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il Museo andersen e la mimesi 
Matilde aMaturo

La casa museo di Hendrik Christian Andersen ospita la significativa esposizione di Liu Bolin, dal titolo A Secret Tour, l’artista cinese che si fa riprodurre in 

modo mimetico rispetto al luogo in cui si trova, scomparendo, e dando quindi una lettura simbiotica di sé in rapporto alla struttura decorativa e architettonica 

a cui si appoggia, proponendo la riflessione della figura umana e la sua localizzazione antropica.

La molteplicità dei luoghi in cui si pone induce quindi lo spettatore a uno sguardo indagatore nelle profondità estetiche e interiori dell’essere. 

L’opera dell’artista cinese si presenta come una progressiva tecnica operativa che si avvale, per la produzione finale, di body-art, performance, pittura e 

fotografia. In tutte queste fasi è rintracciabile un nucleo vitale di partenza: il ritratto di sé, dell’individuo e del luogo in cui si trova.

L’autoritratto è soggetto caro a tutta la pittura italiana e come ci narra Plinio è all’origine della storia dell’arte, a questo leitmotiv appare dedicata anche 

l’originale e unica esposizione romana di Liu Bolin al museo Andersen.

La tematica del ritratto e dell’architettura diviene curioso accostamento alla dimensione domestica e allo stesso tempo monumentale delle opere di Hendrik; 

appaiono vivi i suggerimenti creativi fatti di presenze mimetizzate nella struttura decorativa e architettonica dell’edificio. Nella decorazione dell’edificio 

realizzato su disegno dell’artista dal 1922 al 1924, si scorgono all’esterno medaglioni dal gusto neo quattrocentesco mescolati a motivi musivi e a elementi 

naturalistici che celano i ritratti dei familiari dello scultore, a perenne ricordo della loro presenza in quei luoghi.

the andersen Museum and Mimesis 
Matilde aMaturo 

The Hendrik Christian Andersen Museum hosts a significant exhibition of Liu Bolin, entitled A Secret Tour. The Chinese artist plays with camouflage within 

the places he visits, disappearing, and consequently giving a symbiotic reading of self in relation to the architectural and decorative structures in which he 

is found, suggesting the reflection of the human figure and its anthropic location. 

The multiplicity of places in which he appears induces the viewer to gaze inquiringly into the aesthetic and interior profundity of being. 

The work of the Chinese artist presents itself as a progressive operational technique that uses, for the final production, body art, performance, painting, 

and photography. All these processes are based on a particular point of departure: the portrait of the artist, the individual, and the place where he is found. 

The self-portrait is a subject central to all Italian painting, and as Pliny tells us, it was at the beginning of art history. To this leitmotif, Liu Bolin has dedicated 

his first exhibition in Rome at the Andersen Museum. 

The theme of the portrait and architecture has a curious similarity to the domestic and monumental themes in the work of Hendrik Anderson; they appear 

fresh and suggestive creations made from his camouflaged presence in the decorative and architectural structure of the building. In the outside decoration 

of the building, built from the design of the artist from 1922 to 1924, medallions can be found in a neo-14th century style mixed with mosaic motifs and 

natural elements that conceal the portraits of the friends of the sculptor, an eternal reminder of their presence in those places. 
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Le collezioni del museo sono ricche di disegni, ritratti di amici e parenti di Hendrik Andersen, poi anche centinaia di cartoline e foto databili tra la fine del 
XIX secolo e i primi decenni del Novecento, che ritraggono i volti di personaggi celebri della cultura italiana e americana a Roma, scandendo spazi esterni 
e dimensione privata. Da Henry James a Tagore, da Umberto Nobile a Sibilla Aleramo, da Ronald Sutherland Gower a Maud Howe Elliot, indelebile anche 
se mutevole presenza dell’artista e del mondo che lo circonda a Roma, in Europa, in America. Nel 1898 Hendrik Andersen si ritrae alla nazzarena, con 
caratteristiche fisiche modificate, barba e capelli lunghi, secondo il gusto dei pittori romantici di primo Ottocento che a Roma si prefiguravano come seguaci 
della pittura del Quattrocento fiorentino e in particolare raffaellesca.
Questa moda coincide con i gusti coevi di molti pittori americani innamorati dell’arte italiana, come già Sargent aveva fatto a Firenze, e sono testimonianza 
di una significativa certezza di mimesi nel passato preso a modello, a mascheramento di se stessi, nella continua ricerca di esemplari a cui far riferimento 
e con cui confrontarsi.
Il nuovo che cerca continuità nel passato, ma nello stesso tempo traveste, si trucca per apparire ora come allora in uno scambio tra culto per le testimonianze 
della storia e voglia di rinnovamento.
Il ritratto quindi come pretesto, memoria più o meno evidente, racconto rivelatore non solo di avvenimenti ma di stati d’animo, testimone dei viaggi nel 
tempo e nei luoghi, ancora attualissimo tema della presenza dell’uomo moderno nel suo rapido muoversi, evolversi, costretto a tramutarsi nella difficile 
dimensione di straniero.

The museum’s collections are full of drawings, portraits of friends and relatives of Hendrik Andersen, and hundreds of postcards and photos dating from 
the late nineteenth century and early decades of the twentieth century, depicting the faces of famous people of Italian culture and Americans in Rome, in 
both outdoor spaces and private interiors. From Henry James to Tagore, Umberto Nobile to Sibilla Aleramo, and Ronald Sutherland Gower to Maud Howe 
Elliot, the photos include an indelible though changeable group of artists and world travelers that circled around Anderson in Rome, Europe, and America. 

In 1898 Hendrik Andersen depicted the Nazarene, with modified physical characteristics including a beard and long hair in the style of the Romantic 
painters of the early nineteenth century, which in Rome is prefigured by followers of fifteenth century Florentine painting, and especially Raphael. 
This style coincided with similar tastes of many American painters enamored of Italian art, for example Sargent in Florence, and is evidence of the substantial 
use of mimicry of models in the past, and their disguise in a continuing search for examples to refer to and confront. 
The new person searching for continuity in the past, while at the same time wearing a disguise, makes himself up to look now as then, in an exchange 
between cultures for the testimony of history and the desire for renewal.
The portrait then is a pretext; it is a more-or-less clear memory, revealing not only a narrative of events but also states of being. It is a testimony to travels 
through time to different places, a topical issue for modern man who, in his rapid movements and evolution, is forced to transform in the difficult state of 
being a stranger. 
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nella realtà senza soluzione di continuità
raffaele gavarro

La prima idea che mi è venuta in mente guardando il lavoro di Liu Bolin, e conoscendo naturalmente il modo con cui realizza le sue immagini, è stata quella 

relativa alle possibilità ancora sorprendenti del low tech, o se preferite dell’analogico, nell’epoca di una digitalizzazione che è diventata del tutto naturale e 

grazie alla quale la verosimiglianza raggiunta dalle immagini è ormai pressoché perfetta. 

E in effetti, questa dialettica tra bassa e alta tecnologia è un aspetto che salta subito agli occhi. L’impatto apparentemente hi tech della mimetizzazione 

è appunto neutralizzato dall’informazione sul non meno sorprendente processo pittorico manuale, per la precisione di body paint, grazie al quale Liu 

Bolin viene reso omogeneo all’ambiente in cui sceglie di scomparire. Una sparizione che risulta percepibile da un unico punto di vista, il classico punto 

di fuga, che è ovviamente coincidente con l’obiettivo della macchina fotografica. Questa prima impressione e relativa riflessione sulle possibilità delle 

vecchie tecnologie nei confronti delle nuove, o sulle relazioni ancora possibili tra entrambe è in realtà oltre che il frutto dell’iniziale sorpresa visiva, anche il 

risultato di una preferenza interpretativa che ha sempre posto l’accento sulla scomparsa di Liu Bolin nello spazio della rappresentazione. Lo spettacolare 

effetto camaleontico è però solo l’aspetto più appariscente di un gesto che invece ha a che fare con una totale immedesimazione con la realtà, e che 

necessariamente comporta un’affermazione di appartenenza ad essa, ma che soprattutto cerca una modalità inedita di indagarla. 

in reality without the Solution of continuity 
raffaele gavarro

The first thing that comes to mind when looking at the work of Liu Bolin, knowing the way he makes his images, is surprise at how low-tech they are. He 

has a preference for analog in this era of digitization in which anyone can make manipulated images that are almost perfect.

