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Coming from La Morra and beginning the descent into the 

Barolo vineyards in Brunate, the chapel does not go unnoticed. 

With the grafting of  vibrant colours onto the homogeneity of  a 

landscape characterized by brown earth, green vines and the 

brick tones of  the architecture, the church literally jumps into 

view  on account of  its brilliant coloured “skin”.

Roberta Ceretto, from the famous winery, said that when 

her father Bruno invited David Tremlett to be a part of  the 

restoration of  the long abandoned chapel, their relationship 

with the contemporary art world was almost nonexistent. 

Nevertheless, like any good businessman, he had the courage 

to give him carte blanche thus endorsing a project that became 

number zero of  a series of  contemporary art ventures with an 

international importance.

And so begins the story of  the chapel. In 1997 Tremlett was in 

the Langhe area to stage an exhibition at the Barolo castle and 

having accepted the job without hesitating, he offered his friend 

the American artist Sol Lewitt the chance to collaborate in the 

project, in particular the restoration of  the exterior. Both artists 

were well-known and highly regarded members of  the post-

War art scene thanks to the “invention” of  walldrawing, the 

technique of  drawing on walls often performed by a third party 

on behalf  of  an artist’s original design.

Talk of   “wall frescoes” is appropriate for this particular 

chapel which although built between 1913 and 1914 was never 

consecrated and was more normally used as a place of  shelter 

and for gathering in by the farm workers in the area. Faithful 

to the repetitive and geometric rhythm of  line and form, at La 

Morra Lewitt made use of  the brick frameworks to create forms 

that were then painted with monochrome backgrounds in bright 

colours. Where the wall was larger, he drew straight and wavy 

lines that produced a free yet rhythmic progression.

On the walls and ceiling inside however, Tremlett created a 

series of   abstract paintings with less demarcated lines and 

softer tones. He also created a new circular marble floor in the 

apse and used Murano glass for the windows and rose windows.

The result is an optimum balance between the traditional brick 

structure ( a single rectangular nave, apse and central rose 

window) and a work of  contemporary art. Here, the three-

dimensional space of  the building and the two-dimensionality of 

painting come together to create a project midway between art 

and architecture which is both rigorous and playful, intimate 

and yet open to dialogue with the surrounding landscape.

Since the end of  the work in 1999, the chapel has been restored 

several times because of  the humidity of  the soil. “This last 

piece of  renovation work” says Roberta Ceretto “was quite 

substantial: it was decided to raise the chapel and install 

underlying masonry. All the plaster and the floor were removed 

in order to build an igloo or crawl space system to insulate the 

walls from the earth. “

In order to keep faith with the original design, it was Tremlett 

himself  in October 2015 who oversaw the work (Lewitt died in 

2007) together with the same long-time assistants that he had 

collaborated with  before (Peter Smith and Ferruccio Dotta). 

At this point, the city of  La Morra awarded him honorary 

citizenship, “a gesture that came from the heart” according 

to the artist, and which confirms the status quo as a potential 

balance between tradition and innovation in cultural terms. In 

fact, the church is now statistically one of  the three most visited 

destinations in the Langhe area.

When asked about the relationship between architecture and 

the setting, Tremlett stresses that it is “obvious that looking at 

the scenery and then the chapel you find similarities” but that 

the idea at the heart of  his work, “is not directly linked to the 

landscape that is in a particular place, it’s not linked directly 

to anything” (narrative, ed). On the other hand, the interest 

in choosing the abstraction is found precisely here, in the 

opportunity to provide common ground between the senses and 

intellect, a place that produces a seamless to and fro between 

sensory perception and thought.

While originating from an adherence to the existing situation, 

the abstraction  allows access to another dimension from that 

governed by the perspective from which one rather too rapidly 

identifies the relationship with the external reality. Within 

the abstraction there are no directions for the eye to follow 

and no need to resort to symbols. “I'm not figurative”  says the 

artist. “Often in my work I start from something that is close to 

mathematics, geometry or a similar system, because to some 

extent I've always been fascinated by the way things work.”

The structure, as Tremlett intends, is often the key to his 

walldrawings: left exposed, they work as a time scan of  the 

compositional space. It is a way of  thinking “in series” that 

characterized artists with a minimalist attitude, whatever their 

creative field: “In the Seventies, I was very interested in music. 

I met and went to concerts by John Cage, Philip Glass and Steve 

Reich. There was something interesting in their  “in series” 

thinking, and although it was not as accurate as the thumping 

music of  Reich or the art of  Cage, I like that kind of  noise. I 

like the idea of  language as a written form.” It is normal in 

fact to perceive the walldrawings both as a visual system to be 

experienced simultaneously as well as a linear language (which 

we Westerners read from left to right).

