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Intervista all’artista 
 

Suzanne Unrein 
 
 

1.​ In che modo la “flora robotica” ti suggestiona nella realizzazione delle tue opere e 
che definizione ne daresti? 

 
Le opere presenti in mostra hanno molto a che fare con gli ibridi, con la fluidità, con la trasformazione 
e la natura, che si tratti di natura umana, animale e/o vegetale. Stavo cercando del materiale di 
riferimento online e mi sono imbattuta nei “fiori robotici” utilizzati dalla comunità scientifica. 
Vengono impiegati perché la popolazione delle api è diminuita: questi “fiori robotici” vengono quindi 
utilizzati per fare in modo che le api possano impollinare  in determinate aree. La cosa mi ha 
incuriosita, soprattutto perché possiamo dire che la tecnologia forse non sempre sta andando nella 
direzione migliore, ma allo stesso tempo è in grado, sotto altri aspetti, di essere d'aiuto nella nostra 
società. I fiori utilizzati per questi dispositivi robotici presentano una gamma cromatica molto simile 
alla mia: più brillante e artificiale rispetto ai fiori che si trovano in natura. Mi interessava molto il 
loro aspetto puramente visivo, oltre al fatto che i fiori robotici non appassiscono mai. Sono affascinata 
da questa combinazione di elementi. 
​
 

2.​ I tuoi quadri hanno un insieme di colori estremamente forte e vivace: quale è stato 
il percorso che ti ha portato a perfezionare la tua estetica artistica? C’è qualche 
corrente che ti ha particolarmente influenzata nella tua formazione? 

 
Diversi anni fa mi trovavo alla National Gallery di Londra dove vidi il “Massacro degli Innocenti” 
di Peter Paul Rubens. Lo osservai da lontano e ciò che mi colpì immediatamente fu il  movimento 
della composizione, con una particolare emozione emanata da quel movimento e da quell'energia. 
L’idea di provare a tradurre quelle sensazioni, senza riprodurne tutti i dettagli, era davvero 
interessante per me: esplorare come l'astrazione potesse effettivamente custodire la stessa carica 
emotiva. Per quanto riguarda i soggetti delle mie opere, traggo ispirazione anche dagli antichi maestri 
dell'arte Barocca e Rococò e dalle loro narrazioni fortemente drammatiche. La fluorescenza si lega ad 
una modalità di rappresentazione innaturale: qualcosa di drammatico ma re-interpretato in senso 
contemporaneo, anziché secondo il linguaggio espressivo del Barocco e del Rococò. 
 
 



3.​ Qual è il legame intrinseco tra i tuoi lavori e la mitologia antica? 
 
Penso di aver sentito parlare per la prima volta di mitologia, di centauri e di satiri durante la mia 
infanzia. C'era qualcosa di incredibilmente romantico e affascinante in quei racconti, nel poter di 
immaginare creature che fossero metà animali e metà umani. Gli esseri umani erano profondamente 
connessi alla natura, vivendo immersi nella stessa. Figure come i centauri e i minotauri rimandano 
spesso a una sessualità accentuata oppure a situazioni in cui tutto sfugge al controllo a causa di 
determinate emozioni che attraversano sia personaggi che narrazioni. Mi interessa il modo in cui 
affrontiamo certe storie e situazioni, anche nella nostra vita. Per me queste creature parlano 
soprattutto di stati psicologici ed emotivi: il loro trasformarsi in animali e ritornare a essere umani, 
avere due teste oppure il corpo di un uccello con la testa di una scimmia, rappresenta la fluidità degli 
stati emotivi e psicologici che attraversiamo quotidianamente. Per me questi ibridi raccontano, 
quindi, soprattutto il fatto che siamo in continuo cambiamento: i nostri corpi si trasformano nel tempo 
e convivono con la nostra componente animale. Era proprio questo che volevo fare emergere. Le opere 
esposte al piano inferiore hanno un carattere più vicino al ritratto ma per me non parlano solo di 
creature mitologiche, ma riguardano anche il disagio che sperimentiamo all'interno del nostro stesso 
corpo, del modo in cui esso cambia nel tempo. Cerchiamo continuamente di entrare in relazione gli 
uni con gli altri, ma dal punto di vista fisico restiamo inevitabilmente isolati. 
 
 
 
 
 
 
 
 
 

 
 
 
 
 
 
 
 
 
 
 
 



Interview with the artist 
 

Suzanne Unrein 
 
 

1.​ How does “robotic flowers” inspire your artistic practice, and how would you 
define it? 

The works in this exhibition are deeply connected to hybridity, fluidity, transformation, and 
nature—whether human, animal, or plant. While looking for reference material online, I came 
across the "robotic flowers" used by the scientific community. They are employed because bee populations 
have declined, allowing bees to pollinate in certain areas where they otherwise might not. I found this 
fascinating, particularly because technology may not always be moving in the best direction, yet at the 
same time it can be genuinely helpful in other aspects of our society. The flowers used in these robotic 
devices have a colour palette that is remarkably similar to my own: brighter and more artificial than 
flowers found in nature. I was especially drawn to their purely visual appearance, as well as to the fact 
that robotic flowers never wilt. I find this combination of elements deeply compelling. 

 

2.​ Your paintings are characterized by an exceptionally bold and vibrant use of 
colour. What journey led you to refine your artistic aesthetic? Were there any 
artistic movements that particularly influenced your development? 

Several years ago, I was at the National Gallery in London, where I saw The Massacre of the 
Innocents by Peter Paul Rubens. I observed it from a distance, and what immediately struck me was 
the movement within the composition, along with the powerful emotion generated by that movement 
and energy. The idea of trying to translate those sensations without reproducing every detail was 
incredibly interesting to me: exploring how abstraction could still preserve the same emotional 
intensity. As for the subjects of my work, I also draw inspiration from the Old Masters of the Baroque 
and Rococo periods and from their highly dramatic narratives. Fluorescence is connected to an 
intentionally unnatural mode of representation—something dramatic, but reinterpreted through a 
contemporary lens rather than through the expressive language of the Baroque or Rococo. 

 

 

 

 



3.​ What is the intrinsic connection between your work and ancient mythology? 

I think I first encountered mythology—centaurs and satyrs in particular—during my childhood. 
There was something incredibly romantic and captivating about those stories, about imagining 
creatures that were half human and half animal. Human beings were portrayed as being profoundly 
connected to nature, living immersed within it. Figures such as centaurs and minotaurs often evoke 
heightened sexuality or situations in which everything spirals out of control because of the emotions 
experienced by both the characters and the narratives themselves. I am interested in the way we engage 
with these kinds of stories and situations in our own lives as well. To me, these creatures primarily 
speak about psychological and emotional states. Their transformations—becoming animals and then 
returning to human form, having two heads, or the body of a bird with the head of a 
monkey—represent the fluidity of the emotional and psychological states we experience every day. These 
hybrids ultimately speak to the fact that we are constantly changing: our bodies transform over time, 
and we continue to coexist with our animal nature. That was precisely what I wanted to bring to the 
surface. The works displayed on the lower floor are closer to portraiture, but for me they are not simply 
about mythological creatures. They also explore the discomfort we experience within our own bodies 
and the ways those bodies change over time. We continually strive to connect with one another, yet from 
a physical perspective we remain inevitably isolated. 

 

 