And indeed, this dialectic between low and high technology is one aspect that stands out instantly. The apparent high-tech effect of the camouflage 

neutralizes the equally surprising manual process, the accurate body painting that makes Liu Bolin homogeneous with the environment he chooses to 

disappear against. This disappearance is perceptible only from a single point of view, the classical vanishing point, which obviously coincides with the lens of 

the camera. This first impression, and its relative reflection on the possibilities of old versus new technologies, or on the relation still possible between them, 

is in reality more than the product of the initial visual surprise, but also the result of a preference of interpretation that has always emphasized Liu Bolin’s 

disappearance in the space being represented. The spectacular chameleon effect is however only the most striking aspect of a gesture that expresses total 

identification with reality and necessarily involves an affirmation of belonging to it, mainly by looking for a new way of investigating it.

On more than one occasion Liu Bolin has said that the origin of his work with camouflage was the destruction of a part of his reality. In 2005 the Chinese 

authorities decided to dismantle the Suojia Village International Arts Camp in Beijing. Liu Bolin responded by deciding to blend in with the rubble that was 
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atto di identificazione, che è quello richiesto dalle autorità, e per la verità ancora desiderato da molti cinesi, realizzando di contro un atto di differenziazione, 

o meglio di aggiornamento non solo della tipologia del cinese, ma anche delle sue aspirazioni. 

La questione di quanto queste immagini esprimano un impegno e una riflessione sugli aspetti politici e sociali della Cina e non solo, è chiaramente un 

argomento non secondario nel nostro ragionamento. Le parole di Liu Bolin su questo punto non sono mai state risolutive in un senso o nell’altro. Definisce 

le sue performance e le immagini che ne seguono delle social sculptures, ma poi ne nega una priorità antagonista. Liu Bolin nasce proprio come scultore, 

e di fatto non ha mai smesso di esserlo. In tal senso alcune sue sculture tridimensionali, come Fist, un gigantesco pugno in ferro del 2006, di cui esiste 

anche una versione in vetroresina dall’esplicito colore rosso, o la serie dei personaggi in vetroresina con le mani rosse, Red Hand, ma anche i Red Skull del 

2008, sono facilmente riconducibili ad una posizione critica nei confronti del potere. Non di meno da questo punto di vista si può leggere la divisa militare 

che Liu Bolin porta in tutte le sue performance d’immersione nella realtà. Una divisa che oltre ad essere uniforme, nel senso di universalmente conforme, 

rappresenta l’uniformità altrettanto universale di un potere che si costituisce come forza che oltre ad essere offensiva e difensiva, assume spesso carattere 

oppressivo. Ma anche qui farei retrocedere la riflessione dall’evidenza delle immagini alla questione preliminare del rapporto con la realtà. 

Nel porsi senza soluzione di continuità all’interno di essa, Liu Bolin coglie infatti una delle problematiche essenziali di questo tempo, in cui l’accezione di 

una realtà fatta di elementi concreti e di verità essenziali non eludibili sta riguadagnando terreno nei confronti di quella smaterializzazione del reale che ha 

conosciuto una sorta di apoteosi con il mito del virtuale. Oggi, o meglio da qualche anno, assistiamo infatti ad una vera e propria inversione di tendenza tanto 

nella riflessione filosofica che nell’elaborazione artistica. Direi che le ragioni di questo deciso cambio di rotta vanno dalla semplice insofferenza generalizzata 

The question of how these images express an engagement and reflection on the political and social aspects of China and other places is clearly a primary 

argument in our reasoning. The things Liu Bolin has said on this point have never been clearly one way or another. He defines his performances and images 

as social sculptures, but then denies them any antagonistic priority. Liu Bolin began as a sculptor and has never ceased to be one. In this sense, some of 

his three-dimensional sculptures, such as Fist, a gigantic iron fist from 2006, of which there is also a fiberglass version made in explicit red, or the series 

of characters in fiberglass with red hands titled Red Hand, or also Red Skull from 2008, are easily reducible to a critical stance towards power. You can 

also clearly see references to the military in the uniforms Liu Bolin wears in all his performances when he disappears into reality. It is a suit that, in addition 

to being uniform in the sense of universal conformity, represents the uniformity of power when it is constituted as a force that is not only offensive and 

defensive, but often takes on the character of an oppressor.

But even here I would go back to reflecting on the evidence of the images from the prior question of their relationship with reality. 

By posing seamlessly within this reality Liu Bolin captures one of the essential issues of our time, where the sense of a world made of concrete elements 

and essential inescapable truths is regaining ground against the dematerialization of reality that has reached a sort of apotheosis with the myth of the virtual. 

Today, or rather for the past few years, we have seen a real inversion in both philosophical reflection and artistic activity. I would say that the reasons for 

this definite shift come from a simple generalized impatience with the intangibility of the world, which though started from a need for relief has undermined 

our ability to modify and eventually improve it. In this regard, another key aspect is the de-empowerment that has resulted from the alleged inconsistency 

In più di un’occasione Liu Bolin ha dichiarato che l’origine di questo suo lavoro sulla mimetizzazione è stata la distruzione di un pezzo della sua realtà. Siamo 

nel 2005 e le autorità cinesi decidono di smantellare il Suojia Village International Arts Camp di Pechino. Liu Bolin reagisce decidendo di mimetizzarsi tra 

le macerie di quello che era il suo studio, diventando parte di quelle rovine. 

L’azione performativa e la foto che la testimonia, rappresentano un’attestazione inequivocabile del suo essere parte di quella realtà, e il silenzio di 

quell’immagine dice molto di più di qualsiasi contestazione rumorosa e variamente argomentata. Liu Bolin indica, senza possibilità di essere frainteso, che 

la demolizione fisica del luogo comporta anche l’inevitabile distruzione di quello che il luogo contiene e rappresenta, fino alla sua stessa identità di uomo 

e di artista. La realtà è data così in tutta la sua complessità, che è tanto del suo essere oggettiva – la cosa è lì, ha quella forma ed è fatta di quella materia. 

Prima era integra, ora è distrutta -, quanto della soggettività che la abita. 

Proprio con Suojia Village del 2006 prende il via la serie di performance/foto che vanno sotto il titolo generale di Hiding in the city e che porteranno Liu Bolin 

ad immergersi dentro diverse realtà. 

Tra le prime opere di questa serie c’è un’immagine, anch’essa del 2006, che indica con grande chiarezza la consapevolezza con la quale Liu Bolin si pone 

dentro la complessità della realtà. Si tratta di N°1 Tien An Men Square, in cui il corpo di Liu Bolin dipinto si sovrappone ad un punto preciso della piazza, 

mentre il suo volto, non truccato, coincide con quello di Mao Tse Tung nel grande ritratto esposto su Piazza Tien An Men. È un lavoro che ovviamente parla 

dell’identità dell’individuo e del popolo cinese, utilizzando un tono assertorio e del tutto antiretorico, esattamente contrario a quello che la tipologia del ritratto 

del leader e la sua collocazione sulla piazza impongono. Nel sovrapporre il suo volto a quello del Presidente Mao, Liu Bolin compie solo in apparenza un 

once his studio, becoming one with the ruins. The performance, and the picture that documents it, unambiguously represent a statement of his being part 

of that reality, and the silence of that picture says more than any loud protest or vigorous argument. Liu Bolin indicates, without the possibility of being 

misunderstood, that the physical demolition of the location also meant the inevitable destruction of what the site contained and represented, including his 

identity as a man and an artist. Reality is thus given in all its complexity, mostly as an objective being. The thing is there; it has this shape, and is made of 

that material. First it was intact, now it is destroyed, as much for its subjectivity as for being inhabited. 

