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Celebrare la libertà: un colloquio con Daniel González
di Sara d’Alessandro Manozzo

Cosa celebrano i tuoi Present Monuments?
Sono monumenti agli stati d’animo. Di solito il monumento è la celebrazione di un evento 

o di un personaggio storico, che però rimane isolato rispetto alla nostra contemporaneità. 
Nella nostra società l’idea che ha dato vita ai monumenti spesso si perde, o rimane molto 
lontana. Prendi ad esempio la conquista della libertà, da parte di Garibaldi, del Risorgimen-
to, o la liberazione dalle dittature: sono tutte cose che ricordiamo, ma che si confrontano 
con la nostra libertà attuale e lì c’è un gap, una distanza. Il monumento ti fa pensare a una 
libertà conquistata decenni, magari secoli fa, ma la tua libertà personale deve fare i conti con 
tutta una serie di fattori, come ad esempio l’indipendenza economica. E non c’è un ponte fra 
il tuo desiderio di libertà e quello comunicato nel monumento. Io non voglio togliere nulla ai 
monumenti, che sono importantissimi e celebrano le battaglie per le quali l’umanità ha com-
battuto per costruire passo passo la civiltà, ma voglio celebrare gli umori, gli stati d’animo, le 
condizioni che influenzano le persone nel quotidiano. Hai dormito male, sei incavolata, dici 
«sono finiti i soldi», oppure sei felice, e allora dici «nice». Frasi che diciamo spesso, frasi che 
troviamo e ripetiamo come qualcosa di scontato. Ma se io faccio un monumento che riporta 
queste frasi e questi stati d’animo, divengono meno scontati, c’è maggiore consapevolezza. 
Questa è la mia intenzione, creare una consapevolezza degli stati d’animo di oggi. 

Anche perché le questioni più quotidiane sono difficilmente rappresentate in un monu-
mento «ufficiale»…

Per questo ho voluto fare dei monumenti, perché sono cose che si ripetono così tanto, 
come l’idea di libertà: l’umanità pensa di essere libera, ma la libertà non è solo un ideale, è 
qualcosa di cui si ha bisogno tutti i giorni, e quindi questo desiderio di libertà lo fermiamo, lo 
ricordiamo, così che sfugga al temporaneo, diventi un momento più lungo. 

La libertà è un tema che torna spesso in alcune delle frasi che si leggono sulle opere in 
mostra. «Mai più gratis», ad esempio, nel quotidiano è un’affermazione di libertà.

Oppure «me ne sbatto». E guarda caso che tutte le frasi che hanno un significato di riven-
dicazione sono associate a ritratti di donne. Sono ritratti che usano lo stile di Picasso come 
riferimento alla perturbazione psicologica, e c’è un solo uomo presente, che dice «sognando 
il mare», una frase che non ha nessuna connotazione di protesta o cambiamento. Il resto 
sono donne, che vivono situazioni in un qualche modo insopportabili, di oppressione o di 
mancanza, per esempio della libertà o dei diritti. 

Una cosa che mi ha colpito, e te ne ho parlato anche in mostra, è come hai usato Picasso: 
hai trasformato la sua pittura da qualcosa di molto mentale, nel senso più «maschile» del 
termine, e l’hai trasformato in qualcosa di molto femminile, a cominciare dalla tecnica, 
dalle paillettes…

Bravissima! L’ho rovesciato. L’ho usato: nelle sue donne era introiettato un punto di vista 
maschile, mentre io ho usato una manualità tipicamente femminile, come femminile è l’idea 
di rivendicazione. Ho rovesciato il significato!

E hai fatto bene! Anche le tue architetture effimere si legano a un universo molto fem-
minile, perché trasmettono un’idea di casa come insieme di ricordi…e la casa è stata per 
secoli dominio delle donne. 

Ora le cose stanno cambiando, ma nella storia è stata prevalentemente la donna a stare a 
casa, e a creare la memoria: l’uomo andava in guerra, faceva cose che non erano memoria. 
La memoria familiare è matriarcale. 

E il ricamo, che tu usi tanto, è un atto di memoria. Recentemente ho letto che le Mappe 
di Boetti possono essere lette come una forma di memoria collettiva… 

Sì, se tu pensi a tutti i lenzuoli fatti per i corredi, le tende, i fazzoletti, che venivano tessuti 
dalle donne per fermare un episodio importante, come ad esempio un matrimonio. E infatti 
nelle mie opere tutte le frasi di rivendicazione sono cucite a mano sulle bandierine delle 
feste, quelle che si usano per i compleanni, ed è un modo per celebrare quelle parole, non 
solo denunciarle. «Me ne sbatto», «mai più gratis», sono frasi che celebro perché conduco-
no alla coscienza di quello che deve cambiare. 

