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Francesco Acone

Nato a Salerno, Italia, Francesco Acone ama definirsi “primo emigrante italiano in Albania”. Nel giugno del 2007 ha inaugurato a Tirana una mostra fotografica dal titolo “Shkelqim” (Splendore). Nel gennaio del 2008 ha partecipato alla Rassegna Internazionale d’Arte Visiva “Concorso Onufri” presso la Galleria Nazionale d’Arte Contemporanea di Tirana con un opera dal titolo “Piede microfono”. Alcune sue opere sono pubblicate sulla rivista internazionale “Zoom on fashion trends”, Essendo anche corrispondente dal paese balcanico per una rivista italiana on line, oggi Acone lavora tra Italia e Albania.

Francesco Arena

Nasce a Mesagne (Brindisi) nel 1978. Appena trentenne, ha già partecipato ad importanti mostre personali e collettive, distinguendosi come uno dei protagonisti della scena contemporanea più giovane. Vive a Torre Susanna, Brindisi.

Tra le principali mostre personali a cui ha partecipato si segnala nel corso di quest’anno il progetto “3,24 mq” presentato alla Nomas Foundation a Roma (catalogo con testi di Stefano Chiodi), in cui l’artista ha riprodotto in scala 1:1 lo spazio della cella dove Aldo Moro avrebbe trascorso i suoi ultimi giorni da prigioniero.

Altre personali sono del 2006, alla Galleria Monitor video&contemporary art, Roma e nel 2004 si segnala “Laboratorio”, sempre alla Galleria Monitor di Roma.

Principali collettive sono, nel 2007: Annisettanta. il decennio lungo del secolo breve, la Triennale di Milano, Milano, a cura di Gianni Canova; Artètica - descrivere il resto, Porto Cesareo (Lecce), a cura di Katia Anguelova e Alessandra Poggianti. Del 2006 è “Confini – Boundaries”, Museo Man, Nuoro, a cura di Saretto Cincinelli, Cristiana Collu, Roberto Pinto; Circle Line, RAM Rotonda di Senigallia, Senigallia, a cura di Marcello Smarrelli; “Il gioco è fatto”, Villa Rufolo, Ravello, a cura di Achille Bonito Oliva; “Tracce di un seminario”, Assab One, Milano, a cura di Anna Daneri e Roberto Pinto. Nel 2005 Extra Moenia, Castel del Monte, Andria, a cura di Giusy Caroppo e Achille Bonito Oliva; Carillon-Corporarte, Showroom Calia, Matera, a cura di Antonella Marino; Arte all'Arte X / -a+a Luciano Pistoi, Castello di Linari.
Gianfranco Baruchello

Al 1959 risalgono gli inizi della sua ricerca, che si sviluppa in un contesto internazionale, tra Italia, Stati Uniti, Francia: sono di questo periodo i quadri Altre tracce (tele bianche attraversate da linee casuali di vernice  nera) e una serie di oggetti realizzati con materiali trovati (tra i quali i Cimiteri d’opinione). Dipinge dal 1962 grandi tele, in cui mette a punto un primo vocabolario di immagini (entità ostile, energia errore, quando percettivo, etc.): superfici bianche, attraversate da poche tracce o forme vaghe, da segni realizzati a tampone con il colore minio. Nel 1962 espone per la prima volta a New York nella collettiva “The New Realists” (Sydney Janis Gallery). Nel 1963 espone a Roma alla galleria La Tartaruga (testi in catalogo di A. Jouffroy e M. Bonicatti), e nel 1964 alla galleria Cordier & Ekstrom di New York. In occasione della seconda personale presso la medesima galleria a New York, un testo di Italo Calvino viene pubblicato in catalogo.

Realizza in questi anni i primi plexiglass, quadri costituiti da vari strati di plexiglass sovrapposti a fondi di cartone o metallici. Al 1964 risale anche l’inizio del lavoro per il primo film: Verifica incerta, (presentato tra il 1964 e il 1965 al Convegno del Gruppo 63 di Palermo, a Parigi, a New York), in collaborazione con A. Grifi,  cui segue una serie numerosa di brevi film sperimentali (Norme per gli olocausti, Perforce, Costretto a scomparire, Per una giornata di malumore nazionale, Complemento di colpa, Non accaduto, tutti del 1968; Tre lettere a R. Roussel, 1970).

Dal 1965 fino alla metà degli anni ’70  collabora con la galleria Schwarz di Milano. Nel catalogo della mostra Uso e manutenzione (Edizioni Schwarz, 1965) il testo introduttivo è di Giorgio Manganelli. Nel catalogo della mostra del 1970, De consolatione picturae (Edizioni Schwarz), è pubblicata una conversazione tra U. Eco e Baruchello. Del 1967 è la personale a Parigi, Galleria Yvonne Lambert, accompagnata da un testo di Edoardo Sanguineti. Dal 1981 inizia  la collaborazione con la Galleria Milano  (Milano) di Carla Pellegrini. Tra il 1965 e il 1968 iniziano anche altre operazioni artistiche come la pubblicazione di libri (Mi viene in mente, Schwarz,1966; La quindicesima riga, Lerici, 1967; Avventure nell’armadio di plexiglass, Feltrinelli, 1968), la realizzazione di oggetti (“happening mentali”) come il Multipurpose Object (1966). Al 1968 risale l’operazione Artiflex in cui progetta eventi, azioni, firmati con il nome collettivo di una  società fittizia. 

Ai primissimi anni 70 risalgono i primi esperimenti con l’immagine elettronica-video. Inizia anche a realizzare oggetti-assemblaggi in forma di scatole-vetrina in cui sono accostati o montati elementi differenti, realizzati o trovati.