With Suojia Village of 2006 Liu Bolin began a series of performance/photos, grouped under the general title Hiding in the City, in which he immersed himself 

more widely into different realities. 

Among the first works in this series is an image, also from 2006, which clearly indicates the understanding with which Liu Bolin explores the complexities of 

reality. This piece is titled #1 Tien An Men Square, in which the painted body of Liu Bolin is placed at a precise point in the square, while his face, with no 

makeup, coincides exactly with that of Mao Tse Tung in the large portrait on display in Tien An Men Square. It is a work that obviously talks about the identity 

of the individual and the Chinese people, using an assertive tone yet completely anti-rhetorical. It is exactly the opposite of what the portrait of the leader 

and its location in the square seek to impose. By superimposing his face on that of Chairman Mao, Liu Bolin makes what seems like an act of identification, 

which is required by authority, and in fact still desired by many Chinese. At the same time he accomplishes an act of differentiation, or better yet, updates 

not only his Chinese appearance, but also his aspirations.
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Ma è necessario precisare che tutto questo discorso ha un senso nell’ambito della cultura occidentale e di quella che definiamo, o che si definisce, come 

occidentalizzata. Nel prologo del “Manifesto del nuovo realismo” (Laterza, 2012), che è giustamente considerato uno dei testi essenziali di questa riflessione 

sul ritorno alla realtà, a proposito di questo passaggio dall’ermeneutica all’ontologia come testimonianza della fine del postmoderno, l’autore Maurizio 

Ferraris dice: “Ovviamente, la svolta non ha solo una storia, ma anzitutto una geografia, circoscritta a quello che Husserl chiamava ‘spirito europeo’, 

all’Occidente di cui Spengler profetizzava il tramonto novant’anni fa. Difficilmente si può pensare a un postmoderno in Cina o in India.”.

Anche se bisogna aggiungere che è altrettanto difficile dire quale sia oggi con precisione la geografia dell’occidente, che appare sempre più come una 

dimensione culturale pervasiva e in grado di contaminarsi in modo più o meno profondo con le altre culture. E questo direi soprattutto nell’ambito delle 

arti visive. La Storia dell’Arte occidentale, nonostante nei luoghi non-occidentali risulti spesso immersa in una nebbia e in una vaghezza sorprendenti, non 

manca di lasciare tracce e produrre conseguenze tutt’altro che secondarie, prestandosi spesso ad innesti non prevedibili. 

Anche Liu Bolin, con tutte le avvertenze del caso, è sicuramente dentro il perimetro di questa geografia culturale molto contaminata e direi oscillante. Una 

condizione che è ravvisabile ovviamente nella stessa formalizzazione linguistica delle sue opere, come accade del resto per quella della maggior parte degli 

artisti cinesi contemporanei, ma che maggiormente si percepisce in questo caso proprio nel momento in cui egli si confronta con la realtà occidentale. 

In particolare, nel suo relazionarsi con la realtà italiana Liu Bolin è evidentemente condizionato dagli elementi più tipici e suggestivi della nostra storia e 

di tutto quello che costituisce il nostro ambiente che, prima di essere una realtà-reale, per buona parte del mondo è solo un’immagine. Ed è proprio su 

quest’aspetto che Liu Bolin calca la mano, ricercando quell’immagine nelle città e nei musei italiani e rendendola reale con la sua immersione fisica in essa. 

has more than one story, and above all a geography, limited to what Husserl called “European spirit.” This is the West that Spengler prophesied ninety years 

ago would have its decline. It’s hard to think of Postmodernism in China or India.”

It must be added that today it is difficult to say with precision where exactly the geographical boundary of the West ends. It increasingly appears as a 

pervasive cultural force and seems to have contaminated more or less every other culture. I would say this is especially true in the visual arts. The history 

of Western Art, in spite of the fact that in non-Western places it often seems surrounded by a surprising mist of vagueness, has in the end left a mark and 

produced extraordinary consequences, often leading to unpredictable combinations. Even Liu Bolin, all contradiction aside, certainly exists within the scope 

of this very contaminated and I would say oscillating cultural geography. This is a condition obviously apparent in the linguistic formalization of his work, as 

happens with many contemporary Chinese artists, but even more so for Liu Bolin at exactly the moment he is confronted with Western reality. 

Particularly in relation to actual the Italian reality Liu Bolin is obviously influenced by the more typical and evocative elements of our history, and by everything 

constituting our environment that for most of the world, before becoming a reality, is just an image. It is precisely this aspect that Liu Bolin attempts to grasp, 

rediscovering the images in the towns and Italian museums and making them real with his physical immersion. But above all in this way Liu Bolin hopes to 

pursue his own personal investigation within the foundation of Western culture. 

For Liu Bolin Italy, and the artistic culture of our country, is “the basis of European culture,” and thus it is as if he decided to enter into the physical reality 

of some of our most representative places, departing from our roots to resurface today in an attempt to understand who we are. Of course as far as we are 

verso quell’impalpabilità del mondo, che partito da una necessità di alleggerimento ha di fatto vanificato la nostra stessa capacità di modificarlo ed 

eventualmente di migliorarlo. A questo proposito un altro aspetto decisivo è la de-responsabilizzazione che quella presunta inconsistenza del mondo 

ha comportato. Una rinnovata richiesta di certezze riguarda infatti non solo la natura, il posto e la funzione delle cose, ma anche come e se esse sono 

utilizzate per il bene o per il male comune. Dichiarare la realtà conoscibile attraverso la semplice evidenza di ciò che è, comporta infatti anche l’inevitabile 

riconoscimento che la verità stessa è raggiungibile e condivisibile. Una cosa che si porta dietro una altrettanto raggiungibile e condivisibile oggettività etica. 

Dal momento in cui accettiamo la realtà come repertorio di cose che esistono prima e dopo la nostra possibile ed eventuale interpretazione, riconosciamo 

che quest’ultima non può modificare la sostanza delle nostre azioni, che nella realtà creano conseguenze anche quando non sono dettate da cause. Non si 

tratta di uno scontro tutto astratto ed accademico tra ontologia ed ermeneutica, quanto della necessità pratica che a quest’ultima sia tolto quel predominio 

che ha reso plausibile l’alterazione stessa della realtà. Il passaggio della realtà attraverso i media e la sua interpretazione che diventa nuova realtà, ci parla 

esattamente di questo tipo di conseguenza. Negli ultimi anni abbiamo spesso parlato di una compresenza di piani del reale, di quelli mediatici al fianco 

di quello della realtà-reale, dichiarandoli in definitiva tra loro mutuabili. Viene quasi da sorridere oggi di fronte all’ingenuità apparentemente sofisticata di 

quelle considerazioni. Perché appare improvvisamente chiaro che quello che vediamo nel monitor ha una relazione decisamente parziale con la realtà. Nel 

migliore dei casi ne è una rappresentazione verosimile, ma in nessun caso essa può darsi come surrogato se non in un senso di nevrotica percezione del 

mondo. È come dire, prendendosi davvero sul serio, che se lo si desidera è possibile sostituire l’internet time con il tempo biologico. Per farlo basta stare 

connessi almeno dodici ore al giorno e il gioco è fatto. In effetti lo si potrebbe vendere come un buon sistema per combattere i radicali liberi. Ma a parte la 

facezia, meno improbabile per la verità di quello che appare, è esattamente questo che accade quando un’interpretazione della realtà sostituisce, ancorché 

ovviamente in modo temporaneo, il significato oggettivo, direi elementare, delle cose che sono semplicemente il reale. 