E quindi, secondo te, i cambiamenti del nostro mondo sono, in un certo senso, nelle mani 
delle donne? 

Assolutamente sì, ne abbiamo bisogno! Abbiamo bisogno del punto di vista femminile. Il 
mondo si sta aprendo al punto di vista femminile. La civiltà tradizionale in cui l’uomo teneva 
in secondo piano la donna è finita. Ci sono ancora situazioni e condizioni sociali da cambiare, 
e per questo ci vuole tempo. Ma il processo è stato avviato e non si può più tornare indietro. 

E i soldi? Anche quelli sembrano onnipresenti nelle opere in mostra. 
I soldi sono un tema delicato perché si rapporta sempre al capitalismo, ma tutto quello 

che compri, dal cibo, al biglietto del treno, alla palestra, lo compri con i soldi. Non mi inte-
ressa lo status symbol, la Ferrari, a me interessa poter mangiare, viaggiare, essere indipen-
dente. Quindi i soldi sono presenti sempre come simbologia dello stato di libertà, che nella 
nostra società capitalista dipende da loro: se non hai soldi, difficilmente puoi dire di essere 
indipendente o tanto meno libero. Sui mattoni i dollari simboleggiano lo sforzo, i sacrifici 
che devi fare per comprarti una casa ma anche il sogno di poterla avere, perché sono di 
paillettes, riflettono la luce. 

A proposito delle paillettes, mi spieghi come nascono le tue opere a livello tecnico?
Le mie opere con le paillettes nascono dal mio immaginario, che traduco in disegni in cui 

stabilisco forme, colori e metodi con cui verranno applicate le paillettes, ad esempio la loro 
direzione, per ottenere un determinato effetto. Una volta fatto questo lo affido a un labo-
ratorio in Messico, dove lavorano tutte persone altamente specializzate nei patch fatti per i 
vestiti tradizionali messicani. Nel laboratorio lavorano uomini di diverse età, e persone che 
appartengono alla tribù Huicholes: loro hanno una manualità incredibile sulla lavorazione 
di perline o paillettes, perché rappresentano gli animali trasportatori dello spirito, come il 
cervo o l’aquila, in ex voto dorati, decorati con paillettes e perline. Sono molto felice del la-
voro del laboratorio. Le opere che escono da lì e arrivano in Europa o negli Stati Uniti a volte 
sono completate con interventi cuciti, a volte no, il progetto è stato realizzato, compiuto dal 
laboratorio. 

Vorrei tornare all’architettura e farti una domanda che si riallaccia a quella su Picasso, 
perché anche nell’architettura tu hai, in un certo senso, ribaltato la situazione. Tutto il 
Modernismo novecentesco - e oltre - ha sostenuto l’idea di un’architettura in grado di 
influenzare attivamente gli stili di vita di chi la abita. Ma nelle tue architetture effimere è 
il contrario, è lo stile di vita che influenza l’architettura…
Le mie architetture effimere, in effetti, nascono proprio come le opere di paillettes e i ban-
ner, ovvero da stati d’animo. Quello che io introduco nell’architettura è il valore emozionale, 
la persona. 
E poi mi ispiro alla vostra cultura, in particolare alle macchine delle feste barocche: archi-
tetture effimere e scenografiche che si realizzavano per celebrare un evento importante, 
un’incoronazione o un giubileo. In queste feste il popolo veniva coinvolto e l’architettura era 
usata per livellare, abbattere le differenze sociali. 
Io voglio dare la possibilità alle persone di creare, davanti alle architetture effimere, una 
memoria congiunta, un’esperienza comune che leghi, un convivio. Le mie architetture sono 



un luogo di partecipazione sociale, uno spazio architettonico emozionale.

Il tuo lavoro è visibilmente sudamericano. È un’affermazione di identità volontaria, nel 
senso: hai deciso consapevolmente di mostrare la tua cultura di appartenenza?

Penso in realtà di parlare di situazioni universali. Certo, parto dalle mie basi culturali per-
ché è da dove provengo ed è come penso, è la mia lingua e il mio dialetto. Scrivere quelle 
parole in italiano è come immedesimarmi nella vostra cultura, perché altrimenti avrei scritto 
cose molto diverse: il mio tratto sudamericano deve entrare in questa società e poter scri-
vere pensieri di cui questa società ha bisogno. Il sentire di un’argentina è molto diverso da 
quello che può avere un’italiana, un’americana, una russa o una cinese.

