interior design, 

dal residenziale al terziario, approdando negli ultimi anni 

al product design in qualità di designer o art director, 

avviando numerose collaborazioni con grandi aziende. E’ 

dalla forte e riconosciuta cultura sul disegno su misura che 

nasce la voglia di disegnare non solo soluzioni custom per 

i propri progetti, ma oggetti che siano in grado di arrivare 

potenzialmente a tutti. Tutti i progetti sono caratterizzati 

da una forte identità, frutto della sensibilità creativa e 

della vasta cultura e conoscenza del design internazionale. 

Lo studio negli anni ha messo in equilibrio, trend design 

e tecnica, ingredienti fondamentali dell’architettura che 

quotidianamente dosa e mescola per raggiungere risultati 

esclusivi ed esemplari. Ogni intervento di Fabio non è mai 

urlato ma sempre ben calibrato tra estetica, esigenze 

del cliente e la sua personale capacità interpretativa e 

progettuale. E’ così che un’idea fatta di contenuti diventa 

un’opera unica, dove ogni elemento, sia esso materiale, luce 

ed arredo è studiato ed inserito come o comparsa o come 

soggetto principale esaltando il filone progettuale sempre 

nel rispetto dell’individualità e specificità del fine progettuale 

e dell’equilibrio e della vivibilità dello spazio.

AQUILIALBERG

Architects

Laura Aquili & Ergian Alberg architetti e designers, lavorano 

da Zaha Hadid, OMA, UNStudio, ONL e Fuksas prima di 

fondare nel 2006 il loro studio Aquilialberg Architects.  Il 

primo progetto di design viene realizzato con Moroso 

nel 2007 e nello stesso anno inizia la collaborazione con 

Christie’s, per cui disegnano l’headquarter di Milano e gli 

allestimenti.  Nel 2009 realizzano un progetto di housing 

e la mostra “La città Fragile” alla Triennale di Milano. 

Nel mondo della moda esordiscono nel 2010 disegnando 

per Neil Barrett la scenografia della sfilata AW-2010. Dal 

2011 collaborano con lo stilista Philipp Plein nel concept 

e realizzazione di negozi monomarca e show-room in 

tutto il mondo, progettando inoltre due ville a Cannes, 

l’headquarter di Lugano, un’installazione al Jimmy’z di 

Montecarlo e una town house a New York. Nel 2018 iniziano 

una collaborazione con Superior, tannerie leader nelle pelli 

di lusso, a cui progettano lo showroom di Milano, gli stand 

e il restyling di azienda ed uffici, fino alla realizzazione con 

Illulian di tappeti in pelle e seta presentati al Salone del 

Mobile 2019. Lo studio annovera tra i progetti in corso varie 

residenze private tra cui due ville, a Los Angeles e Lugano.  

Tra i loro clienti nel campo del design Moroso, Illulian, Fiam, 

Kundalini, Ernestomeda e Serralunga. Nel 2019 la casa 

editrice Hachette dedica allo studio Aquilialberg Architects 

una monografia nella collana “I Maestri dell’architettura”. 

I progetti di Aquilialberg Architects sono recensiti su 

pubblicazioni nazionali ed internazionali.

DAINELLI STUDIO

Architects

Dainelli Studio viene fondato nel 2007 da Leonardo e 

Marzia Dainelli, coppia di designer e architetti specializzati 

rispettivamente nel design di prodotto e nell’interior 

design. Lo studio – con sede a Milano e Pisa – realizza 

progetti di interior per spazi pubblici e privati ed ha 

all’attivo collaborazioni con prestigiose aziende del mondo 

dell’arredo tra cui: Arketipo, Fendi Casa, Fiam, Frag, Fratelli 

Boffi, Gallotti&Radice, Giorgetti, Lema, Londonart, Mogg 

e Porada. La continua ricerca estetica e formale, tratto 

distintivo di Dainelli Studio, si concretizza in un design 

ricercato, attento alle proporzioni, all’armonia tra forme, 

colori, materiali e finiture. Ogni progetto, infatti, porta con sé 

una profonda cultura progettuale unita alla conoscenza delle 

tecniche e dei processi produttivi industriali ed artigianali. 

La capacità di dialogare al tempo stesso sia con l’ambiente 

che con il singolo prodotto -grazie ai diversi know-how di 

Leonardo e Marzia - consente di dare vita ad ogni elemento 

necessario alla costruzione di un progetto completamente 

personalizzato: dal singolo oggetto creato su misura fino al 

total look di un habitat completo. 

BELLAVISTA & PICCINI

Designers

Giovane e avanguardista studio italiano, si occupa di 

architettura, interni e design del prodotto. Espressione 

della fortunata sinergia creata dai suoi fondatori, Giancarlo 

Bellavista, formatosi alla Federico II di Napoli con Riccardo 

Dalisi, e Matteo Piccini al Politecnico di Milano con Pierluigi 

Cerri. Un mix eterogeneo di rigore ed eclettismo oggi alla 

base della filosofia dello studio, che interpreta il design 

come confluenza di molteplici discipline che vanno dall’arte 

alla letteratura.