of the world. A renewed request for certainty refers not only to the nature, the place, and the function of things, but also how and when they are used for 

common good or evil. To declare reality knowable through the simple evidence of what is, in fact, involves also the inevitable recognition that truth itself is 

accessible and shareable. One thing he brings with him is an equally accessible and acceptable ethical objectivity. From the moment we accept reality as a 

repertoire of things that exist before and after our possible and eventual interpretation, we recognize that this cannot change the substance of our actions, 

which in reality create consequences even when they are not dictated by circumstances. This is not an entirely abstract and academic battle between 

ontology and hermeneutics, but the practical necessity that finally this predominance that has made plausible the alteration of reality is taken away. The 

passage of reality through the media, and its interpretation that then becomes the new reality, is a perfect example of this kind of consequence. In recent 

years we have often talked about the existence of simultaneous planes of reality, and of media reality running alongside real reality, declaring them to 

be ultimately interchangeable. You almost have to smile today when encountering ingenuity seemingly sophisticated in these considerations. Because it 

suddenly becomes apparent that what we see on the monitor has a relationship decisively partial to reality. At best it is an apt representation, but in no way 

can it present itself as a surrogate if not in the sense of the neurotic perception of the world. It’s like saying, very seriously, that if you want you can replace 

biological time with Internet time; all you have to do is stay connected at least twelve hours a day and the game is played. In fact you could sell it as a good 

way to fight free radicals. But aside from the joke, though in truth less unlikely than it seems, it is exactly this that happens when an interpretation of reality 

replaces, albeit of course temporarily, the objective and elementary meaning of things that are simply reality.

But it is necessary to specify that these things make sense in the context of Western Culture and everything we call or is defined as Westernized. In the 

prologue of the “ Manifesto del nuovo realismo” (Laterza, 2012), which is justly considered one of the essential texts concerning this return to reality, about 

this passage from hermeneutics to ontology as a testimony to the end of Postmodernism, the author Maurizio Ferraris says, “Obviously, the breakthrough 
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dei contributi più interessanti all’evoluzione linguistica che sta caratterizzando la ricerca artistica degli ultimi anni. Ma piuttosto che di eclettismo, nel caso di 

Liu Bolin pare più opportuno parlare di una sorta di coesistenza sincronica dei linguaggi in una forma e in un momento che sono appunto coevi. Un aspetto 

questo che assume un’evidenza ancora maggiore in un contesto di ambientazione artistica “classica” - le virgolette sono naturalmente d’obbligo -, in cui l’opera 

d’arte che qualifica la porzione di reale nel quale si immerge Liu Bolin determina un’inevitabile univocità di genere, che è data dalla sua storicizzazione 

nella nostra cultura visiva. La contraddizione che si crea tra l’opera “classica”, o l’ambiente “classico”, e l’alterazione imposta dalla presenza di Liu Bolin, 

è la causa della dinamica linguistica che caratterizza l’immagine finale, quella che veicola la nuova identità del luogo in cui si è immerso Liu Bolin e che si 

arricchisce di una contemporaneità tutt’altro che scontata. L’immagine diventa reale, testimonia il suo essere realtà, proprio grazie a questo scarto. 

A proposito di realtà e di contemporaneità, una delle prime opere che Liu Bolin ha realizzato nel 2008 qui in Italia è stata UE Flag. Si tratta di se stesso 

dipinto davanti alla bandiera della Unione Europea. Ma più che una immersione, l’immagine sembra una sovrapposizione dei due elementi, di Liu Bolin 

stesso e della bandiera. Questa sensazione è rafforzata dal fatto che quest’immagine, e al momento solamente questa, è diventata un’opera tridimensionale, 

con l’artista riprodotto uno ad uno in vetroresina, naturalmente sempre di fronte alla bandiera di cui mantiene la colorazione blu del fondo e il giallo delle 

stelle. Ma non è tanto questo che volevo segnalarvi, quanto il fatto di come questo lavoro colga una serie di dati molto attuali, facendolo in un modo che è 

intuitivo e decisamente stringente. La crisi europea, che prima di essere finanziaria è una crisi evidentemente politica e quindi delle persone che nonostante 

si dicano europee, non lo sono tanto da appartenere ad una bandiera e viceversa, proprio com’è per l’immagine di Liu Bolin. Ma quest’opera è anche una 

sorta di omaggio cinese all’Europa, che racconta di una relazione che per l’Europa è diventata essenziale, com’è del resto anche di converso per la Cina. 

UE Flag è il tipico esempio di come l’opera d’arte, quella di oggi come quella di ieri, riesce con un’immagine istantanea a cogliere la complessità del 

momento, disancorandosi dalla dimensione della cronaca e diventando emblematica delle dinamiche del tempo in cui è. 

the backdrop from which Liu Bolin immerges lends an inevitable uniqueness, is given by his historical analysis of our visual culture. The contradiction that 

is created between the “classic” work or environment, and the alteration imposed by the presence of Liu Bolin, is the cause of the linguistic dynamic that 

characterizes the final image, conveying a new identity to the place where Liu Bolin has been immersed and has enriched with a contemporary quality that 

is apparent. The image becomes real, and a testament to his reality, thanks to this distinction. 

About reality and modernity, one of the first works that Liu Bolin made in 2008 here in Italy was UE Flag. It is an image of him, covered with paint, in front 

of the flag of the European Union. More than immersion, the image looks like a superimposition of two elements, Liu Bolin and the flag. This feeling is 

reinforced by the fact that this image, and for now only this one, is also a three-dimensional work, with the artist reproduced in fiberglass and like always 

placed in front of the flag, painted with the blue color of the background and the yellow stars. But it is not so much this that I wanted to point out, as the fact 

that this work captures ideas that are very timely, and does so in a way that is intuitive and compelling. The European crisis, in addition to being a financial 

crisis, is clearly a political one, and despite calling themselves European, people are not so attached to the flag or vice versa, just as in the image of Liu 

Bolin. But this is also a kind of Chinese homage to Europe; it recounts a relationship that has become essential for Europe, as indeed it has also conversely 

become for China. 

UE Flag is a prime example of how a work of art, whether from the present or the past, manages with an instantaneous image to address all the complexity 

of the moment, unburdening itself of chronology and becoming emblematic of the dynamic of the time in which it exists.

Ma soprattutto in questo modo Liu Bolin intende compiere una propria personale indagine sui fondamenti della cultura occidentale. Per Liu Bolin l’Italia, 

la cultura artistica del nostro paese, rappresenta “la base della cultura europea”, ed è quindi come se decidesse entrando nella fisica realtà di alcuni dei 

suoi luoghi più rappresentativi, di partire dalle nostre radici per risalire fino all’oggi e cercare di capire chi siamo. Naturalmente per quello che ci riguarda 

la questione è doppia: scoprire quello che qualcun altro pensa di noi e non di meno, davanti a quelle immagini che ce lo raccontano, capire noi stessi e 

qualcos’altro di noi. 

Il viaggio italiano di Liu Bolin è cominciato a Verona nel 2008, per poi proseguire a Venezia e Milano nel 2010, e giungere a Roma e Pompei nel 2012. 

Ultima tappa la Biblioteca Capitolare di Verona. 