Dal 1973 va a vivere in campagna e inizia l’operazione Agricola Cornelia S.p.A., una società regolare che aveva “lo scopo sociale di coltivare la terra”. La società si proponeva la rivisitazione di miti, culture e tradizioni agricole e della zootecnia sotto l’aspetto dell’activity artistica. Al 1981 risale la mostra, Agricola Cornelia s.p.a., presso la Galleria Milano, che raccoglieva materiali, testi, fotografie relativi agli anni dell’operazione omonima (1973-81). Documentazione e racconto di questa operazione sono pubblicati nel libro How to imagine, New York 1984 (Ed. McPherson e poi Bantam Books). Sempre dall’inizio degli anni 70 lavora sul concetto di  perdita di qualità (uso della fotocopia e della fotocopia della fotocopia). Da questa esperienza nasce il libro La Stazione del Conte Goluchowsky (1978). Dello stesso anno è il libro Sentito vivere (Edizioni Exit).

Al 1977 risale una serie di quadri sul tema di L’altra casa. E’ una considerazione dello spazio interno, dello spazio “femminile degli interni”. Nel 1979 le edizioni Galilée di Parigi pubblicano il libro di Baruchello L’altra casa (con prefazione di J.F. Lyotard).  Il tema della casa torna  poi nella riflessione sullo spazio- tappeto e  sulla superficie-giardino. Sempre a Parigi nel 1980 inizia e conduce a termine la  lavorazione di A partire dal dolce (libro  di immagini e testi, in copia unica, e nastro-video di 22 ore circa di interviste a artisti, filosofi, critici, poeti tra i quali: P. Klossowski, F. Guattari, J.F. Lyotard, D. Cooper, A. Jouffroy, P. Virilio).

Nel 1985 esce il libro Why Duchamp (Ed. McPherson, New York). Nel 1989 il libro Bellissimo il giardino ( azione omonima al Festival di Spoleto) segna un punto d’arrivo della riflessione di Baruchello intorno al tema del giardino, operazione (la realizzazione fisica di uno spazio-giardino) che impegna ancora attualmente Baruchello. Dal 1992 l’operazione riguardante il giardino si estende ad una riflessione sul bosco (bonifica e riapertura della strada etrusca), affiancata da disegni, pittura, video, libri. L’operazione sul bosco è documentata dalla mostra Le long de la route etrusque (Galleria Krief, Parigi) e dal libro con lo stesso titolo (Ed. Voix).

Al 1997 risalgono tre grandi mostre antologiche a cura di Carla Subrizi: “Secondo Natura” (Università di Viterbo), “Mundus” (Museo Laboratorio d’Arte Contemporanea, Università “La Sapienza”, Roma; testo introduttivo, del libro edito in occasione della mostra, di Maurizio Calvesi) e “Fuoricampo” (Villa Mimbelli, Livorno).

Nel 1998 partecipa con O. Fahlstrom a “Il giardino delle delizie”, mostra allestita presso il Museion, Bolzano, (a cura di H. Martin) dove il loro lavoro dei due artisti viene affiancato a quello di Klee, Duchamp e Wols.

Numerosi sono i video realizzati negli anni ’90. Del 2000 è inoltre l’installazione Una luce marrone per Wittgenstein (Villa Medici, Roma; a cura di Carolyn Christov Bakarghiev e Hans Ulrik Obrist), del 2001 la mostra “Milioni di colori nitidi” (Museo Laboratorio d’Arte Contemporanea, Università “La Sapienza”, Roma; a cura di Simonetta Lux), mentre del gennaio 2002 è l’installazione-video  In alto/In basso (Galleria Comunale, Cesena).

Nel 1998 viene istituita la Fondazione Baruchello, con sede nella ex-casa-studio-archivio di Baruchello (via di S, Cornelia 695, Roma), in seguito alla donazione di immobili, opere e archivi,  che si propone un’ampia attività  sulla ricerca artistica contemporanea.

Opere di Baruchello si trovano nei principali Musei e Cine-Videoteche di tutto il mondo. 

Baruchello vive attualmente a Roma e a Parigi.

Gabriele Basilico

Gabriele Basilico, nato a Milano nel 1944, è tra i più conosciuti e stimati fotografi documentaristi d'Europa. Inizia a fotografare nei primi anni '70, dopo la laurea in architettura conseguita nel1973. Fotografa principalmente in bianco e nero e suoi campi di ricerca privilegiati sono le città e le architetture industriali. I suoi studi di architettura lo avvicinano all'ambiente dell'editoria di settore per cui realizza, su commissione, un ampia serie di lavori. Ha al suo attivo ricerche sulle aree urbane, sul territorio e sull'architettura commissionate da privati ed enti pubblici. Il suo primo impegnativo lavoro risale al 1982 quando realizza un ampio reportage sulla periferia industriale milanese intitolato: Ritratti di fabbriche (Sugarco), esposto per la prima volta in un museo nel 1983 (PAC, Milano). Questo primo lavoro gli dà una notorietà immediata e nel giro di due anni si trova ad essere invitato, unico italiano, insieme al gotha della fotografia internazionale alla Mission Photographique de la DATAR, il grande mandato governativo affidato a un gruppo internazionale di fotografi con lo scopo di documentare e rappresentare la trasformazione del paesaggio francese. Lavora a più riprese a questo progetto, tra il 1984 e il 1985 e il suo contributo a la Mission, il progetto Bord de mer, è esposto nella grande collettiva a Parigi nel Palais de Tokyo (1985). Seguono anni di intenso lavoro in cui si alternano commissioni pubbliche e ricerche sul territorio, fino all'esperienza della serie realizzata nella martoriata Beirut (Basilico Beyrouth,1991), raccolte in numerosi libri quali: "Porti di mare" (1990), "L'esperienza dei luoghi" (1994), "Italy, cross sections of a country" (1998), "Interrupted City" (1999), "Cityscapes" (1999), "Scattered City" (2005), "Intercity" (2007). Tra gli ultimissimi impegni "Silicon Valley" (2008 su incarico del San Francisco M.O.M.A., e "Roma 2007", realizzato per conto del Festival Internazionale di Fotografia 2008. La Baldini&Castoldi pubblica un libro che contiene il risultato di una esplorazione urbana durata quasi tre mesi che ha avuto come soggetto la città di Berlino. E' l'autore stesso a precisare il senso di questa ricerca come di tante altre sue esplorazioni dell'ambiente urbano: "la città è il teatro dove si svolge il ritmo dell'identità urbana".