GIULIANO ANDREA DELL’UVA

Architect

Giuliano Andrea dell’Uva, 39  anni,   napoletano, dopo la 

laurea in architettura presso l’Università di Napoli Federico 

II, fonda il suo studio Giuliano Andrea dell’Uva Architetti con 

sede a Napoli. Giuliano Andrea dell’Uva ha firmato progetti da 

Hong Kong a Milano, da Capri al Salento, tutti contraddistinti 

da una progettualità ricercata, attenta al particolare e 

alla tradizione dei luoghi in cui le dimore si trovano. Il suo 

segno distintivo emerge dalla capacità di coniugare il gusto 

della memoria estetica con quello più contemporaneo 

che con verve creativa, viene adattato alle esigenze della 

committenza. Oltre a ristrutturazioni di importanti ville 

ed appartamenti si confronta anche con progetti di spazi 

aperti al pubblico come negozi, boutique hotel, lounge bar 

e caffetterie. Nel 2013 ha completato il progetto di recupero 

degli ex stabilimenti Cirio destinati a laboratori per la 

costruzione delle scenografie del Real Teatro di San Carlo di 

Napoli. Alla professione di architetto dal 2014 affianca quella 

di direttore artistico della linea di arredamento della storica 

azienda Livio de Simone, per la quale  anche  quest’anno 

durante il Deco off ha presentato una collezione di tessuti da 

lui disegnati ispirati al lavoro dello stilista, è anche ideatore 

e comproprietario del Capri Suite, un piccolissimo albergo 

di charme nel cuore di Anacapri. Dal 2016 segue il nuovo 

progetto stilistico di un’altra storica azienda napoletana, la 

pasticceria Giovanni Scaturchio a Napoli dal 1906, è in atto 

per loro la realizzazione di vari punti vendita che apriranno a 

breve in tutta Italia. I suoi progetti sono pubblicati su riviste 

d’interni nazionali ed internazionali.

MAURIZIO LAI

Architect

Architetto, scenografo e designer, Maurizio Lai nasce a 

Padova, studia Architettura a Venezia e al Politecnico di 

Milano, dove si laurea. Inizia la sua carriera progettando 

per la televisione, lo spettacolo e la moda, per estendere 

rapidamente l’attività al settore residenziale, commerciale 

e contract, sia in Italia che all’estero.  Nel 1998 fonda e 

dirige LAI STUDIO, come organismo multidisciplinare che 

sviluppa costanti sinergie tra l’architettura e il design, 

avvalendosi nel corso degli anni della collaborazione 

di diversi professionisti e coltivando un ampio vivaio di 

giovani progettisti.  Riconosciuto interprete di un’estetica 

contemporanea originale, il suo lavoro si fonda sull’istinto 

e si traduce in creazioni elaborate, nelle quali la luce gioca 

un ruolo fondamentale. Il suo stile è stato definito come uno 

dei più interessanti nel panorama contemporaneo italiano.  

I suoi lavori sono pubblicati internazionalmente sulla più 

autorevole stampa di Architettura e Design.

MALIKA NOVI

Designer

Malika Novi, artista e designer, nasce nella città di 

Smolensk, in Russia nel 1982. Inizia la sua educazione dal 

fashion design, studia alla scuola professionale di Moda di 

Smolensk e all’ “Institute of Fashion Industry” (IIM) di Mosca. 

In seguito studia alla Smolensk State University laureandosi 

nel 2011. Mentre era lì, studia pittura, scultura, belle arti, 

Interior Design e sucessivamente si trasferisce a Milano. 

Frequenta l’Accademia di Belle Arti di Brera e si laurea nel 

2015 in Product Design. Attualmente vive e lavora a Milano. 

ROBERTO FELICETTI

Architect

Roberto Felicetti si laurea in Architettura presso 

l’Università “La Sapienza” di Roma. Ha iniziato la sua 

attività professionale dedicandosi esclusivamente a temi 

di Architettura d’Interni, Design industriale e Direzione 

Artistica. Nel 1987 presenta al Salone del Mobile di Milano, 

la sua prima collezione di imbottiti e complementi di arredo 

“Argomenti Dinamici” per l’azienda Valdichienti, con la quale 

ottiene numerosi riconoscimenti dalla stampa specializzata. 

Scelto come nuovo designer emergente (rivista”MODO/87) 

sarà  poi selezionato per la manifestazione di arredamento 

“Made in Italy” al “Casabella International” di New York 

e all’iniziativa I.D.A. di Tokyo. In seguito collabora con 

l’azienda Lamborghini Auto, per la quale partecipa alla 

definizione degli interni della Diablo Roadster. Art Director 

e consulente di diverse aziende nazionali e internazionali 

operanti nel settore dell’arredamento e dell’architettura, 

collabora da oltre vent’anni con il Gruppo Industriale Lube, 

per il quale cura l’immagine degli spazi espositivi in Italia 

e nel mondo. In questi anni ha saputo spesso mettersi in 

discussione, ricercando nuovi spunti creativi per innovarsi 

e migliorare continuamente, spaziando in tipologie di 

commesse diverse, pur rimanendo coerente con il suo stile. 