La scelta della location per Liu Bolin è un momento essenziale di tutto il suo lavoro. Stare in piedi per ore in un punto preciso, trovare i colori che creano 

esattamente la continuità tra sé e l’ambiente circostante, scoprire la luce, come cambia e in che ore e con che cielo diventa ideale. Ma anche capire qual è 

l’effetto del luogo con la sua presenza all’interno, cosa accade a quell’immagine, come si trasforma e quale senso acquisisce. Gli aspetti tecnici s’intrecciano 

con quelli concettuali, così come i linguaggi si alternano senza soluzione di continuità. Dalla pittura alla scultura, dalla performance alla fotografia. Ma 

anche all’interno di uno stesso linguaggio, il ventaglio delle possibilità espressive si allarga eludendo le classiche divisioni in generi. Si pensi alla pittura, che 

nel lavoro di Liu Bolin assume il carattere di quella del paesaggio, del ritratto, della natura morta, del trompe l’oeil, essendo al contempo un vero e proprio 

tableau vivant. In questa straordinaria capacità di sintesi e di rimessa in moto di tutta una serie di aspetti linguistici ed espressivi, si trova senza dubbio uno 

concerned the question is twofold: we want to discover what someone else thinks of us, in front of those images that he selects, and understand something 

more about ourselves. Liu Bolin’s Italian trip began in 2008 in Verona; he went to Venice and Milan in 2010, and reached Rome and Pompeii in 2012. His 

last stop was the Biblioteca Capitolare of Verona.

The choice of location for Liu Bolin is an essential part of his work. He stands for hours at a precise point, finds colors that create exactly the right continuity 

between him and his surroundings, selects the perfect light, observes as it changes, and decides what time and under what sky the conditions become 

ideal. But he also understands the effect of the place with his presence in it, what happens to the image, how it transforms, and the meaning it acquires. The 

technical aspects are interwoven with the conceptual, as though the languages alternate   without finding continuity. This is true from painting to sculpture, 

and performance to photography. But even within the same language, the range of expressive possibilities widens and eludes traditional divisions into 

categories. 

Consider painting, which in the work of Liu Bolin assumes the character of landscape, portrait, still life, trompe l’oeil, while also being a true tableau vivant. 

It is in this extraordinary ability to synthesize and set in motion a whole series of linguistic and expressive concerns that you undoubtedly find one of the 

most interesting contributions to linguistic evolution, characterized particularly by his artistic research of recent years. But rather than eclecticism, in Liu 

Bolin’s case it seems more appropriate to talk of the synchronic coexistence of languages,   in a form and at a time which are precisely coeval. One aspect 

that becomes even more evident in a “classical” artistic environment (the quotation marks are of course required), in which the work of art that acts as 
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Scala della ragione
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ponte di castelvecchio
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loggia di fra giocondo
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ue flag
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duomo di Milano
Milano
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teatro alla Scala n° 1
Milano
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teatro alla Scala n°2
Milano
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palazzo lombardia
Milano
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ponte dei conzafelzi
Venezia
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canalgrande, ponte di rialto
Venezia
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piazza San Marco
Venezia
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paolina borghese bonaparte, galleria borghese
Roma
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Roma
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tempio di apollo
Pompei
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villa dei Misteri
Pompei
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biblioteca capitolare di verona
Verona
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in dialogo con liu bolin - aprile 2012
A CURA DI PAOLO BIANChI E MARCO MARCASSOLI
Versione italiana Cindy Lu e Beatrice Benedetti 

Inizierei con una domanda su come nasce il tuo lavoro. Quando e come hai cominciato?

Ho cominciato realizzando vere e proprie opere fotografiche che hanno dato vita tutte insieme al ciclo Hiding in the City nel 2005. Fin dall’inizio ho previsto 

che il mio corpo venisse colorato con gli stessi toni e sfondi dell’ambiente circostante, in modo che, da una certa prospettiva, scomparisse nel panorama 

alle mie spalle. L’impulso primigenio è stato la mia personale ribellione nei confronti delle autorità militari cinesi che stavano demolendo il mio studio. E’ nato 

così il primo nucleo di quella che sarebbe diventata una serie. Poco dopo infatti mi sono deciso a proseguire in quella ricerca, che descriveva la mia vita, 

il mio destino, ma aveva anche tanti punti in comune con la vita degli altri. Constatavo tra la gente che molti dei dubbi e degli interrogativi che mi ponevo 

io, erano condivisi da tutto il popolo cinese. E non solo. Successivamente, quando ho avuto l’opportunità di viaggiare all’estero per portare a termine i miei 

progetti, mi è capitato di visitare per prima meta l’Italia, dove ho ritrovato, sorprendentemente, nella quotidianità di questo paese, le medesime incertezze 

e disarmonie del mio, di paese… Attraverso le mie opere io cerco perciò di sviscerare queste contraddizioni dell’uomo contemporaneo, e di indagare nel 

profondo il rapporto tra la civiltà creata dall’uomo e l’uomo stesso.

interview with liu bolin - april, 2012
CURATED BY PAOLO BIANChI AND MARCO MARCASSOLI
English version by Jeff Abshear

I’ll begin with a question about the origin of your work. When and how did you start?

I began in 2005 to create the photographic work that resulted in the series “Hiding in the City.” From the beginning I conceived that my body would be 

painted with the same tones and details as the surroundings so that, from a particular angle, I would disappear into the background behind my shoulders.

The original impulse to create this work was to rebel against the authorities that were demolishing my studio. This initial idea formed the basis of what would 

later become a series. Soon after I decided to continue with this work; it seemed to not only describe my life and destiny, but also the lives of many others.

I realized that many of the doubts and questions that concerned me were shared by all Chinese people, and not only by them. Subsequently, when I had 

the opportunity to travel abroad for my projects, one of the first places I visited was Italy, where to my amazement I found in the ordinary life of the country 

the same uncertainties and disharmony. Through my work I try to closely examine these contradictions of contemporary man, and to inquire into the 

fundamental relationship between the civilization man created and man himself.
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del singolo io-artista sul tutto-ambiente e viceversa. In questo caso, l’ambiente era l’Italia con il suo patrimonio artistico. Qui ho avuto l’opportunità di vedere le 

opere classiche che, fino a pochi anni fa, avevo studiato sui libri. In Italia l’arte si respira nell’aria e io sono molto ammirato da questo concetto.

Prima ho detto che la cultura italiana è la culla della cultura mondiale, forse, sarebbe più preciso affermare che la cultura italiana è la base della cultura euro-

pea. La maggior parte degli artisti più importanti, prima di diventare celebri, hanno sentito l’esigenza di confrontarsi con l’Italia, per migliorare la propria ricerca. 

La stessa relazione esiste a mio avviso tra la cultura cinese e tutto il continente asiatico, che ne è stato fortemente suggestionato: dal Giappone alla Corea, 

addirittura al Sudest asiatico. Sotto questo aspetto, l’Italia e la Cina sono allo stesso modo, l’una sorgente della cultura occidentale, l’altra di quella orientale.

A questo punto, scendiamo nello specifico del tuo progetto italiano più recente.

La Galleria Borghese di Roma è un museo straordinario. Attraverso le sue collezioni così varie si nota l’attenzione che l’Occidente presta alla conservazione. 

In Cina è molto raro trovare opere antiche custodite così bene. Dal momento in cui ho messo piede nella Galleria Borghese, sono rimasto sbalordito, non

solo dalle opere d’arte, ma anche dal rispetto che il popolo italiano ha verso la cultura. A Roma ho scelto poi l’esterno di Castel Sant’Angelo, che mi ha molto 

colpito, non solo è molto antico, ma in quanto simbolo architettonico, conosciuto nel mondo, dell’Italia e della sua Capitale. Il ponte, in cui ho deciso di mimetiz-

zarmi, è impreziosito dall’infilata di sculture di Gian Lorenzo Benini. Mi sento onorato di aver potuto realizzare un’opera in questo luogo. Da artista cinese in Ita-

lia, mi viene naturale mettere a confronto le differenze tra le due visioni, occidentale e orientale, un altro terreno su cui poggia il mio lavoro, nel suo complesso.

Questo per quanto riguarda Roma. Come è andata invece a Pompei?

Non ero mai stato a Pompei, quindi per me è stata un’emozione indescrivibile accedere al sito archeologico e vedere le sue costruzioni, meraviglie di oltre 

I said before that Italian culture is the cradle of world culture; perhaps it would be more precise to say that Italian culture is the base of European culture. 

