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CENNI BIOGRAFICI

GHADA AMER 

(Il Cairo, 1963) indaga in segni e scritture quanto solitamente sfugge agli stereotipi dei generi e delle identità. Il femminile, innanzitutto, ma anche lo straniero e, più radicalmente, l’altro, sono infatti i luoghi - esistenziali prima ancora che teorici - che l’artista araba, formatasi a Parigi e attualmente attiva a New York, ha scelto di attraversare e di tradurre nelle sue opere in cui s’intrecciano sovente tecniche e linguaggi differenti. Non di rado, infatti, la pittura, il collage, il disegno dialogano nei suoi lavori, incontrando talvolta la pratica antica del ricamo e della tessitura. L’artista, molto presente sulla scena internazionale, ha tenuto numerose personali negli Stati Uniti e in Europa tra cui le recenti Intimate Confessions (Deitich Projects, New York, Tel Aviv Museumo of Art), e Reading Between the Threads (Olso, Dusseldorf e Umea). Nel 2003 ha, tra l’altro, esposto all’Indianapolis Museum of Art e presentato la prima personale italiana alla galleria Massimo Minini di Brescia. 

ELISABETTA BENASSI

(Roma, 1966) individua nel video - o, meglio, nella videoinstallazione - il linguaggio privilegiato per la propria ricerca, sempre attenta a coniugare al racconto e alla riflessione sul presente, sul proprio tempo e sul proprio spazio quotidiano, elementi perturbanti, di straniante visionarietà.  La videoinstallazione - ma anche il semplice video, l’installazione o la fotografia - si offre all’artista come spazio di interrogazione sulla realtà e, assieme, sull’arte, sulla storia dell’arte la cui memoria, accanto a quella, fondamentale, della lezione pasoliniana, è attiva e riconoscibile nei suoi lavori. E’ quanto rivela, ad esempio, l’opera Tutti morimmo a stento, presentata nella primavera del 2004 al MACRO, un lavoro in cui, com’è consuetudine per Benassi, oggetti prelevati dalla realtà complicano e potenziano (divertono) le immagini video, abitate qui da impossibili “motomen”, figure ambigue tra l’umano e il meccanico che si muovono dolorose nello spazio di uno sfasciacarrozze. L’artista, che ha esposto nel 2003 alla mostra I moderni al Castello di Rivoli, ha partecipato, tra l’altro, a Manifesta 4 nel 2002.

MONICA BIANCARDI
(Napoli) inizia giovanissima la sua attività di fotografa avvicinandosi al mondo del teatro e realizzando le foto di scena di importanti spettacoli prodotti dai Teatri Uniti e dalla Societas Raffaello Sanzio. Ritratti è il titolo della prima personale che presenta il suo lavoro a Napoli (Galleria Franco Riccardo, 2003), Barcellona, Parigi e Milano (Il Diaframma, 2004). In questa mostra, che raccoglie i risultati di una ricerca intrapresa nel 1998, l’artista si interroga sulla possibilità di restituire attraverso l’immagine fotografica l’identità, sociale e culturale, di persone provenienti da ambienti storie e situazioni molto distanti, tutte però egualmente messe in posa ad esibire, oltre che il proprio volto, le mani: “l’utopia - ha scritto Biancardi - è di fotografare tutti i mestieri del mondo omaggiandone le mani che riflettono tutti i lavori fatti con passione, piacere, dolore...”.