Nel sistema dell’arte internazionale mantenere un legame così forte, così visibile, con le 
proprie origini non è così scontato…

La tecnica lo rende più evidente, ma anche nell’approccio mentale vi è un dato che io 
chiamo folkoristico perché, come diceva un’amica filosofa, ogni espressione artistica è un’e-
spressione folkloristica, che manifesta il paese da dove proviene. Io sono convinto che la mia 
forma mentale appartenga al Sud America, non solo la tecnica, che è tipica sia del Centro sia 
del Sud America. Ma anche quando non c’è la tecnica, che è più visibile, la forma mentale 
non la puoi cambiare, non puoi sfuggire al tuo fatto culturale. Puoi adeguarlo, oggi ho punti 
di vista che vivendo in Argentina non mi ritroverei ad avere, ma rimango argentino. Non po-
trei mai dire che sono italiano, il mio sentire è tipicamente sudamericano, quando reagisco, 
quando mi appassiono…né meglio né peggio, sono modi diversi di vivere.

Homage to liberty: interview on the road to Daniel González
Written by Sara d’Alessandro Manozzo

What does your Present Monuments celebrate?
My Present Monuments are dedicated to our feelings. Usually monuments are conceived as homages to historical 
events or great characters that have a significant distance from our present time. Sometimes even the idea from 
which monuments stem from is forgotten or still far away from us in someway. For example the fight for liberty by 
Garibaldi during the Italian Risorgimento (the process to state unity in the 19 cent) or in the same way the end of 
dictatorship, are vivid memories but still there is a gap between our present and these events. Monuments remind us 
of a conquest which happened long time ago. Your personal liberty now has to cope with a series of different causes, 
such as economic independence and we feel there is no link to the same need of liberty expressed by the monument. 
Given this, I developed my monuments focusing the celebration on moods, feelings and daily shifts in human con-
dition instead. You rested so bad that you woke up from the wrong side of the bed, and you say “what the hell, I’m 
broken”, or on the opposite way you are happy and you feel like saying “nice”. These are our recurrent thoughts, that 
often we are giving for granted. But if I make a monument to these common words and feelings, you will become more 
aware of these common state of minds. This is the purpose of my research: creating a sense of mindfulness of souls. 

Nonetheless daily issues are not so commonly represented by “official” monuments…
For this reason I wanted to create monuments to them, because these are activities that are repeated quite often 
like the concept of liberty. We think we gained our liberty, but liberty is not just an abstract concept, we need liberty 
in our daily living. We need to grab it, remember it to escape temporality and turn it into a longer instant. 

Liberty is a recurrent theme in your works, I am making reference to “Mai più gratis” (never for free again) so 
to say
Exactly. For example “Me ne sbatto” (I don’t care). These sentences are claiming something and are associated to 
portraits of women in a Picasso style with a clear reference to the psychological insanity. There is just one man with 
the tag line “Sognando il mare” (Dreaming of the sea), a sentence that has no claim of protest or change in it. These 
women are living extremely unbearable personal situations where their liberty or rights are abused.

This really impressed me, as we met in the gallery, the way you referred to Picasso. You turned his style into so-
mething conceptual. For example, you turned his technique into something feminine with the use of sequins… 
Exactly, I turned his art upside down. I definitely used him: in his women he inserted a masculine point of view, 
while here I am using a typical feminine handcraft. The main claim in here is the idea of feminine art. This literarily 
turned Picasso upside-down.

You are right! Your ephemeral architectures are profoundly linked to a woman universe, because I find they are 
associating the concept of private space/homes as a set of memories, where homes were managed by women 
for centuries. 
Now things are changing, but in our history women had to stay at home and build up a memory for it: men made 
wars, definitely things no one would like to remember. The family memory is matriarchal.

And embroidery, which is so common in your art, I find, it is a whole act of memory building. Recently I came 
across an essay where the author defined Boetti’s Maps as a form of community memory
Yes, if you think of all dowries, curtains, handkerchiefs sewn by women to celebrated an important event such a 
wedding. In my works, all rights and liberty claims are hand-sewn over garland-like canvas, with a direct reference 
to birthday parties. This is a way for me to celebrated those words, not just to stake your claims. “I don’t care”, 
“Never for free again” are written for celebration purposes, so that our mind is taken to being aware of something 
that has to change. 