The majority of important artists, before becoming celebrated, have felt the need to confront Italy in order to improve their work. In my view the same relation 

exists between Chinese culture and the rest of the Asian continent that it strongly influenced: from Japan to Korea, and including Southeast Asia. From this 

point of view Italy and China are alike; one is the source of Western culture, the other the source of Oriental.

At this point, let us go into specifics about your most recent project in Italy.

The Galleria Borghese of Rome is an extraordinary museum. Through its varied collections one notes the attention the West pays to conservation. In China 

it is very rare to find ancient works so well cared for. From the moment I set foot in the Galleria Borghese I was astounded, not only by the art works but 

also by the respect that the Italian people have towards culture. In Rome I chose the outside of the Castel Sant’ Angelo, which struck me not only as very 

ancient, but also as a piece of architecture known to the world as a symbol of Italy and its capital. The bridge, against which I decided to camouflage myself, 

is decorated by a row of sculptures by Gian Lorenzo Benini. I felt honored to be able to create a work in this place. As a Chinese artist in Italy it comes 

naturally to me to confront the differences between the two visions, Western and Oriental; it is another country in which to present my work in its complexity.

This is how things went in Rome. How did they go to Pompeii?

I had never been to Pompeii and therefore it was an indescribable emotion for me to explore the archaeological site and see its constructions, wonders of 

more than 2,500 years ago. In fact the city was founded approximately 800 years before it was buried with ash in AD 79. It was incredible to observe how 

Che genere di difficoltà pratiche hai incontrato nel perseguire i tuoi obiettivi artistici? 

Un elemento alla base della mia ricerca è sicuramente la scelta del luogo della performance. Prima di optare per una location, prendo in considerazione 

i temi sociali che quel luogo racchiude in sé, medito in sostanza sui messaggi che tramite questo potrei trasmettere e avere di conseguenza un impatto 

sulla società. Individuare lo spazio giusto è un concetto fondamentale per comunicare adeguatamente il mio messaggio. In questa fase, se si presentano 

degli ostacoli, cerco di ovviarli, perché il luogo ha la priorità su tutto. Quasi sempre si presentano invece dei problemi pratici nella fase di realizzazione delle 

performance, dovuti al meteo, ad esempio, che è un elemento determinante del risultato finale. La luce solare troppo intensa non è indicata per i miei 

scatti, perché genera un contrasto sul mio corpo che compromette l’effetto di invisibilità. Se il cielo è troppo terso, si creano dei bagliori sui miei abiti, e, 

chiaramente, delle zone d’ombra. E poi c’è la pioggia. Per farvi un esempio, a Pompei, è capitato che, proprio quando avevamo finito la preparazione dello 

scatto in Via della Fortuna, all’improvviso è iniziato a diluviare. Abbiamo dovuto fronteggiare l’emergenza delle macchie sul mio vestito, del cambiamento 

delle tonalità di colore, della luce, e di conseguenza dei tempi di posa. Tutto sembrava compromesso, anche la possibilità di finire il lavoro. Si tratta di in-

convenienti, variabili diverse, che fanno parte del mio lavoro.

Vorrei parlare del rapporto che ti lega al nostro paese, l’Italia. Come e quando nasce questa liaison pratica ed emotiva? 

Sono stato in Italia per la prima volta circa cinque anni fa, e ho ancora impresso il ricordo della grande quantità di opere ovunque: sculture classiche, greco-

antiche, opere Rinascimentali. La mia formazione accademica è di scultore, e perciò rimasi immediatamente e profondamente colpito da quante bellezze 

realizzate dalla mano dell’uomo ci sono in Italia, per me la culla della cultura mondiale. La mia ricerca s’incentra proprio su questa relazione e sull’influenza 

What kind of practical difficulties did you encounter in pursuing your artistic goals?

A fundamental element of my work is of course the choice of location for the performance. Before I choose a location I take into consideration the social themes 

the place encompasses within itself; I meditate on the messages I could transmit through it, and consequently have an impact on society. Finding  the right 

place is fundamental to the communication of my message. At this phase if obstacles arise I try to clear them up, because the location has priority above all else.

Almost always there are practical problems during the realization of the project, for example the weather, which is unpredictable. Too much intense sunlight 

does not work well, because it generates contrast on my body and compromises the effect of invisibility. If the sky is too clear it creates highlights on the 

folds of my clothing, and of course also shadows. Then there is the rain. In Pompeii for example, as soon as we had prepared everything for the shot in 

“Via della Fortuna”, it suddenly began to pour. We have had to face the emergency of marks on my clothing, changes of the color tonalities, of the light, 

and consequently of the posing time. Everything seemed a compromise, even the possibility of finishing the work. There are inconveniences and diverse 

variables that make up a part of my work.

I would like to talk about the qualities that attract you to our country, Italy. How and when did this working and emotional relationship begin?

I visited Italy for the first time five years ago and was immediately impressed by the great quantity of artwork everywhere: Classical sculpture, Greek 

antiquities, and Renaissance works. My academic background is in sculpture, and I was struck by how many of the greatest examples of beauty created 

by the hand of man are in Italy, for me the cradle of world culture. My research is centered on this relation and on the influence that an individual artist can 

have on the environment and vice-versa. In this case, the environment was Italy with its artistic heritage. Here I had the opportunity to see classic works 

that, until a few years ago, I had only studied in books. In Italy, one breathes the essence of art in the air; I am much enamored of this idea.
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In Cina è molto raro vedere dei libri così antichi. Tempo fa, feci uno scatto in Francia, a Parigi, in un archivio anagrafico che conservava in ottimo stato 

certificati di matrimonio risalenti a centinaia di anni prima. Ammiro molto la volontà di preservare e conservare che caratterizza tutto l’Occidente. Anzi, 

posso quasi affermare che mi “vergogno” un po’, del vostro rispetto verso la cultura. E’ una cosa che in Cina dobbiamo ancora imparare. Da noi l’antico è 

rarissimo e normalmente è molto rovinato, o non esiste più, perché distrutto. L’ultima foto che ho realizzato è una sorta di dedica all’arte moderna e con-

temporanea. Alle mie spalle si vede una libreria con decine di cataloghi monografici dedicati a diverse figure artistiche. Questo scatto mi ha fatto riflettere 

sulla mia stessa condizione. La mattina della performance ragionavo sul fatto che, da artista quale sono, il mio sforzo sarà di proseguire il mio lavoro per 

tutta la vita. Ammesso che ci riesca, alla fine posso diventare soltanto uno di tutti questi volumi. Comunque, la cosa più importante è che realizzare questo 

progetto proprio in Italia mi ha reso molto orgoglioso.

Per te i giorni della produzione sono molto intensi. Che tipo di dinamiche si sviluppano all’interno del gruppo di lavoro che ti affianca?

La cosa che mi ha reso felice è stato proprio l’affiatamento avuto con tutto lo staff della produzione: siamo diventati un gruppo di amici. Alcune persone le 

conosco ormai da anni, avendo già realizzato insieme due produzioni, tra Verona, Venezia e Milano. Il gruppo è costituito da un fotografo, gli assistenti che 

mi dipingono, il video-maker, e i produttori. Siamo stati molto bene insieme, oserei dire felici. Ognuno conosceva perfettamente i propri compiti. Un ricordo 

molto vivo me l’hanno lasciato i miei due assistenti, Matteo e Mara, due ragazzi molto preparati ed attenti. Sono due studenti, a cui ho insegnato un po’ alla 

volta come procedere nel lavoro, dai primi step in avanti. Alla fine sono diventati molto bravi, e vorrei ringraziarli, qui, ora e personalmente. Anche il video 

realizzato da Paolo mi è piaciuto molto, mai avrei pensato di essere così fotogenico.

Vorrei dirgli sinceramente: “ Wow, grazie tante. Sono molto contento!”