Krzysztof Bednarski

E’ uno degli artisti polacchi più rappresentativi della sua generazione (è nato nel 1953). Ha studiato Scultura al’Accademia di Belle Arti di Varsavia e dal 1975 all’81 ha collaborato con il Teatro Laboratorio di Jerzy Grotowski come autore di tutti manifesti dei progetti parateatrali di quel periodo. Ha preso parte a più di trecento mostre collettive, fra cui le più importanti mostre di arte polacca nel mondo: “Warzawa – Moskwa/ Moskwa – Warzawa 1900-2000”, Galleria Nazionale di Arte Zachęta, Varsavia; “Topos Polonicus”, Solentua Messen, Stoccolma (2003); “50 Years of Art in Central Europe 1949 - 1999, a cura di L. Hegyi. Nello stesso anno partecipa a “Belvedere Italano”, a cura di A. Bonito Oliva, al Centro di Arte Contemporanea Castello Ujazdowski, Varsavia. Nel 2006 ha partecipato alla XII Biennale internazionale di Scultura di Carrara, curata da Bruno Corà. Tra le numerose personali a lui dedicate si ricordano: “Passaggio Scuro IV (omaggio a Mario Schifano) a cura di A. Bonito Oliva, Fondazione Orestiadi, Gibellina, 1998; “Passaggio vuoto (mi senti?)”, alla Fondazione Morra di Napoli, 2001. E’ autore del monumento dedicato a Federico Fellini per la città di Rimini e di quello funebre per Krzysztof Kieslowski a Varsavia.

Francesco Bocchini

Il lavoro di Francesco Bocchini (Cesena, 1969) parte da un materiale povero, la lamiera spesso già definita nella forma di una scatola, di un cofano di auto, di un contenitore qualsiasi, ed arriva a conferire nuovo significato all’oggetto attraverso un meccanismo manuale. Il senso di gioco, la prima impressione, vira immediatamente nella direzione della drammaticità del movimento a scatti a cui si aggiunge il rumore aspro dei metalli.

In altri lavori, installazioni a parete o destinate ad uno spazio predeterminato, Bocchini realizza oggetti (cappelli, scarpe, pani) iterando l’immagine di partenza fino a riempire intere scaffalature in metallo.

La costante evoluzione dell’artista l’ha portato alla realizzazione di grandi scaffalature chiuse da vetri ed illuminate da fioche lampade, forse integrate da una voce evocativa, con all’interno una serie di oggetti, sempre in latta, che rimangono come testimonianze di antiche storie e di un antico vissuto.

Sue personali si sono tenute, tra le altre, alla Galleria Scilla Cicognani di Colonia nel 2006, alla Galleria Il Segno, Roma, nel 2005 e alla Galleria 41artecontemporanea di Torino, nel 2004.

Del 2006 è la partecipazione alla mostra “Ai confini della realtà. Arte scienza e tecnologia”, curata da Claudia Gioia, al Museo ARCOS di Benevento.

Vive e lavora fra Roma e Cesena.

Chiara Camoni

Nasce a Piacenza nel 1974 e si diploma in Scultura all’Accademia di Belle Arti di Brera. Nel ’95 partecipa ad uno stage a Carrara presso il laboratorio “Nicoli” per il perfezionamento delle tecniche di lavorazione del marmo e dell’alabastro.

Nella sua ricerca si interessa alle possibili relazioni tra l’arte contemporanea e i differenti ambiti del sapere, umanistici e scientifici.

Dal 1998 è Direttore Artistico all’Istituto per la Diffusione delle Scienze Naturali di Napoli, occupandosi della progettazione e dell’allestimento di varie mostre. Negli ultimi anni ha concentrato la sua attenzione sul concetto di tempo e sui significati e stratificazioni che esso comporta.

Principali mostre ed eventi:

2008: “La farfalla e la formica”, Saronno (VA) – Il chiostro artecontemporanea.

2007: “Officine dell’Umbria 2007”,Trevi Flash Art Museum, Trevi (PG).

2006: “Confini”, Palazzo Pigorini, a cura di Maria Luisa Pacelli e Vanja Strukelj, Parma.

- “Officine dell’Umbria 2006”,Trevi Flash Art Museum, Trevi (PG). 

- “Vita Ipogea”, Fondazione Morra, Napoli.

2005: “Aperto per lavori in corso”, PAC, Milano, a cura di Francesca Pasini.
Vive e lavora tra Piacenza e Milano.

Luca Campigotto

Luca Campigotto, è nato a Venezia nel 1962, vive e lavora a Milano. Si è laureato in Storia Moderna e dalla metà degli anni Ottanta fotografa il paesaggio, l’architettura e l’industria. 

Ha esposto al Mois de la Photo, Paris; CCA, Montreal; MAXXI, Roma; Biennale di Venezia; Festival della Fotografia, Roma; MEP, Paris; Galleria Gottardo, Lugano; IVAM, Valencia; e  The Art Museum, Florida.

Sue opere fanno parte di collezioni private e pubbliche, tra cui: Maison Européenne de la Photographie, Paris; Canadian Centre for Architecture, Montreal; Progressive Collection, Cleveland; Fondazione Sandretto Re Rebaudengo, Torino, Metropolitana di Napoli, Museo Fortuny, Venezia; Museo d’Arte Moderna e Contemporanea, Varese; Galleria Civica, Modena; Museo della Fotografia, Cinisello Balsamo. Numerose le pubblicazioni tra cui: The Stones of Cairo, Peliti Associati, Roma 2007;Venicexposed, Contrasto, Roma/ Thames&Hudson, London/ La Martinière, Paris 2006; L’Arsenale di Venezia, Marsilio 2000; Fuori di casa, Imagina 1998;Molino Stucky, Marsilio 1998 e Venetia Obscura, per Peliti Associati, Roma / Dewi Lewis, Stockport / Marval, Paris, nel 1995.

Campigotto coltiva da sempre l’interesse per la scrittura. Nel 2005 la rivista Nuovi Argomenti ha pubblicato una selezione di sue immagini e poesie.