Who will be in charge for changes in our contemporary time? Would you say this is a business for women? 
Absolutely yes! We all need it. We need the woman point of view to arise. I feel like the world is now opening up to 
a more feminine point of view. The traditional way where men are superior to women is over. There are still social 
conditions to fight, but for this we need time. The change is on the way and there is no coming back. 

And money? We find money all over your works 
Money is a crucial topic because it takes us always to capitalism, everything you buy like food, train tickets, the 
entry at the gym, you buy with money. I am not making reference to the status symbol you can get with money, like 
a Ferrari. I care for eating, travelling and being independent. In my research money is present as associated to the 
status of freedom, in our society this freedom is depending on money: you don’t have money, hardly you can state 
you are free or independent. Dollar bank notes on the red bricks are stating how many sacrifices you will experience 
to get a new home but at the same time are tell-tales for the dream to get one. This dream is expressed by the 
sparkling reflecting sequins sewn on canvas.

About these sequins, could you please tell me how your works are realized from a technical point of view
My sequined works are coming from my imaginary, these are turned into graphical drawings where colours and 
forms are indicating where and how the sequins will be sewn to come to an expected effect. When the graphical 
drawing is ready, this will be delivered to a Mexican laboratory, where high-professional artisans are specialized in 
patch fabrics for traditional Mexican costumes. In this laboratories are working people from the Huicholes tribe. 
They have an incredible hand-ability in working with pearls and sequins. They use these materials to represent 
animals transporting souls, like the deer or the eagle, a sort of golden ex-voto, decorated with sequins and pearls. 
I am really proud of working with them. These works are then shipped either to my studio in the US or to Europe 
where sometimes they get modified and sometimes not. 

If you don’t mind I would like to get back to your architectural research and ask you a question linked to the 
one about Picasso. Here you have turned the situation upside-down again. Throughout the modernism in the 
20.Cent and beyond, architecture is considered to have actively influenced the life of people living in it. In your 
ephemeral architecture research is the opposite: here our life style is influencing architecture
My ephemeral architecture are inspired by feelings, in the same way I conceive the banner paintings. To the ar-
chitecture I’m adding an emotional element: the person. I also got inspired by the Italian culture, particular by the 
Baroque machines and theatrical settings, which were created to celebrate the  coronation or a jubilee. The whole 
population was invited and in a way architecture was useful to level all social inequities. My ephemeral architectu-
res are giving the visitors the possibility to create a collective memory through a unique collective experience. 
These are a place for social participation, an emotional architectural space.

Your work is definitely South-American. Is this a self-conscious cultural statement?
I do think to make reference to more universal feelings. Of course, my research comes undoubtedly from my cul-
ture, as well as my thoughts, my language and slang. Expressing these concept in Italian, is like getting into your 
culture. In a different language I would have written totally different things: my South American side has to enter 
this society and be able to express meaningful concepts to this community. What an Argentinean feels is pretty 
much different from what an Italian, an American, a Russian or a Chinese woman might feel. 

In the international art framework, maintaining a strong link to one’s own origin is not so easy nor granted
My technique is making this link more evident. By the way there is also a typical conceptual approach, more like 
a colour trait. As one of my philosophical friends said: “each artistic expression is folklore, because it states where 
it comes from”, and I agree with that. I come from South America and so does my mental form, not just my tech-
nique, so traditional in Central and South America. Even if the technique is not so self-evident, you cannot change 
your forma mentis, you cannot escape the cultural framework of your origin. You can edit it, add different point of 
views, more than how many I could have had by staying in Argentina, but I am still Argentinean. I could never say I 
am Italian, my feel is typical South American, when I react, when I am passionate… it is not better nor worse, these 
are simply different way of living. 



Present Monuments, 2018
exhibition view, Boccanera Gallery, Trento



Mi Casa Tu Casa, 2018
architettura effimera 

mattoni e tecnica mista, installazione ambientale
ephemeral architecture

bricks and mixed media, site-specific installation



Hotel, No More Nothing, Like, Solution’s Office, Pet Disco, Valium & Co
Fake, Air Power, Nothing, Cosa Cazzo Vuoi?, Tell Me Everythink

2018
ricamo su tela, varie dimensioni

 embroidery on canvas, different sizes

Fuori di Testa, Life Spam, Cropped Sky, Followers, Free Downloads, Haters
xxx, Working Class, Voglio Tutto, Low Definition Happiness
Everyday Collection, Love Academy, Figata
2018
ricamo su tela, varie dimensioni
embroidery on canvas, different sizes