BIANCO-VALENTE
(Pino Valente, Napoli 1967; Giovanna Bianco, Latronico 1962) iniziano a lavorare assieme alla metà degli anni Novanta. E’, la loro, una collaborazione, anzi, meglio, una simbiosi artistica ed esistenziale che immediatamente individua nell’analisi e nell’elaborazione sperimentale del rapporto tra tecnologia e natura il nodo cruciale della propria ricerca, scandita da una serie di indagini e, quindi, di opere il cui scoperto movente  è quello di trovare il modo creativamente più teso di “non perdere la propria umanità al cospetto delle macchine e di imparare a gestirle senza lasciarsi gestire da esse”. Hardware e software, corpo e mente sono dunque i termini, le polarità attorno a cui Bianco-Valente costruiscono il proprio pensiero e la propria pratica dell’arte, realizzando opere che attraverso il video e la fotografia definiscono spazi intimi e anche contesti urbani  (recenti i  progetti per la Metropolitana di Napoli e di Genova). Molto presenti sulla scena italiana degli ultimi anni, Bianco-Valente hanno, tra l’altro, proposto una personale alla galleria Alfonso Artiaco di Napoli (2003) e partecipato alla rassegna Napoli anno zero. qui e ora, a cura di G. Maraniello, Castel Sant’Elmo, Napoli 2002.

PIETRO CAPOGROSSO
(Trani, 1967) fin dalle sue prime esperienze espositive - risale al 1997 la personale d’esordio - ha scelto di radicare la propria pittura alla terra d’origine, ad una Puglia arcaica e silenziosa colta nelle sue assenze, nelle sue luci nette, esplicitamente zenitali  piuttosto che nel fragore delle presenze, nel tumulto della vita. “Terra di frontiera, paesaggio di confine, diviso da un orizzonte costante, una dimensione temporale sospesa senza tempo, una luce intensissima, accecante, luoghi percorsi dal sole fino allo stordimento. Il paesaggio si decolora, lentamente, divenendo quasi astratto. Tutto questo fa parte del mio lavoro, della mia infanzia, quindi la Puglia”. Così l’artista scrive del suo rapporto con il paesaggio e, ancor prima, con la pittura, di cui il paesaggio è certo genere antico, poco amato dalla modernità.  Luogo di scorrimento dello sguardo e, assieme, di meditazione, l’opera di Capogrosso ha trovato recentemente numerose occasioni espositive. In particolare, sue personali sono state proposte nel 2002 dalla Galleria Oddi Baglioni di Roma e da Antonio Colombo Arte Contemporanea di Milano. Ha partecipato nel 2003 alla XIV Quadriennale d’Arte Contemporanea.

PATRIZIA CAVALLI
(Todi, 1947) trasferitasi a Roma nel 1968, città in cui tuttora vive e lavora, pubblica nel 1974 la sua prima raccolta (Le mie poesie non cambieranno il mondo, Einuadi) a cui fa seguito, sempre da Einaudi Il cielo (1981), entrambi confluite, assieme ai versi inediti della sezione L’io singolare proprio mio, nel volume Poesie edito nel 1992 ancora da Einaudi. E’ del 1999 la pubblicazione del volume Sempre aperto teatro, vincitore del Premio Letterario Viareggio-Repaci, raccolta a cui la critica riconosce un’architettura strutturale più salda rispetto al passato pur nella costanza dei temi e delle tensioni, sempre costruite attorno ad un nucleo lirico in cui si misurano ironia, confessione, sentimento del tempo, sofferenza, disincanto, resi trasparenti da una scrittura accorta, affilata, lavoratissima eppure colloquiale. Accanto all’attività poetica, Patrizia Cavalli si dedica alla traduzione dall’inglese e dal francese di narrativa e di classici del teatro (Shakespeare, Molière).

LORIS CECCHINI
(Milano, 1969) nel corso della sua attività, che lo vede sempre più presente sulla scena espositiva europea, ha mantenuto costante l’esigenza di piegare a nuovi materiali e a nuove forme la propria ansia di sperimentazione, di riscrittura, paradossale e, assieme, puntualissima, dello spazio. Il suo lavoro di fotografo e di scultore si è via via misurato con sostanze morbide, gomme, resine, polimeri plastici, cellulosa, avvicinando poi anche le nuove tecnologie e i linguaggi digitali. Distorsione, miraggio, inganno percettivo ma anche, necessariamente, progetto, misura, geometria: è della tensione fra opposti elementi, “ tra affermazione e negazione”, organico e inorganico, trasparenza e opacità, che si nutre la pratica dell’arte di Cecchini, il quale ha saputo incontrare anche le esperienze più innovative dell’architettura contemporanea senza smarrire mai il filo di una personale, sofisticatissima indagine sulla realtà e i suoi doppi. Presente alla Biennale di Venezia (2001) e di Taiwan (2002) ha, tra l’altro, partecipato nel 2003 alla rassegna Belvedere dell’arte. orizzonti a cura di Achille Bonito Oliva e Sergio Risaliti (Forte Belvedere, Firenze). La sua opera è presente nella collezione permanente del Museo Pecci di Prato.