Giuseppe Capitano

Giovane scultore, nato a Campobasso nel 1974, Giuseppe Capitano adopera la canapa come materiale privilegiato al quale associa marmo, ferro, travertino. La sua è un’opera di forte impatto poetico, impasto di armonia ed erotismo, un progetto fatto di racconti in cui il processo creativo si mescola ad alchimie e simboli. Vestiti, armature, maschere, mani artigliate, code o gambe assumono una nuova dimensione rispetto al percorso tradizionale della scultura che si arricchisce mediante una costruzione lineare accompagnata dal monocolore, dalle curve dolci e da un senso dello spazio di assoluta originalità.

Nonostante la sua giovane età, ha già al suo attivo mostre personali (nel 2006 alla Galleria L’Attico di Roma e nel 2004 una mostra dal titolo “Prima personale”, sempre alla Galleria L’Attico) e diverse collettive tra cui ricordiamo: “Italia 1980-2007 – Tendenze della ricerca contemporanea”, al Vietnam National Museum of fine arts, di Hanoi, del 2007, e “Inchiostro Indelebile” al MACRO, Roma, nel 2005. Una sua opera è stata acquisita dal MUSMA di Matera nel 2006. Vive e lavora a Roma.

Lawrence Carroll

Australiano di nascita, vive e lavora a Los Angeles e Venezia. Dal 1986 al 1980 frequenta L’Art Center College of Design. Carroll ama definirsi pittore anche se le sue opere sconfinano nella scultura. I suoi quadri tridimensionali sono aggettanti e i suoi colori sembrano “sporchi” perché risultato di una vita interna sedimentata. Carroll lavora quasi sempre utilizzando i materiali poveri: legni, stoffe, tele. Questo gli permette di partire già da una sedimentazione e da memorie conservate nei materiali che usa. Raccogliere materiali significa farli rinascere, dar loro nuova vita, per sottrarli alla corruzione della materia. Artista solitario, ama lavorare lentamente, sedimentando strati e strati di colore e di tempo: un modo per appropriarsi del materiale ed imprimergli tracce di una vita propria. 

E’ un’opera che richiede tempo per essere “vista”, per permettere all’occhio di penetrare negli strati e di percepirne la vibrazione interna che ad uno sguardo ‘veloce’ potrebbe risultare solo colore sordo e sporco. 

Una sua recente personale (del 2008) è stata presentata al Museo Correr, a Venezia, mentre del 2007 è quella alla Galleria Cardi, Milano.

Marcello Cinque

È nato ad Ottaviano, Napoli, nel 1968. Vive e lavora tra la Sardegna e Napoli. 

Partecipa ad Anteprima, XIV Quadriennale di Roma, Palazzo Reale, Napoli (2003) e a "Napoli Presente", al PAN di Napoli a cura di Lorand Hegyi, 2005. Presenta nel 2006 la nuova serie "Mediterraneo" a Salerno presso la Galleria Paola Verrengia (catalogo a cura di Nadja Perilli). 

Nel 1999 vince il “Concorso internazionale di scultura per il Bicentenario della Repubblica Napoletana", monumento a Gennaro Serra di Cassano. 

Cinque si interroga con instancabile forza creativa sulle possibilità delle tecniche e dei materiali ed esprime una tensione sperimentativa attenta alla ricerca materica e ad un’analisi che coinvolge la percezione del fruitore.

Principali mostre personali:
2007: “Paesaggi fittizi Mondi immaginari”, MLB Home Gallery, Ferrara. Catalogo con testo di Lòrànd Hegyi.
2006: “Emanuela Fiorelli, Marcello Cinque, Paolo Radi”, a cura di Nadja Perilli, Galleria Paola Verrengia, Salerno.
Principali mostre collettive: 
2007: Premio E. Casoli, Fabriano, “A R I A”, a cura di Valerio Dehò ed Elena Pontiggia, Serra San Quirico (AN);

“Arte Fiera”, Bologna, Galleria Paola Verrengia, Salerno;

2006: “Around the sky”, Alcamo (Trapani);

“Riparte” International Hotel Art Fair, Napoli, Galleria Paola Verrengia , Salerno;

2005: “White Light/White Heat” Galleria Paola Verrengia, Salerno;

“Those misunderstood”, Seconda Università degli studi di Napoli; 

“Riparte” International Hotel Art Fair, Roma, Galleria Paola Verrengia, Salerno. 

Pietro Costa
La sua ricerca si muove nell’ambito della luce avvicinandola a vere composizioni musicali. basate anche sulla numerologia realizzando strutture in cui decostruisce la forma presentata creando un paradosso tra il fisico e il metafisico. Le sculture diventano strumenti luminosi, respirano emanando una luce a volte tenue a volte aggressiva con il risultato di una percezione  totale dell’opera (visiva ed uditiva).

Nel 2003 ha presentato una sua scultura luminosa alla Certosa di Padula, dal titolo “Grace – per tutti i bambini”. Del 2004 è invece la personale italiana alla Galleria Il Ponte Contemporanea, Roma, dal titolo “Light Structures”.
Mauro Di Silvestre