Nice Mountain Monument, 2018
paillettes cucite a mano su tela, ricamo e tecnica mista, 150 x 200 x 7 cm
hand-sewn sequins on canvas, embroidery and mixed media, 59 x 78.7 x 2.75 inches

Love Academy, 2018
paillettes cucite a mano su tela, ricamo e tecnica mista, 60 x 80 cm

hand-sewn sequins on canvas, embroidery and mixed media, 23.6 x 31.5 inches



26 mq Solution’s Office, 2018
architettura effimera, paillettes cucite a mano su tela e mattoni, installazione ambientale

ephemeral architecture, hand-sewn sequins on canvas and bricks, site-specific installation



Solution’s Office, 2018
paillettes cucite a mano su tela, ricamo e tecnica mista, 120 x 160 x 7 cm 
hand-sewn sequins on canvas, embroidery and mixed media, 47.2 x 63 x 2.75 inches

Oggi Senza Idee Monument,  2018
paillettes cucite a mano su tela, ricamo e tecnica mista, 60 x 80 cm

hand-sewn sequins on canvas, embroidery and mixed media, 23.6 x 31.5 inches



I Love You Motherfucker, 2018
paillettes cucite a mano su tela, ricamo e tecnica mista, 130 x 180 x 7 cm
hand-sewn sequins on canvas, embroidery and mixed media, 51.1 x 74.8 x 2.75 inches

Sono Finiti i Soldi, 2018
paillettes cucite a mano su tela, ricamo e tecnica mista, 60 x 80 cm

hand-sewn sequins on canvas, embroidery and mixed media, 23.6 x 31.5 inches



26 mq Solution’s Office, 2018
architettura effimera, paillettes cucite a mano su tela e mattoni, 24 x 11 x 6 cm ciascuno  

ephemeral architecture, hand-sewn sequins on canvas and bricks, 9.4 x 4.3 x 2.3 inches each

Timeline Chains, 2018
bijoux e tecnica mista installazione ambientale
bijoux and mixed media, site-specific installation



Are You Gonna Be My Girl, 2018
paillettes cucite a mano su tela, ricamo e tecnica mista, 70 x 100 cm 
hand-sewn sequins on canvas, embroidery and mixed media, 27.55 x 39.4 inches

Pensando a Te, 2018
ricamo su tela e tecnica mista, 50 x 60 cm

embroidery on canvas and mixed media, 19.6 x 24 inches



Tranquilla Ci Sono Io, 2018
paillettes cucite a mano su tela, ricamo e tecnica mista, 28 x 39 cm
hand-sewn sequins on canvas, embroidery and mixed media, 11 x 15.35 inches

Lo Facciamo Poi Vediamo, 2018
paillettes cucite a mano su tela, ricamo e tecnica mista, 39 x 28 cm

hand-sewn sequins on canvas, embroidery and mixed media, 15.35 x 11 inches



No Problem, Me Ne Sbatto
Mai Più Gratis, Far Niente

Friend For Money, Play Hard or go Home
All In, Love Money Pizza 

Sognando il Mare, Feminist 
2018

paillettes cucite a mano su tela
ricamo e tecnica mista

28 x 28 cm cad., 28 x 37 cm
hand-sewn sequins on canvas
embroidery and mixed media