However, for Tremlett a sign is a way to put a value on space, 

a way to “reawaken” the sense of  it. “In the last twenty years 

or so, I have quite often worked with architects. It frequently 

happens that they come to me and ask me to help them “make a 

space interesting”. The task of  transforming those simple into 

places on which to hang a work of  art falls to me.”

This transmutation,  as defined by the father of  conceptual 

thinking Marcel Duchamp, is the essence of  art - that series of 

alchemical ingredients that causes the material to enter into 

dialogue with abstraction and that causes space to become 

tangible, immersive and timeless. 

“I enjoy this kind of  balance which is needed in order to 

collaborate with architects. They build a certain structure, and 

I'll destroy it ... Visually I mean, because the structure continues 

to exist, but I can change it. And none of  this has ever anything 

to do with my ego. I put a list of  ideas on the surfaces of  the walls 

in a disciplined way, what I think has quality; I never want to be 

“personal”, I do not like to express anything of  my personality, 

which is my problem and which I keep strictly private.”

It is in this sense that abstraction confers freedom. Not so 

much because signs allow infinite interpretations - images 

generate endless stories - but rather because they are the closest 

approximation to infinity on earth.  A dimension that is not 

conditioned by contingent space and time, yet which is useful 

for us to immerse ourselves in the vitality of  the senses, of  the 

here and now. “The meaning of  what I do is my experience 

as a human being and as an artist who creates, designs, plans 

designs. That's all that has happened to me. Despite that , it has 

never been about my personal life and has nothing to do with 

illustrating something. Basically it's all here. "



8 6 8 7P O S T  E X P O P O S T  E X P O

Arrivando da La Morra e cominciando la discesa verso i 

vigneti del Barolo della borgata Brunate, la cappella non 

passa inosservata. Innesto di colori puri nell’omogeneità di un 

paesaggio caratterizzato dai bruni della terra, i verdi delle viti e 

i toni mattone dell’architettura, la chiesetta salta letteralmente 

agli occhi per via della sua “pelle” dai colori accesi.

Roberta Ceretto, della celebre azienda vitivinicola, racconta 

che quando suo padre Bruno propose a David Tremlett di 

partecipare al recupero della cappella da tempo in abbandono, 

il loro rapporto con il mondo dell’arte contemporanea era quasi 

inesistente. Nonostante ciò, da buoni imprenditori, ebbero il 

coraggio di lasciargli carta bianca, avallando così un progetto 

che divenne il numero zero di una serie d’interventi d’arte 

contemporanea di rilievo internazionale.

La storia della cappella inizia dunque così. Nel 1997, Tremlett si 

trova nelle Langhe per allestire una mostra al castello di Barolo. 

Accettato senza tentennamenti l’incarico, propone all’amico 

artista americano Sol Lewitt di collaborare al progetto, 

affidandogli il recupero dell’esterno. Entrambi gli artisti sono 

ormai nomi illustri dell’arte del secondo dopoguerra grazie 

soprattutto “all’invenzione” del walldrawing, la tecnica del 

disegno a parete spesso eseguito da terzi su progetto dell’autore.

Proprio di “affresco murario” si può parlare per questa cappella, 

costruita tra il 1913 e il 14, mai consacrata e piuttosto indicata 

come luogo di riparo e raduno dai contadini della zona. Fedele 

al ritmo ripetitivo e geometrico di linea e forma, Lewitt utilizza 

a La Morra l’espediente delle cornici in mattoni per dar vita 

a moduli dipinti con campiture monocromatiche dai colori 

brillanti. Laddove la parete è più vasta, disegna linee rette e 

ondulate che producono un andamento ritmico libero. Mentre 

all’interno, per i muri e il soffitto, Tremlett realizza una serie 

di pitture astratte dalle linee meno demarcate e tonalità più 

sfumate. Fa realizzare un nuovo pavimento in marmo con una 

forma circolare nella zona absidale e usa vetri di murano per 

finestre e rosone.

Il risultato è un ottimo equilibrio tra la struttura tradizionale in 

mattone (navata unica rettangolare, rosone centrale e un’abside) 

e un’opera d’arte contemporanea. Qui,lo spazio tridimensionale 

dell’edificio e la bidimensionalità della pittura si fondono 

insieme dando vita a un progetto tra architettura e arte dal 

carattere rigoroso e giocoso, intimo e aperto al dialogo con il 

paesaggio circostante.

Dalla fine dei lavori nel 1999, la cappella è stata restaurata a 

più riprese a causa dell’umidità del terreno. «Quest’ultimo 

intervento di recupero – commenta Roberta Ceretto – è piuttosto 

sostanziale: si è provveduto a rialzare la cappella e realizzare 

una muratura sottostante. Si è rimosso tutto l’intonaco e il 

pavimento per costruire alla base un sistema di igloo che isolino 

i muri dalla terra».