Nasce a Roma nel 1968. Ha vissuto 3 anni e mezzo a Los Angeles, imparando a dipingere da un maestro americano. Tornato a Roma nel 1992, non si iscrive all'Accademia e sceglie invece di collaborare per vari anni con Piero Pizzi Cannella. Nel 1999 comincia ad esporre i suoi lavori a Roma in mostre collettive; nel 2001 vince il 2° Premio di Pittura al Museo di Lissone (MI); nel 2003 decide di andare a vivere a Londra, e lo stesso anno partecipa ad una collettiva nella storica galleria romana L'Attico di Fabio Sargentini; nel 2004 torna in Italia e partecipa alla Prima edizione del Premio Celeste a San Gimignano, e vince il Premio per i Pittori Emergenti. Tiene la sua prima mostra personale alla galleria Z2O di Roma nel 2007. Attualmente vive e lavora a Roma.
Electronic Art Cafè (EAC) 
L’Electronic Art Cafè è stato creato a New York nel 1994, da Umberto Scrocca e Achille Bonito Oliva, in occasione del simposio “New York - Sarajevo” organizzato presso la “Great Hall of The Cooper Union University” con Vanessa Redgrave, Susan Sontag e Lisa Gaye. Il Roof Garden di Palazzo delle Esposizioni di Roma fu il migliore punto di lancio del progetto elettronico e in quell’occasione fu presentato il lungometraggio di Guidarello Pontani ‘Parole d’Artista: Autoritratti’, all’interno del quale compaiono personaggi del calibro di Lucio Amelio, Plinio de Martiis, Mario Ceroli, Carol Rama e molti altri, che, come sottolinea Bonito Oliva, “esponevano in prima persona, con parole e immagini, il loro percorso creativo ed esistenziale in altrettanti autoritratti”.
L’EAC è un contenitore interattivo di eventi multimediali realizzati dai protagonisti delle avanguardie artistiche internazionali. Lo spazio virtuale dell’Electronic Art Café è confermato dalla proposta “Artisti in pedana” curata da Achille Bonito Oliva, che invita gli artisti (fuori da ogni logica generazionale, nazionale o poetica) a presentare ad un pubblico non selezionato, di passaggio, un’opera plastica, una performance o un video sulla pedana, posta al centro, dedicate all’EAC a Roma, o di volta in volta, in altre città e luoghi.

Flavio Favelli

Favelli (Firenze, 1967) vive e lavora a Savigno (Bologna). Dopo la Laurea in Storia, indirizzo Orientale, all’Università di Bologna, prende parte al Link Project (1995-2001). Ha esposto in importanti spazi pubblici e privati in Italia e all’estero. E’ autore dell'intervento di riqualificazione del  Pantheon alla Certosa (Bologna) presentato nel giugno di quest’anno su un progetto dell'Associazione degli Amici della GAM di Bologna  per rinnovare la tradizione del rapporto tra committenza e artista nell'architettura sacra. Attualmente è in corso la personale  “Palazzina Cinese”, per il progetto  di residenze “Domani, a Palermo”  a cura di Laura Barreca e Francesco Pantaleone, presso la Galleria Francesco Pantaleone arte Contemporanea di Palermo, ed è fra gli artisti della quindicesima edizione della Quadriennale di Roma. Altre principali mostre personali e collettive sono: “Rosé Royal” Projectspace 176, Londra 2005; “Vestibolo d’Aspetto”, Museo Pecci, Prato; “Interior”, IIC Los Angeles 2004, “Clandestini”, 50° Biennale di Venezia, 2003; “La mia casa è la mia mente”, Galleria Maze, Torino, 2003; “Exit”, Fondazione Sandretto Re Rebaudengo, Torino,2002; “My home is my mind”, Artinprogress, Berlino, 2002.
Pietro Fortuna
Nasce a Padova nel 1950. Vive e lavora a Roma. Sue recenti personali sono, nel 2002, allo Studio Stefania Miscetti, Roma, e nel 2006 alla Galleria La Nuova Pesa sempre a Roma.

Del 1990 è invece la personale alla Galleria Massimo Minini di Brescia.

Numerose le collettive: del 1982 è “Avanguardia e Transavanguardia”, a cura di Achille Bonito Oliva, alle Mura Aureliane di Roma e “Conseguenze impreviste”, sempre curata da Achille Bonito Oliva, a Palazzo Novellucci di Prato, mentre del 2003 è la partecipazione a “Inchiostro Indelebile”, tenutasi al MACRO, ex mattatoio, a Roma. Del 2007 è la mostra “Ebbene”, allestita negli spazi della galleria Giacomo Guidi, curata da Marco Meneguzzo.

Matteo Fraterno

Nato a Napoli, Fraterno utilizza un linguaggio artistico che “usa” e metabolizza le suggestioni della sua cultura di origine.

E’ presente in numerose esposizioni tra cui: “Napoli presente. Posizioni e prospettive dell’arte contemporanea”, al PAN, Palazzo delle Arti di Napoli, del 2006; del 2004 sono le mostre collettive “Suburbia- Periferie nel territorio nella mente nella comunicazione”, Chiostri di San Domenico, Reggio Emilia e “Presente continuo” al Castel dell'Ovo, Napoli.

Nel 2003 partecipa alla mostra “Forme d'Acqua - Visioni, vicende e pratiche nel Mediterraneo ”, tenutasi a Palazzo Belmonte Riso, Palermo, per la Fondazione Istituto di alta cultura 'Orestiadi' di Gibellina.

 E’ presente con una sua opera, realizzata nella Metropolitana di Napoli, Linea 6, per il progetto “Le Stazioni dell’Arte”, a cura di Achille Bonito Oliva.
Shay Frisch Peri 

Nato in Israele,vive e lavora a Roma. Ha studiato Industrial Design all’Accademia Bezalel di Gerusalemme e alla Domus Academy di Milano. E' vincitore del concorso internazionale di industrial design “FrogJunior”.

Nel 1995 espone i suoi lavori, per la prima volta in ambito di una mostra d’arte, al Castelluccio di Pienza nell’occasione della mostra “5 Personali” a cura di Plinio De Martiis.

In seguito partecipa a diverse rassegne d’arte, tra le quali  “La Festa dell’Arte” a cura di Ludovico Pratesi e A. Borghese - ex mattatoio di Roma, 1997; “Oasi Mediteranea” a cura di Achile Bonito Oliva - Palazzo delle Esposizioni Roma, 1998; “1° Biennale dei Parchi Nazionali – Arte e Natura” a cura di A. Bonito Oliva - Galleria Nazionale d’Arte Moderna Roma,1999 e “Conversione di Saulo” a cura di S. Sarra - Palazzo Odescalchi Roma,2000.

Sin dall’inizio, Shai Frisch Peri progetta con l’obiettivo di rendere “naturale” il rapporto dell’uomo con le nuove tecnologie, ricercando un linguaggio che le ancori ad un “immutabile” codice di valori umani. La sua esperienza che spazia dall’architettura all’industrial design, sconfina spesso nel campo scientifico-tecnologico fino a sperimentarsi nei linguaggi dell’arte contemporanea.