PAOLO CHIASERA
(Bologna, 1978), che vive e lavora tra Bologna e  Berlino, in una recente intervista ha indicato in Paolo Uccello e in Wim Wenders i due artisti che maggiormente hanno influenzato la sua visione. Visione, quella che l’artista declina nei suoi video - e nelle sue installazioni -  che gioca, sempre, sullo spiazzamento, sul ribaltamento delle prospettive, sull’inversione del moto, sulla costruzione di spazi sospesi e incongrui. Soprattutto sul tradimento delle strategie: la riflessione sulla strategia, intesa come “organizzazione rispetto a un cortocircuito di fondo” è infatti argomento e movente dell’intera ricerca di Chiasera, costantemente proiettata a segnalare nelle sue opere, in cui spesso appare come protagonista, linee di fuga da una realtà chiusa, autoreferenziale, illusiva. Equilibrio parallelo, Pensieri in sospensione, Spazi circoscritti  sono alcuni dei titoli che l’artista ha scelto per opere in cui, attraverso una pratica performativa sempre straniante, propone ipotesi e interrogazioni sullo spazio, sulla sua possibile strutturazione, sui confini sempre più labili tra realtà e finzione.  Chiasera, che ha esposto alla galleria Massimo Minini di Brescia (2003) e alla Galleria d’Arte Moderna di Torino (20’ livello, a cura di E. Volpato), ha partecipato a importanti rassegne internazionali a Gent, Parigi, Madrid, Strasburgo.

ENZO CUCCHI
(Morro d’Alba, 1947) fin dai suoi precoci esordi ha mostrato un'originale capacità di ricerca che, recuperando i mezzi espressivi più tradizionali, ha saputo alla fine degli anni '70 individuare un nuovo percorso di indagine sui linguaggi della pittura e della scultura. La sua esperienza, strettamente connessa a quella di Sandro Chia, Francesco Clemente, Nicola De Maria e Mimmo Paladino con i quali ha condiviso l'avventura della Transavanguardia di cui teorico è Achille Bonito Oliva, ha trovato accoglienza nei luoghi più prestigiosi del circuito artistico internazionale: sue opere sono state esposte, tra l'altro, alla Kunsthalle di Basilea, al Guggenheim Museum di New York, alla Tate Gallery di Londra e in Italia al Museo Pecci di Prato, al Castello di Rivoli, a Palazzo Reale di Milano. Lavori di Cucchi fanno parte della collezione della Reggia di Capodimonte di Napoli, città dove ha recentemente realizzato un doppio intervento per la stazione Salvator Rosa della nuova Metropolitana. Da sempre aperto al dialogo con le differenti pratiche dell’arte, Cucchi, che ha lavorato in stretto contatto con alcuni tra i più apprezzati poeti italiani, si è misurato in più occasioni con le ricerche e i progetti dell’architettura contemporanea: oltre alla collaborazione con Mario Botta, va senz’altro ricordata l’amicizia e la complicità creativa con Ettore Sottsass, col quale ha stabilito un sodalizio intenso che si è espresso in numerosi progetti comuni.

ALVIN CURRAN
(Providence, Rhode Island, 1938), musicista, compositore, da molti anni attivo tra Roma e gli States, è fra i più noti e assidui sperimentatori delle straordinarie e, per molti versi, ancora inesplorate possibilità artistiche del mezzo radiofonico. Lavorando con il suono inteso in tutte le sue infinite declinazioni e tonalità, dai rumori naturali alla musica, dai suoni di sintesi alla parola, detta, recitata, cantata, comunque sottratta ad ogni lineare intenzione narrativa, Alvin Curran ha realizzato nel corso degli ultimi anni opere che hanno segnato un momento significativo nella storia, recente ma già molto ricca e articolata, della radioarte internazionale. Una per tutte, Crystal Psalms, complessa architettura sonora che è stata proposta in occasione dell’anniversario della drammatica notte dei cristalli, opera che ha visto l’impegno di sette gruppi orchestrali collegati in diretta da altrettante città europee. 