11 x 11 inches each, 11 x 14.6 inches



Biografia
Daniel González (Buenos Aires, Argentina, 1963) vive e lavora tra New York e Verona.
Il suo lavoro nasce dalla ricerca sul rito della celebrazione e lo sconfinamento tra catego-
rie; si declina in progetti pubblici chiamati “architetture effimere” ispirate alle macchine 
barocche del Bernini, banner-painting in paillettes cucite a mano e pezzi unici indossabili 
presentati in performance ad alto impatto. González crea mondi deliranti, pieni di energia, 
spazi di libertà dove le convenzioni esistenti collassano.
Nel 2018 presenta la sua maggiore retrospettiva sulle architetture effimere al MAR Museo 
di Mar Del Plata (Argentina), realizza inoltre, l’architettura effimera “Mi Casa Tu Casa” 
per Mondello, evento collaterale della biennale Manifesta 12 Palermo ed è tra i finali-
sti del concorso per il nuovo Humboldt Forum di Berlino. Nel 2017 riceve il grant dalla 
Pollock-Krasner Foundation di New York e realizza l’intervento site-specific “Imaginary 
Country” per il quartiere del design Milano-Lambrate.
Ha esposto, inoltre, alla Zabludowicz Collection di Londra, al Musée d’Art Contemporain 
de Bordeaux, alla Pinakothek der Moderne di Monaco (DE), al Museo del Barrio (New 
York, 2011 biennale arte contemporanea latina), in Viafarini (Milano) e Marsèlleria (Mi-
lano), al Neuer Kunstverein di Aachen, alla seconda Biennale di Praga e a Manifesta 7 
Trento/Bolzano, nelle gallerie Studio La Città (Verona), Diana Lowenstein (Miami, USA), 
Valentina Bonomo (Roma), Boccanera Gallery (Trento) e Spencer Brownstone (New York 
City) e nella fiera MACO Mexico, Città del Messico, nel festival Witte de With Festival 
di Rotterdam, nel Museo Casa di Giulietta (Verona), nel complesso monumentale Santo 
Spirito in Sassia (Roma) e nella Fondazione La Fabbrica del Cioccolato (Ticino, Svizzera).
Le sue opere sono incluse in diverse collezioni private italiane e straniere, tra cui ricor-
diamo Zabludowicz Collection (Londra), Fondation pour l’art contemporain Claudine et 
Jean-Marc Salomon (Francia), Tom Patchett (Los Angeles), Luciano Benetton (Venezia) e 
Patrizia Pepe (Prato).

Biography

Daniel González was born in Argentina in 1963; he lives and works in New York and Verona (Italy).
His work results from the research into celebration rites and cross-boundaries and it takes the form 
of public projects, sequined banner-paintings and wearable one-off pieces exhibited in high-impact 
performances. González creates irrational and energetic worlds, areas of freedom in which existing 
conventions collapse.
In 2018 González presents his first major retrospective focused on his ephemeral architectures in 
MAR Museo in Mar del Plata (Argentina) and delivers a huge site-specific ephemeral architecture in 
Mondello (Palermo), during Manifesta 12 collateral events. In addition to that, he is shortlisted for a 
site-specific work to be placed in Humboldt Forum inside Berlin Castle and exhibits in the group show 
at the Federal Ministry of Infrastructures (BBR) in Berlin. In 2017 the artist receives the international 
grant of Pollock Krasner Foundation (New York City) and creates a site-specific ephemeral architecture 
for Milan-Lambrate design district. 
Among the others, he exhibited in Zabludowicz Collection (London), Musée d’Art Contemporain de 
Bordeaux, in the Pinakothek der Moderne in Munich (DE), in El Museo del Barrio (New York, 2011 
Latino-America Biennial show), in Viafarini (Milan) and Marsèlleria (Milan), in Neuer Kunstverein 
(Aachen, DE), in Prague Biennial, Manifesta 7 South Tyrol and in the following art galleries: Studio 
La Città (Verona), Diana Lowenstein (Miami, USA), Valentina Bonomo (Rome), Boccanera Gallery 
(Trient, IT) and Spencer Brownstone (New York City). He produced site-specific works for MACO 
Mexico, Mexico City, Witte de With Festival in Rotterdam, Juliet’s House Museum (Verona), Santo 
Spirito in Sassia (Rome) and The Chocolate Factory Foundation (Tessin, CH).
His works are in several private collections in Italy and abroad, among the others Zabludowicz Col-
lection (London), Fondation pour l’art contemporain Claudine et Jean-Marc Salomon (France), Luciano 
Benetton (Venice, Italy), Tom Patchett (Los Angeles) and Patrizia Pepe (Prato, Italy).

Present Monuments
Daniel González
mostra personale 
solo show
BOCCANERA

9 novembre 2018 - 2 febbraio 2019
November 9th, 2018 - February 2nd, 2019

a cura 
curated by
Paola Gallio

progetto espositivo
exhibition design
Mariano Pichler

grafica
edit
Giorgio Lucchi, Elena Girelli

pubblicato
publisher
Boccanera Gallery

un ringraziamento a 
thanks to
Anna Galtarossa, Mariano Pichler e Famiglia Lazzarini
e a tutti coloro che in varie forme 
hanno reso possibile questa mostra
to everyone who supported us in making this show

www. arteboccanera.com
©2018 Boccanera Gallery
©2018 Studio Daniel González
©2018 Nicola Eccher per le immagini delle vedute della mostra

ISBN 978-88-9776064-1 Euro 10,-

testo
essay
Sara d’Alessandro Manozzo

traduzione
translation
Elena Girelli