Lucia Lamberti

Lucia Lamberti è nata a Salerno nel 1973. Vive e lavora a Capriglia (SA).

Nel1997 si laurea in Lettere Moderne, presso l'Università degli studi di Salerno.

Ha partecipato a numerose collettive tra le quali ricordiamo: “Atelier 07”, Fondazione Orestiadi, Gibellina (Tp), a cura di A. Bonito Oliva (con catalogo), 2007; “She Devil”, allo Studio Stefania Miscetti; a cura di Daniela Cascella, Dobrila Denegri, Tiziana Di Caro, Elena Giulia Rossi, 2006; “Premio Celeste”, Magazzini del Sale, Siena, a cura di G. Marziani,2005; “L’esercizio della memoria”, Basiliche Paleocristiane di Cimitile (NA); a cura di E. Zorn; “Interferenze”, Carcere Borbonico, Avellino; a cura di P. De Gregorio; “Vedo Verde”, Palazzo Genovesi, Salerno.

Del 2004 sono le mostre: “Electro Art Wine and Sound”, La Volpe e L’Uva, Salerno, a cura di T. Di Caro e “Fairy Tales” alla Galleria Paola Verrengia, Salerno. Nel 2003 partecipa a “Giallo Mimosa”, collettiva a cura di M. Bignardi, tenutasi al FRAC (Fondo Regionale per l’Arte Contemporanea), a Baronissi (SA).

Tra le sue personali ricordiamo, nel 2006: “Stanze per racconti”, alla Galleria Comunale d’Arte Contemporanea, Stio (SA), a cura di S. Vecchio e, nel 2005, “Smokers”, Picagallery, Napoli; a cura di G. de Martino.

Lorenza Lucchi Basili

L’idea del catturare è lo scopo immediato del fotografo. Lucchi Basili è del tutto differente in quanto, frequentemente e intenzionalmente, lei asporta frammenti di architettura dallo spazio urbano, facendoli spesso apparire totalmente anonimi. Ma mentre da un lato questa asportazione rimanda ai moderni contenuti antropologici delle città che costituiscono le sue particolari fonti, dall’altro essi non devono essere letti come frammenti familiari separati da un tutto – ovvero nel senso classico del termine ‘frammento’ inteso come parte di qualcos’altro. Piuttosto, essi sono entità autonome, complete in sé stesse, ma poste in nuova relazione e ri-orchestrate attraverso la loro presentazione e installazione. Ciò che la fotografa-artista ci fa capire, è che mentre tutti noi sappiamo che lo spazio della città è un ambiente orchestrato (dalle pratiche della pianificazione urbana e territoriale), le immagini di Lucchi Basili sono in grado di provocare in noi uno stato percettivo alternativo di de-realizzazione urbana.

Raffaela Mariniello

Vive e lavora a Napoli. Si è avvicinata alla fotografia appena ventenne collaborando con un’agenzia di foto giornalismo. Sono gli anni del dopo terremoto a Napoli e dall’esperienza in una città continuamente al centro della cronaca, emerge uno sguardo attento al paesaggio urbano. Il confronto e la riflessione verso tematiche sociali e culturali rendono la sua ricerca artistica particolarmente sensibile al rapporto tra l’uomo, gli oggetti del suo quotidiano e il luogo che abita.  

Nel 1991, quando la crisi dell’industria siderurgica segna la chiusura definitiva dell’Italsider di Bagnoli, Raffaela Mariniello inizia una campagna fotografica sulla fabbrica. A tutt’oggi questo lavoro, è una testimonianza  storica unica sull’attività dell’acciaieria: Bagnoli, una fabbrica, (catalogo Electa, Napoli 1991) è stato - tra il 1992 e il 1995 - esposto a Napoli, Nantes, Calais, Parigi e Milano. 

Allo studio Trisorio di Napoli, ha esposto le serie Moltitudini (1995) e Natura morta (1998), installazioni in cui è evidente una presa di distanza dalla fotografia più tradizionale. Moltitudini è stata  esposta anche a Verona e a Marsiglia; Natura morta a Roma e Torino. 

Napoli veduta immaginaria (catalogo Motta Editore, Milano 2001) è l'ultima serie d'immagini realizzate su Napoli (esposte  nel Museo del Maschio Angioino  a Napoli - a cura dello Studio Trisorio - alla galleria Lawrence Rubin di Milano e alla galleria Ronchini di Terni. Ha partecipato insieme a Daniel Buren al progetto di intervento artistico ARIN promosso dagli Incontri Internazionali d’Arte, (catalogo Arin-Buren, Napoli 2004).

L’ultima pubblicazione Raffaela Mariniello (catalogo Ffotogallery editions, Cardiff, Wales, U.K.  2006) raccoglie una serie d’immagini realizzate sulla città di Cardiff in Galles, commissionate dall’amministrazione comunale insieme alla galleria Ffotogallery. Il lavoro è stato esposto alla Turner House Gallery di Cardiff nel mese di Ottobre 2005.

Con la video installazione Over and over realizzata nel corso del 2005 ed esposta allo studio Trisorio di Roma, al Pan di Napoli e al Man di Nuoro, ha aperto la sua ricerca a nuove modalità espressive.  

Raffaela Mariniello ha partecipato a numerose mostre collettive in Italia e all’estero, tra cui la XII Quadriennale d'arte di Roma ,1996, la VIII Biennale di Fotografia di Torino,1999 , a XI Biennale di Architettura di Venezia, 2006, il Festival della Fotografia di Roma (2002, 2005, 2008), Paris Photo, 2007 e il  Festival della fotografia di Toronto - “Contact” – , 2008.
Domenico Mennillo – lunGrabbe
Nato a Napoli nel 1974, Domenico Mennillo si laurea in estetica presso la Facoltà di Lettere e Filosofia dell’Università di Napoli, con una tesi sul rapporto tra Gilles Deleuze e Antonin Artaud. Nel 1999 fonda a Caivano con Rosaria Castiglione, lunGrabbe, collettivo di artisti impegnati in un lavoro di ricerca e sperimentazione sui luoghi altri delle arti e del teatro (boschi, spiagge, campagne, cortili e stanze di palazzi pubblici e privati, aree dimesse, ecc.), realizzando spettacoli, azioni, mostre, film e pubblicazioni di ricerca letteraria.