OUSMANE NDIAYE DAGO
(Ndiobene, Senegal, 1951) dopo gli studi all’Istituto Nazionale di Belle Arti del Senegal e poi all’Accademia Reale di Anversa, intraprende un’intensa attività di ricerca che incontra rapidamente l’interesse della critica internazionale. Designer, grafico, illustratore, Dago, che insegna all’Accademia di Dakar, privilegia tra i molti media che gli sono familiari la fotografia, realizzando immagini di estrema sofisticazione che radicalmente si allontanano dalla tradizione della fotografia africana, prevalentemente legata al ritratto e al reportage. I grandi cibachrome realizzati negli ultimi anni e raccolti nella mostra e nel libro Femme Terre (2001) che fa conoscere al pubblico italiano l’artista, già noto sulla scena internazionale grazie alle numerose presenze alla Biennale di Dakar e al Festival dei Tre Continenti di Nantes, sono infatti il frutto di un’interpretazione colta del nudo che guarda alla pittura nell’utilizzo del colore e alla scultura nella scelta delle pose, sempre studiate, scelte per fermare in sapienti composizioni l’immagine di corpi femminili che l’argilla di cui sono dipinti trasforma in visioni di raffinata bellezza e sensualità. Nel 2001 partecipa alla Biennale di Valencia e alla Biennale di Venezia.

MARIO DELLAVEDOVA
(Legnano, 1958), dopo studi di architettura alla Statale di Milano, intraprende negli anni ottanta un percorso, singolarmente indisciplinato, attraverso i linguaggi dell’arte e della poesia, muovendosi con libertà volutamente irriverente nei confronti di ogni consolidata convenzione. E’, il suo, un itinerario scandito da personali significative che lo portano a presentare, soprattutto in Italia e in Messico, dove soggiorna per lunghi periodi, opere che sfuggono al rigore dei codici (Le aspettative vanno deluse è, del resto, il titolo di una sua mostra milanese del 1997), lavori che, incrociando testo visivo, scrittura poetica e performance, propongono l’idea di uno Stile in folle (2000) o, ancora, di un ironico, tutt’altro che fatuo, Dopolavoro del poeta documentato anche da un intenso dialogo di Achille Bonito Oliva e Mariuccia Casadio (Edizioni Mazzoli, Modena 2003). Presente a numerose rassegne internazionali (Biennale di Venezia,1993; Biennale di Valencia, 2001) recentemente ha partecipato a numerose esposizioni in spazi pubblici (De Gustibus, Palazzo delle Papesse, Siena 2002; Parole parole parole Galleria Civica di Arte Contemporanea, Trento 2002) e in gallerie private.

BALDO DIODATO
(Napoli, 1938) ha portato a termine i suoi studi all’Accademia di Belle Arti di Torino. E’ Napoli, però, la città in cui muove i primi passi di artista, partecipando al vivace dibattito che animava nei primi anni sessanta la cultura artistica partenopea e proponendo alla Modern Art Agency di Lucio Amelio il proprio lavoro nel 1966, anno in cui si trasferisce a New York, città in cui vivrà fino al 1992. Nuovamente in Italia, questa volta a Roma, prosegue il suo itinerario di ricerca che si muove, inquieto, tra pittura e scultura, mostrandosi sempre aperto al confronto con nuovi materiali spazi dimensioni. Molto presente sulla scena espositiva statunitense degli anni ottanta e novanta, nel 2003 partecipa alla mostra Living theatre, labirinti dell’immaginario curata da Lorenzo Mango e Peppe Morra a Castel Sant’Elmo, Napoli, e realizza l’installazione permanente Cielo stellato su Ghibellina per il Museo delle trame mediterranee di Baglio di Stefano.