In China it is very rare to see such ancient books. Some years ago I made a piece at an archive in Paris that kept records in perfect condition of marriage 

licenses going back hundreds of years. I very much admire this will to preserve history that characterizes the entire West. Indeed, I almost feel a little 

ashamed in respect to my own culture’s attitude. This is something we must still learn in China. For us the antique is very rare and usually in ruins, or it 

doesn’t exist anymore because it was destroyed. The last photo I created is a kind of dedication to modern and contemporary art. Behind my shoulders you 

see a bookcase with dozens of monographic catalogues about a variety of artists. This piece caused me to reflect on my condition as an artist. The morning 

of the performance I thought about the fact that, as an artist, my job is to continue my work throughout my life. Granted I succeed, in the end I can only 

become like one of all those volumes. However, the most important thing to realize is how proud I am to create this work in Italy.

For you, the production days are very intense. What kind of dynamic develops with the group of people that you work with?

I’m very happy to have felt such harmony with the staff of the production: we have become a group of friends. Some are people I’ve known for years, 

having already created two productions between Verona, Venice, and Milan. The group consists of a photographer, the assistants who paint my body, the 

videographer, and the producers. We have worked well together, and been very happy; everyone knew his or her own tasks perfectly. I have very strong 

memories of my two assistants, Matteo and Mara, two very attentive guys. They are two students I taught once a little about how to go forward with their 

work, one step at a time. In the end they have become very good, and I would like to thank them. Also the video by Paolo has pleased me much; I would 

never have imagined I could look so good in a shot. 

I want to say: “Wow, thanks, I like it”. 

2.500 anni fa. La città era stata fondata infatti circa 800 anni prima di essere sepolta dalla lava nel 79 d.C. E’ stato incredibile osservare quanto le ispirazioni 

dei grandi maestri di ieri e di oggi debbano a questi affreschi e a questi mosaici. Se uno li vede, risulta palese che queste opere inestimabili sono state fonte 

di innumerevoli artisti, tra i più celebri. L’opera “Tempio di Apollo” è stata la prima che ho voluto realizzare a Pompei. Nei miei ricordi, infatti, Apollo è il Dio 

del Sole ed è anche la divinità della mitologia classica con cui sono venuto a contatto da subito nei miei studi. Dietro a quelle maestose colonne, s’intrav-

vede il Vesuvio, la cui eruzione ha portato alla rovina della stessa città. Ecco, nella mia mente la prima opera doveva registrare in qualche modo l’istante 

della distruzione. Ho voluto includere nello scatto la civiltà umana unitamente alla forza della natura, racchiuse entrambi in quel vulcano. La seconda foto 

di Pompei ha un nome un po’ buffo per me: Via della Fortuna. Ho scelto quella strada anche per questo. E soprattutto perché era una delle vie principali, 

una delle arterie più trafficate della città. Mi sono posizionato proprio ad un crocevia di quasi 2.800 anni fa, e ne è uscita un’immagine a mio parere molto 

verosimile di Pompei. Volevo che nella foto potessero vedersi i solchi dei carri sulle pietre, a dare la suggestione dell’intenso passaggio delle merci, mentre 

io mi immergevo nella Storia, in uno scorcio di vita quotidiana di allora. Direi che il risultato finale mi ha soddisfatto enormemente.

La terza scelta fatta a Pompei è ricaduta su un bellissimo affresco. Mi ha stupito pensare che, già allora, la tecnica pittorica fosse così alta e matura. La 

sequenza scenica dell’affresco, il colore, la composizione, mi hanno trasmesso una nuova ispirazione, di cui serberò il ricordo a lungo.

Sei molto legato alla città di Verona, dove peraltro hai iniziato il ciclo “Hiding in Italy”. A che scopo tornarci stavolta?

Le ultime due tappe di questo progetto si sono svolte a Verona e sono legate ai libri. Mi sono fatto dipingere all’interno della Biblioteca Capitolare di Verona, 

che è lo scriptorium più antico al mondo. Alcuni dei codici conservati qui - ho saputo - risalgono addirittura al IV secolo d.C.! Questi volumi sono preziosi-

perché testimoniano la crescita della città scaligera, l’evoluzione della lingua italiana e lo sviluppo della civiltà occidentale.

much the inspirations of the great masters are indebted to these fresco and mosaics. If one looks at them, it becomes evident that these inestimable works 

have influenced countless artists, and among the most celebrated. The work “Temple of Apollo” was the first I created at Pompeii. 

From my memory, in fact, Apollo is the God of the Sun and is also the divinity of classic mythology that I first came in contact with in my studies. Behind 

the majestic columns you can see Vesuvius, whose eruption caused the ruin of the city. Here, in my head, this first work had to record in some way that 

moment of destruction. I wanted to include in the work the joining of human civilization with the force of nature, captured by that volcano. The second 

work from Pompeii has a name that is a little funny to me: “Via della Fortuna.” I chose the road for that reason, and because it was one of main roads 

and one of the arteries in the city most trafficked. I positioned myself right at a crossroads of almost 2,800 years ago and succeeded in creating an image 

that is very recognizable as Pompeii. I wanted to be able to see in the photo the tracks of the wagons on the stones, to giving an impression of the intense 

passage of goods, and that I was inserted in history in a brief glimpse of daily life. I would say that in the end I was satisfied with the results. For the third 

image in Pompeii I chose to use one of the most beautiful frescos as a backdrop. It astonished me to think that painting technique, already at that time, 

was so elevated and mature. The sequence of images in the fresco, the color, and the composition gave me new inspiration that I will savor in my memory 

for a long time.

You are very connected to the city of Verona, where you started the series “Hiding in Italy”. What are you planning for this visit?

The last two stages of this project were carried out in Verona and are connected to books. I was allowed to work in the Biblioteca Capitolare of Verona, which 

is the oldest scriptorium to the world. Some of the codices conserved there go back to the 4th century AD! These volumes are precious because they testify 

to the growth of the Scaliger city, the evolution of the Italian language, and the development of Western civilization. 
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Biografia

Nato nel 1973 nella provincia nordica dello Shandong, Liu Bolin si è formato alla prestigiosa Accademia Centrale d’Arte Applicata come studente del noto 
artista Sui Jianguo. Suo mentore agli inizi della carriera, Liu appartiene alla generazione che divenne adulta nei primi anni ’90, quando la Cina era in procinto 
di risorgere dalle ceneri della Rivoluzione Culturale e stava appena iniziando ad intraprendere una rapida crescita economica e una relativa stabilità politica. 
Liu Bolin è conosciuto soprattutto per la serie di foto/performance Hiding in the City in cui tocca i temi universali del rapporto uomo-natura e tra pensiero 
e potere politico. La sua ricerca delle relazioni e degli opposti è iniziata nel 2006 nel Suojia Village di Pechino, smantellato nel novembre dello stesso anno 
dalle autorità. Da allora, non si è ancora arrestata. 
Fin dalla sua prima personale a Pechino nel 1998, il lavoro di Liu Bolin ha ricevuto ampi ed importanti riconoscimenti internazionali. Tra gli altri eventi, le 
sue foto e le sculture tipiche della sua produzione sono state esposte nel più importante festival di fotografia contemporanea Les Recontres d’Arles, e ha 
tenuto mostre personali alla Dashanzi Art Zone di Pechino (2007), alla Galleria Bertin-Toublanc di Parigi (2007), da Eli Klein Fine Art a New York (2008) e 
alla Galleria Boxart di Verona (2008/2010). Oggi vive e lavora a Pechino.