Nel 2003 conclude con lunGrabbe la “Trilogia del Tatro d’Architettura”, realizzata esclusivamente in spazi teatrali non convenzionali e dedicata ai rapporti tra arti performative, architettura e filosofia del novecento.

Nel 2004 Domenico Mennillo, grazie alla collaborazione fra lunGrabbe e la E-M Arts ha pubblicato il volume di “Partiture visive. Teatro d’Architettura” edito dalla e-m arts/edizioni Morra. Dal 2002 organizza con lunGrabbe il progetto Alcune Architetture di Caivano dedicato agli spazi architettonici simbolici dell’aggregazione sociale tipica delle zone rurali a nord est di Napoli, contaminati da proposte di vivibilità estetica legate a sperimentazioni artistiche fra teatro e architettura. Ogni evento presentato nei cinque anni del progetto, mirava innanzitutto a riattivare una vita d’aggregazione in spazi ormai chiusi o dismessi da tempo alla frequentazione e alla conoscenza fra uomini per la scomparsa stessa di quella che un tempo era una comunità agricola. Riattivare quegli stessi spazi con eventi legati ad un’idea visiva del fare performativo, è stata poi la scommessa dell’intero progetto.

Del 2007 è il progetto dal titolo : “Speculum celestiale – il giardino delle visioni”, tre eventi ideati da Domenico Mennillo, Maurizio Elettrico e Raffaella Morra per la Vigna di San Martino.

Bartolomeo Migliore

Dipinge Bartolomeo Migliore. Si confronta con il linguaggio giovanile contemporaneo attraverso tele che usano la forza della parola e il ritmo frammentato della musica. Il suo lavoro è uno scambio sociale, uno spazio nero e rumoroso, vitale, necessario.

Segno e colore sono il ring di questo universo parallelo in cui la parola ha importanza per il suo significato e la sua forma. Decostruisce Migliore, allungando i segni, srotolando sulla tela le parole come se avessero un suono, una loro propria pulsione e risonanza. 
Nato a Santena, Torino, nel 1960, ha presentato suoi lavori in diverse personali tra cui, nel 2006  “Space Runner” alla Galleria 41artecontemporanea di Torino e, nel 2005 “Limited C shirt, A+M bookstore a Milano. Del 2002 è “Sonic death” alla Galleria Pack di Milano. Tra le recenti collettive: “From the vault” (a cura di Martina Cavallarin), Galleria Pack, Milano e “Clip It”, curata da Luca Beatrice, alla Fondazione Sandretto Re Rebaudengo, Torino, nel 2005.

Giancarlo Neri

E’ nato a Napoli nel 1955. Nel 1978 si trasferisce a New York come calciatore professionista. Ha studiato pittura e scultura alla “Arts Students League” di New York ed è diventato artista a tempo pieno nel 1980. La prima mostra personale è alla Kornblee Gallery nel 1983. Neri si è dedicato alla realizzazione di installazioni di grandi dimensioni negli USA, in Brasile ed in Europa dal 1982. Nel 1997 torna a Napoli dove lavora ad una serie di sculture ed installazioni nello stabilimento siderurgico Italsider di Bagnoli in fase di smantellamento. 

Sue recenti mostre e installazioni sono: “Tanto di cappello” a Castelmezzano (PZ), 2008, appena conclusa, “Luna e laltra” , l’installazione  visibile giorno e notte al Castel Sant’Elmo di Napoli e, del 2007, “Massimo silenzio”, a cura di Achille Bonito Oliva, al Circo Massimo si Roma, installazione  di10.000 sfere luminose dai colori cangianti, disseminate sull´intera superficie del sito archeologico, sospese tra storia e futuro, ideale apertura della Notte Bianca.

Attualmente vive e lavora a Roma.
Luca Padroni

Nasce a Roma nel 1973. Nel 1994 consegue il BTEC (Diploma Nazionale in Arte e Design) presso il Kent Institute of Art and Design, Canterbury, England.

Si laurea nel 1998 in Belle Arti, BA (Hons) Fine Art, presso The Slade School of Fine Art, University College London.

Nel 2000 riceve una borsa di studio Fulbright per un periodo di studi negli USA e nel 2001 frequenta per un semestre il San Francisco Art Institute.

Tra le mostre personali si ricordano: nel 2008 “Fault Lines”, Testori UK, London, U.K.

Del 2007 è “Transiberica”, alla Galeria La Aurora, Murcia, Spagna, mentre nel 2005 espone    alla mostra dal titolo “Tran-Tram”, alla Galleria Oddi Baglioni, Roma e a “Prospettiva Mirò” sempre alla Galleria Oddi Baglioni, Stazione Termini, Roma

Mostre Collettive:

2008 “Spirit”, Galleria Marte, Roma; VentixVenti, Globart Gallery, Acqui Terme

2006 “Pittori al Muro”, Associazione Culturale L’Attico, Roma; “Mito e Velocita`”, Maneggio del Cremlino, Mosca, Russia; “Mithos, Miti e Archetipi nel Mediterraneo”, Museo Bizantino e Cristiano, Atene.

Nel 2005, prende parte a “Milano Africa” alla Fabbrica del Vapore, Milano e a “Fuori Tema”, per la  XIV edizione della Quadriennale di Roma, Galleria Nazionale di Arte Moderna, Roma.

Del 2001 è la partecipazione a “Vizi di Forma”, Galleria Spicchi dell’Est, Roma.

Sergio Picciaredda

È nato a Roma l’11 giugno 1974 e vive a Roma. Oltre ad occuparsi di fotografia, Picciaredda è musicista, produttore ed arrangiatore musicale. Ha partecipato a diverse esposizioni di fotografia quali: il Festival Internazionale della Fotografia presso la Galleria 9 via della Vetrina Contemporanea, a cura di Achille Bonito Oliva, nel 2007; all’esposizione fotografica settimanale presso il Wine Bar Camponeschi in Piazza Farnese a Roma, sempre nel 2007, e nel 2006 alla mostra fotografica tenutasi presso Palazzo Grasso.