Per garantire fedeltà al progetto originale, nell’ottobre 2015 è 

Tremlett a dirigere i lavori (Lewitt è mancato nel 2007) insieme 

agli stessi assistenti con cui collabora da tempo (Peter Smith 

e Ferruccio Dotta). In questo frangente, la città di La Morra lo 

ha insignito della cittadinanza onoraria, “un gesto venuto dal 

cuore” secondo l’artista, e che sancisce lo status di simbolo di 

un possibile equilibrio tra tradizione e innovazione in termini 

culturali. Di fatto, ora la chiesetta è statisticamente una delle tre 

mete più battute del territorio langarolo.

Alla domanda sul rapporto tra architettura e territorio, 

Tremlett sottolinea quanto sia «ovvio che guardando il 

paesaggio e poi la cappella si trovino similitudini», ma che la 

storia alla base del suo operare, «non è legata direttamente 

al paesaggio che c’è in un determinato luogo, non è legata 

direttamente a niente» (di narrativo, ndr). D’altra parte, 

l’interesse di scegliere l’astrazione sta esattamente qui, 

nell’opportunità di fornire un luogo d’incontro tra sensi 

e intelletto, che produca un va e vieni senza soluzione di 

continuità tra percezione sensoriale e pensiero. Pur nascendo 

da un’adesione all’esistente, l’astrazione consente di accedere 

a una dimensione altra da quella governata dalla prospettiva 

con cui s’identifica un po’ frettolosamente il rapporto con la 

realtà esterna. Nell’astrazione non ci sono direzioni obbligate 

dello sguardo e non è necessario ricorrere a simboli. «Non sono 

figurativo – prosegue l’artista – spesso nel mio lavoro comincio 

da qualcosa che è vicino alla matematica, alla geometria, o da 

un sistema simile, perché in una certa misura sono sempre stato 

affascinato dal modo in cui funzionano le cose».

La struttura, così come la intende Tremlett, è sovente la chiave 

di lettura dei suoi walldrawings: lasciata a vista, funziona 

da scansione temporale dello spazio compositivo. Si tratta di 

un modo di pensare “in serie” che caratterizzagli artisti con 

attitudine al minimal, qualsiasi campo creativo frequentino: 

«negli anni Settanta, ero molto interessato alla musica. Ho 

incontrato e assistito ai concerti di John Cage, Philip Glass, 

Steve Reich. C’era qualcosa d’interessante nel loro pensare 

in serie e, benché non fossi così preciso com’è la musica 

martellante di Reich o l’arte di Cage, mi piace quella sorta di 

rumore. Mi piace l’idea del linguaggio come una forma scritta». 

È comune, infatti, percepire i walldrawings sia come un sistema 

visivo da esperire simultaneamente, che come un linguaggio 

ad andamento lineare(che noi occidentali leggiamo da sinistra 

verso destra).

Tuttavia, il segno è per Tremlett un modo per mettere in valore 

lo spazio, una maniera per “rialzarne” il senso. «Negli ultimi 

vent’anni circa, ho lavorato piuttosto spesso con architetti. 

Capita sovente che vengano da me e mi chiedano di aiutarli a 

“rendere interessante lo spazio”. A me compete il compito di 

trasformare quei muri da semplici pareti su sui appendere a 

opera d’arte». Questa trasmutazione – come la definiva il padre 

dei concettuali, Marcel Duchamp – è la sostanza dell’arte. Quella 

serie d’ingredienti alchemici che fa sì che la materia dialoghi 

con l’astrazione, che lo spazio diventi tangibile, immersivo e 

senza tempo. «Mi diverte questa sorta di equilibrio necessario 

alla collaborazione con gli architetti. Loro costruiscono una 

certa struttura, e io la distruggo… Visualmente intendo, perché 

la struttura continua ad esistere, ma io posso alterarla. E tutto 

questo non ha mai a che vedere con il mio ego. Sulle superfici 

dei muri ci metto una lista d’idee in modo disciplinato, ciò che 

penso abbia una qualità; non desidero mai essere “personale”, 

non mi piace esprimere niente della mia personalità, che è un 

mio problema, e tengo assolutamente privata».

È in questo senso che l’astrazione regala libertà. Non tanto 

perché consente infinite interpretazioni al segno – anche la 

figura genera storie inesauribili – ma piuttosto perché è la più 

stretta approssimazione all’infinito in terra. Una dimensione 

non condizionata dallo spazio e dal tempo contingenti, eppure 

utile a immergerci nella vitalità dei sensi, del qui e ora. «Il 

significato di quello che faccio è la mia esperienza come essere 

umano e come artista che crea, disegna, progetta interni. È tutto 

quel che mi è successo. Ciò nonostante non ha mai riguardato 

la mia vita personale e non ha niente a che fare con l’illustrare 

qualcosa. Fondamentalmente è tutto qui».