biography 

Born in 1973 in the northern province of Shandong, Liu Bolin trained at the prestigious Central Academy of Fine Arts, a student of the renowned artist Sui 
Jianguo, who mentored him at the beginning of his career. Liu belongs to the generation that came of age in the early 1990s, when China emerged from 
the rubble of the Cultural Revolution and was beginning to enjoy rapid economic growth and relative political stability. 
Liu Bolin is best known for his series of performance photography Hiding in the City. 
Since his first solo shows in Beijing in 1998, Liu Bolin’s work has received international recognition. Among other international venues, his distinctive 
photographs and sculptures have been shown at the major contemporary photography festival Les Recontres d’Arles and he had solo shows at Dashanzi 
Art Zone in Beijing (2007), Galerie Bertin-Toublanc in Paris (2007), Eli Klein Fine Art in New York (2008), Boxart Gallery in Verona (2008/2010). He now 
lives and works in Beijing.
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Mostre collettive / Selected group Shows

2008 International Art Exhibition Sunshine Museum, Songzhuang Art Zone, Beijing ,China
 “Being” Contemporary art Exhibition, Jinan, Shandong province, China
 Chinese Contemporary Art Exhibition, Liverpool, Great Britain
 “Force-Form” International Contemporary Art, 798 Art Zone, Beijing, China
 Exhibition, The Converted-Image, Dax Art Space, Beijing, China

2007  Modern China: Lost in Transition, Eli Klein Gallery, New York, USA
 Computer Men Art Exhibition, Seasons Gallery, Beijing, China
 “Far Away From City” Photography Group Exhibition, Ifa Contemporary Art Center, Shanghai, China
 Song Zhuang Art Festival-2007 Chinese Visual Files, Songzhuang Art Zone, China
 Cooperation-Group Exhibition of Chinese and Chile, Artists No.1 Art Base, Beijing, China           
 Made in Bei Jing--Chinese Contemporary Art, Korea.
 Olympic Sculptures International Exhibition, Millennium Monument, Beijing, China
 “Memory” Contemporary Art Exhibition, New York Art Center,798 Art Zone, Beijing, China 
 Chinese Contemporary Art Exhibition, New Gallery, Houston, USA
 ARLES International Photo Exhibition, Arles, France
 United Exhibition of Communities at the foot of the Great Wall Red Gate Gallery, Beijing,China
 Made in China--Chinese Contemporary Art, Duolun Museum of Modem Art, Shanghai, China
 “Union” Exhibition of Chinese and Overseas Artists No.1 Art Base, Beijing, China
 “Union in June” Chinese Performance Art Exhibition Songzhuang Art Zone, Beijing, China
 “China Dream” Chinese Contemporary Art Exhibition Adler Garlley, Paris, France
 “Back” United Exhibition of Three Artist Hotsun Art Space, Beijing, China
 “After…”Contemporary Art Exhibition New Art Project 798 Art Zone, Beijing, China
 Resetting—Suojia Village Contemporary, Art Exhibition Suojia Village, Beijing, China
 “Review Exhibition of Chinese Performance Art Photos” Ying Gallery, 798 Art Zone, Beijing, China
 “Off centre Generation—Post-1970s Group Exhibition” 751 Space, 798 Art Zone, Beijing, China
 The First “Breathing” Shan Dong Contemporary Art Great Exhibition, Jinan, Shandong province, China

2006 China Contemporary Art Exhibition, Bertin-Toublanc Gallery,Paris, France
 The Second“impact power”Contemporary Art Exhibition Songzhuang Art Zone, Beijing, China
 “Visit by yourself” Exhibition Songzhuang Art Zone,Beijing, China
 Beijing View Exhibition, Ner Art Project Dashanzi Art Zone, Beijing, China
 Satellite Exhibition Shanghai, China
 Qingzhou International Contemporary Art Exhibition, Qingzhou Museum, Shandong, China
 Asia Contemporary Art Exhibition, Korea
 “Redstar,Redstar, Redstar” Contemporary Art Exhibition Red Star Gallery Dashanzi Art Zone, Beijing, China
 Nan Jing “Reference inside and outside” Exhibition Nanjing, China
 “Demolish CHINA”, Beijing Contemporary Art Exhibition 751 Factory, Dashanzi Art Zone, Beijing, China
 Sculpture Exhibition for 2008 Olympic, Jintai Museum,Beijing, China
 Opening of Beijing Distillery Art studio, Beijing Wine Factory Art Zone, China   
 “Grey and red” Contemporary Art Exhibition, Dashanzi Art Zone, Beijing, China

Mostre personali / Selected Solo Shows

2012  Retrospective, Magda Gallery, Shanghai, China
 “Lost in fashion”, Eli Klein Fine Art New York, USA
 “Hide in the city”, Ekaterina Cultural Foundation, Moscow, Russia

2011 “The Invisible Man,” Eli Klein Fine Art, New York, NY, USA
 “Liu Bolin,” Fotografiska Museet, Stockholm, Sweden
 “The Invisible Man,” Vänermuseet, Lidköping, Sweden
 Paris-Beijing photo gallery 798 Art Zone, Beijing, China

2010 “Hiding in Italy”, Fondazione FORMA per la Fotografia, Milano, Italy
 “Hiding in the City,” Museo de Bellas Artes, Caracas, Venezuela
 Sunshine International Art Museum, Songzhuang, Beijing, China
 “Hiding in the City”, Sylvia White Gallery, Ventura, California, USA
 “Liu Bolin”, Young Gallery, Bruxelles, Belgium
 Eli Klein Fine Art, New York, USA

2009 “Hiding in the City” Galeria Tagomago, Barcelona, Spain
 “Getting Accustomed to Being Impermanent” Vanguard Gallery, Shanghai, China
 “Hiding in the City” Yu Gallery, Paris, France
 
2008 “Hide and seek”, Boxart Galleria d’Arte di Verona, Italy
 Liu Bolin Solo Exhibition, Bertin--Toublanc Gallery, Paris, France
 Liu Bolin Solo Exhibition, 798 Art Zone,Beijing, China
 Lin Bolin Solo Exhibition, Bridge Art Center, Beijing, China
 Liu Bolin Solo Exhibition, Eastlink Gallery, Shanghai, China
 Liu Bolin Solo Exhibition, Hotsun Art Space,798 Art Zone, Beijing, China
 Liu Bolin’s live Solo Exhibition, Adler Gallery, Paris, France
 Liu Bolin Solo Exhibition, Ifa Gallery, Shanghai,China
 Liu Bolin solo Exhibition, Eli Klein Gallery, New York, USA
 
2007 Liu Bolin Solo Exhibition, Bertin-Toublanc Gallery, Miami, USA
 Sculpture’s Exhibition of Liu Bolin, Hotsun Art Space, 798 Art Zone, Beijing, China
 “Distortion” Exhibition of Liu Bolin, Hotsun Art Space, 798 Art Zone, Beijing, China
 Photo Solo Exhibition, Bertin-Toublanc Gallery Paris, France
 
2001 Haiyang Sculpture Works Exhibition, Beijing Passage, Beijing, China
  
1998 Haiyang Works Exhibition, Shandong province, China
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2005  Contemporary Art Exhibition of Dismantle at Xiyuantianlu Business Hall, Beijing, China
 Beijing Calligraphy Exhibition, be Art Centre , Dashanzi Art Zone, Beijing, China. 
 Luxury times -- Tianjin Harbour Plaza Cheung Chau, Chinese Contemporary Sculpture Exhibition, Tianjin ,China
 “Dismantle -dismantle–dismantle”, Contemporary Art Exhibition of Beijing Suojia Village International Arts Camp, Beijing, China

2001  “Life is Beautiful” --2001 West Lake International, Sculpture Exhibition Hangzhou Art Museum, China
 The Second Invited Sculpture Works Exhibition of Contemporary Young Sculptor, Hangzhou Art Museum, China
 The First Sculpture Competition Exhibition, Fujian, China
  
1999  The Second Metals Work Exhibition of Central Academy of Fine Arts, Beijing, China 

Liu Bolin, UE Flag, 2008, acrilico su vetroresina e bandiera / acrilyc on fiberglass and flag
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