Ha partecipato inoltre a numerosi progetti musicali come arrangiatore e produttore e ha composto musiche per cortometraggi e Dvd tra cui ricordiamo le musiche per “Tommy lo svelto”, di Romana Meggiolaro, vincitore al Festival di Venezia del 2005, per la miglior regia e miglior cortometraggio.

Paolo Picozza

Nasce a Latina nel 1970. Vive e lavora a Roma.

Tra le sue Personali:

“Paolo Picozza”, del 2008,  alla Galleria L’Attico, Roma; nel 2007 è presente a Miart con una esposizione personale della Galleria Il Segno, Milano. Del 2006 è la mostra “Milano solo andata” alla Galleria L’Affiche, Milano. Nel 2005 presenta le sue opere alla Galleria Il Segno, Roma, con la mostra “Sentito nero” e a Francoforte presso Carloni Spazio Arte. Del 2004 è l'esposizione alla Galleria L’Affiche, Milano, dal titolo “Terrain vague”. Del 1994 è “Similpelle”, alla Galleria Al Ferro di Cavallo, Roma, e, sempre alla Galleria Al Ferro di Cavallo, del 2001 è la mostra “Bitume le onde di terra le onde metropolitane”. 

Ha partecipato inoltre a numerose collettive, tra cui le più recenti sono: nel 2007, “De-forma Il superamento dell’Informale: dalla Percezione pittorica alla Nuova Astrazione”, Castelbasso; “Pittori al muro”, 2006, Galleria L’Attico, Roma; nel 2005 partecipa alla terza edizione di “Arte Contemporanea per i Rifugiati” ai Musei di San Salvatore in Lauro, Christie’s, Roma e nello stesso anno è alla Galleria Il Segno sempre a Roma per la mostra “Paolo Picozza – Alessandra Giovannoni, Il Giardino del lago”. 

Guidarello Pontani
Nasce a Roma nel 1955. A partire dalla fine degli anni Settanta inizia la sua intensa attività teatrale, entrando nel gruppo "La Gaia Scienza", con il quale realizza diversi, importanti spettacoli, e fondando in seguito una propria compagnia. Dal teatro passa poi alla radio e alla televisione. Nel 1984 firma la regia del video “Notturni Diamanti” (Premio speciale Festival Salsomaggiore), firma in seguito il soggetto e la sceneggiatura per un programma televisivo del DSE dal titolo “Aggressività e violenza nell'uomo” (con la consulenza di Rita Levi Montalcini). Nel 1989 diventa redattore e attore di Radio Révolucion Francaise  prodotto dal Festival Roma-Europa di Villa Medici e dalla SPER, e tra il 1990 e il 1992 collabora in voce come programmista-regista al programma radiofonico Stereounosera (Radiouno).  Nel 1993 firma la regia del video “I punti cardinali dell'arte — La Biennale 1993” . 

Come attore ha inoltre partecipato a vari programmi radiofonici e tra il 1993 e il 1996 nel cinema e nel teatro. Tra i registi con cui ha collaborato si annoverano: Luca Archibugi,  Marco Solari, Alessandro Berdini, Maurizio Grande. 
Franco Silvestro

Nato nel 1960 a Napoli, Silvestro opera con la sua terra, una realtà sociale ed esistenziale che ha il suo rimando ideale in tutte le città e in tutte le periferie, in ogni luogo in cui il contesto sociale sia disincantato e quasi cattivo, duro come può esserlo ogni percorso borderline. Al suo attivo numerose personali tra cui segnaliamo nel 2006 la mostra a cura di Martina Cavallarin, alla Galleria Il ponte Contemporanea di Roma; del 2005 è l’installazione permanente nella metropolitana Piscinola/Scampia, dal titolo “I ragazzi di Scampia”, a Napoli; del 2003 è la mostra alla Galleria Artra di Genova, curata da Marco Scotini, mentre tra il 1991 e il 1994, tiene tre personali alla Galleria Raucci/Santamaria, Napoli.

Numerose le collettive sin dal 1985, anno in cui partecipa all’esposizione “Evacuare Napoli”, a cura di Achille Bonito Oliva, tenutasi all’Istituto Grenoble di Napoli. Recenti collettive sono: “Yearbook 2006, Italian video”, DAV, Alma Mater, Università di Bologna e, sempre del 2006, “I love S. Gennaro” al PAN, Palazzo delle Arti di Napoli. Del 2004 è invece “Utopia Station, Incursione vesuviana”, a cura di Francesco Bonami e Gigiotto del Vecchio alla Mostra d’oltremare, Napoli.

Mary Zygouri
Mary Zygouri è nata ad Atene nel 1973 e vive e lavora ad Atene. Dal 1994 al 2000 studia pittura, fotografia, scultura e disegno presso The Athens School of Fine Arts.

Nel 2002-2003 consegue il Master in Fine Art presso il Chelsea College Of Art and Design a Londra. 

Mostre personali selezionate: 2005 Hacking Reality, Intervention - Performance presso il Theatre Square, participazione con the Cleaning Public System of Atene; 2003 Way out, Fotografia -video-performance, alla Gallery " The Apple" di Atene; 2001 Room-Anteroom, Installazione-video in "House-Space" of Chelsea College of Art and Design, Londra. 

Collettive: 2007, Studio Stefania Miscetti, “She devil”, Roma; “4th Tashkent International Contemporary Art Biennale/ New: Illusion or Reality”,Uzbekistan; “Evolution de l’ Art vers l’ immateriel”, Gallery EdiA Bratislava; “8 Μarzo: Festa della donna- Omaggio: Carolin Linding, Gina Pane”. - Museo d’Arte Contemporanea, Calice Ligure.

Del 2006 è la mostra “All about lies”,  Video, Apartment Gallery, Beyoglu, Istanbul.
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