ISABELLA DUCROT
(Napoli) ha orientato la sua ricerca, di singolare raffinatezza ed eleganza, ad un attraversamento di tecniche e di materie (dalla pittura all’installazione) che esprime una poetica di sottile, intima concentrazione. Così, lo studio - e la sperimentazione - delle possibilità estetiche dei tessuti, l’attenzione per una pratica della pittura che guarda alla tradizione calligrafica orientale, la scelta accurata, mai neutrale, dei supporti (erano grandi carte nepalesi lavorate artigianalmente quelle proposte nel 2002 all’Archivio di Stato di Milano nella personale Memorie della terra) esprimono una sensibilità antica, aperta, però, a cogliere i turbamenti del presente, come testimonia il Rimpianto dei Budda di Bamiya, lavoro donato alla Galleria Nazionale d’Arte Moderna nel 2001, una grande tela di impalpabile seta cui l’artista ha affidato l’immagine delle due enormi sculture sacre distrutte dall’intolleranza sulle montagne dell’Afghanistan.

MAURIZIO ELETTRICO
(Napoli 1965) fin dalla personale d’esordio, tenuta alla galleria Vera Vita Gioia di Napoli nel 1993, ha individuato nella costruzione, ironica e straniante, sempre incongrua, di un’impossibile autobiografia il movente del proprio lavoro, che si avvale di tecniche e procedimenti diversi - frequentissimo il prelievo di oggetti e di frammenti di realtà - per tessere la trama spezzata di una narrazione che allude all’identità molteplice, inafferrabile per necessità, dell’artista. Le sue mostre sono così lo spazio di un attraversamento, il racconto di un itinerario sfuggente che ripercorre per accenni, tagli e improvvisi divertimenti, una vicenda di memorie personali, incontri, invenzioni e visioni che nell’assommarsi degli sguardi e dei protagonisti (tra gli altri, Ambra&Mauro ovvero il doppio alter ego dell’artista e, più di recente, Lily Moore, ipotetico artista del futuro) propone intatta la complessità irriducibile di un’identità plurale. L’artista, che ha tra l’altro partecipato alla rassegna Napoli anno zero qui e ora curata da G. Maraniello a Castel Sant’Elmo (2002), ha proposto allo studio Morra di Napoli la personale Il giardino degli Altri.

FEDERICO FUSI
(Siena, 1967) lavora con eguale libertà il suono e l’immagine, realizzando opere - dipinti, foto ma anche interventi molto complessi - che si propongono, ibride, ad una lettura plurale, mai univoca. Inaugurato nel luglio del 2002 a Palliano, il progetto Radio Arte Mobile, vincitore, tra l’altro, del concorso Cultura 2000 bandito dall’Unione Europea, ne è esempio significativo: si tratta di una web-radio destinata a dire, senza mediazioni o filtri, il sistema dell’arte nelle sue molteplici figure (l’opera, l’artista, il critico...), documentando direttamente eventi e fatti dell’arte - come pure la casualità di situazioni non strutturate - attraverso una stazione radio mobile che è, anche, una vera e propria opera, un furgoncino capace di insospettabile camuffamenti. Il camouflage è, del resto, una costante del lavoro di Fusi, che ha avvicinato nelle sue installazioni e nei suoi interventi anche il tema del divino, la sua attualità e la sua radice universale, protagonista, tra l’altro, dell’opera In the field of art realizzata in un tempio scintoista a Tokyo. L’artista, che ha scelto di non abbandonare la città natale, luogo privilegiato per la sua storia e la sua tradizione artistica, ha esposto nel 2002 alla Galleria Continua di San Gimignano una serie di acquarelli dal titolo Frequenze.