Ha al suo attivo interni di ville e residenze private di prestigio, 

uffici direzionali, showroom, spazi espositivi, allestimenti 

fieristici, negozi in franchising, hotel... I suoi progetti sono 

spesso pubblicati nelle maggiori riviste di settore italiane e 

internazionali. Ha recentemente progettato la nuova sede 

del Gruppo Nuova Simonelli e disegnato alcune collezioni di 

arredi per Vip Home e Enterijer Jankovic.

LAURA POZZI

Stylist

Laura Pozzi è stylist, executive producer e creative director. 

Vive e lavora fra Milano e Follina, Treviso, ed è specializzata 

in visual interior communication. Lavora dal 1998 in differenti 

media portando, in ogni progetto, la propria passione per il 

design ed i suoi 18 anni di esperienza nel settore. Sebbene 

non collabori direttamente, oggi, con testate di interior e 

lifestyle, Laura ha da sempre un approccio innovativo ed 

editoriale al lavoro. Onorata e orgogliosa di collaborare ed 

aver collaborato alla creazione di importanti progetti per 

alcune notissime multinazionali, è autrice di due libri di 

decorazione finlandese, entrambi in quarta edizione. 

GIUSEPPE RESTANO

Artist

Giuseppe Restano è un artista di origine pugliese, pittore, 

illustratore e dj. Negli anni novanta ha fondato il suo atelier 

a Firenze, relazionandosi per due decenni con note gallerie 

d’arte ed emergendo nella scena contemporanea della 

pittura italiana. Il suo nome è noto per aver esposto in un 

vasto numero di mostre personali e collettive europee e aver 

ricevuto pubblicazioni nelle principali riviste di settore, come 

ad esempio Flash art, Segno, Contemporary, Tema celeste. 

Attualmente vive e lavora a Milano, dove ha la sua casa-

studio nella quale realizza illustrazioni pittoriche per alcuni 

dei più noti fashion brand del panorama internazionale. 

ELENA BORGHI

Designer

Creatrice di visioni, coltivatrice di parole dimenticate, 

braccia rubate all’agricoltura. Grazie al teatro e all’opera 

lirica, a quindici anni comprende che da grande vuole fare 

la scenografa. Da allora progetta e realizza allestimenti per 

vetrine, fiere, eventi, interior design, pubblicità, shooting 

fotografici e qualunque spazio affamato di eteriche presenze. 

Disegna su muri, su carta e su ogni superficie dove possa 

scorrere il suo tratto nero. Da febbraio a dicembre 2012 

è stata blogger presso Blogosfere approfondendo la 

conoscenza del web e della parola come mezzo espressivo. 

Nel Gennaio 2015 la casa editrice Logos decide di pubblicare 

una monografia dei suoi papercraft più significativi: “Paper 

Visions”, della quale Elena cura anche i testi.

JOEL RUBIN

Designer

Graphic artist, vive a Como, nato nel 1980 a Bassano del 

Grappa. Studia pittura e fotografia, da sempre alla ricerca 

di nuovi linguaggi visivi.  Dal 2007 ad oggi sperimenta, 

crea illustrazioni e concepts per famosi lifestyle fashion 

brands, come Diesel e Guess.  Dal 2017 si avvicina al 

mondo dell’Interior design con Londonart, specializzandosi 

in sosfisticate interpretazioni di classici senza tempo del 

tessile, come gli arazzi Gobelins e le stampe Toile de Jouy.

RICCARDO ZULATO

Graphic designer

Un’indole eterogenea e mai scontata lo fa avvicinare al mondo 

del disegno e dell’arte illustrata. Un mix non convenzionale 

di competenze, tutte legate con un fil rouge all’amore per il 

figurativo, il lettering, l’illustrazione e il tattoo lo porta, nel 

2011, a incrociare la strada di Nicola Bottegal, fondatore di 

Londonart. Oggi, Riccardo Zulato cura la veste grafica del 

brand, i progetti più peculiari, le uscite stampa su giornali e 

programmi tv, oltre all’art delle nuove collezioni.

VALERIA ZALTRON

Graphic designer

Diplomata alla Scuola Internazionale di Grafica a 

Venezia. Dopo essersi occupata di progettazione grafica 

e comunicazione aziendale, nel 2013 comincia la 

collaborazione con Londonart. Il design di interni diventa 

passione e sperimentazione.

BENEDETTA SIMONE

Graphic designer

Nata a Vicenza nel 1992. Ha frequentato il corso triennale di 

Grafica all’Istituto Design Palladio di Verona. É appassionata 

di tipografia, illustrazione, grafica, loghi, carta, colori, 

fotografia, pittura e disegno. Ogni progetto è una nuova sfida.

#designers
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