ALBERTO GARUTTI
(Galbiate, 1948) lega da sempre la sua pratica artistica all’interpretazione dei luoghi e delle situazioni, realizzando interventi complessi che non cercano mai la neutralità dell’esperienza estetica ma inquietano energie (talvolta contraddizioni) latenti, suscitando domande e sollecitando il pubblico ad un rapporto più attivo con l’opera. L’artista, che insegna all’Accademia di Brera e allo Iuav di Venezia, di volta in volta sceglie così di leggere lo spazio - la sua storia e il suo presente, le sue necessità - attraverso una riflessione che tiene conto delle attese della committenza, elemento che l’artista considera importante nella definizione dei suoi progetti, e impegnandosi a stabilire una sorta di dialettica fra il proprio lavoro e il luogo: “mi piace come artista essere al servizio della città, voglio costruire un progetto che abbia capacità relazionale”. Sue opere permanenti abitano spazi urbani, musei e grandi architetture in Italia (Roma, Bergamo, Cagliari) e  nel mondo (Istanbul, Gent, Kanazawa). Garutti, che ha esposto alla Biennale di Venezia e in altre rassegne internazionali, nella primavera del 2004 ha proposto un’importante personale al Magazzino d’Arte Moderna di Roma.

KENDELL GEERS
(Joannesburg, 1968) accompagna la sua attività di artista multimediale, aperto all’utilizzo e alla sperimentazione delle possibilità offerte dalle tecnologie più avanzate ma disponibile egualmente a procedimenti che rimandano a tradizioni già consolidate, con una serrata pratica teorica. Nei suoi numerosi scritti, la riflessione sulla propria identità instabile (“considero lo stato di esilio molto più autentico e desiderabile del malessere del nazionalismo”) si intreccia con una lettura del tempo presente che sottolinea la saturazione “post-apartheid, post-comunista e post-teorica del postomoderno” facendone movente di opere (installazioni, performance, video) che si misurano con linguaggi e situazioni molto diverse. Red Spiner è, ad esempio, il nome scelto per il progetto di collaborazione con il musicista Patrick Codenys, che nel 2003 al Centre Pompidou ha proposto un nuovo modo di intendere il rapporto fra il visivo e il sonoro. Geers, che ha esposto alla Biennale di Venezia, dell’Avana e di Johannesburg, ha proposto nel 2002 alla Galleria Continua Mondo Kane, la sua prima personale in Italia che, frutto di un anno di “ritiro sabbatico”, lavora a partire dall’impossibile incontro tra il documentario italiano Mondo Cane del ‘62 e il celebre Citizen Cane di Orson Welles.

PIERO GOLIA

(Napoli, 1974), che ha già al suo attivo un’intensa attività espositiva, in Italia e negli States, dove si è trasferito da qualche anno, non perde occasione per ribadire l’indiscutibile  -e insospettabile - serietà del suo progetto creativo (Faccio sul serio, 2002), la piena consapevolezza teorica di un lavoro indisciplinato che si muove sempre sui limiti (I’ll take you to the border ha scritto, citando i Beastie Boys, su un poster distribuito qualche anno fa al suo pubblico), al confine incerto fra la provocazione e la poesia, lo sberleffo e l’analisi logica. Al centro di ogni operazione, l’artista stesso, la sua immagine, la sua biografia e la sua opera celebrate secondo modalità (quasi) convenzionali - è quanto accaduto per l’impossibile e rigorosissima Retrospettiva museale messa in scena nello spazio milanese di Viafarini nel 2001 - o attraverso interventi paradossali come il tatuaggio realizzato sulla schiena di una sua ammiratrice che mostra il volto di “Piero my idol” (Tattoo, 2001) o, ancora, la traversata dell’Adriatico in canoa affrontata dall’artista per raggiungere, secondo una rotta inversa a quella in cui si sono avventurati tanti disperati, l’Albania e partecipare così alla Biennale di Tirana.

DINO INNOCENTE

Innocente è nato a Verona nel 1948 e si è diplomato presso l'Accademia di Belle Arti "G.B. Cignaroli" di Verona, città dove vive e lavora. Ha in attivo molte mostre personali.1999: Fondazione Orestiadi, Baglio Di Stefano, Gibellina; Galerie Patrik Fröhlich, Zürich; 2000: Galleria Francesco Girondini, Verona; 2002: Galerie Patrik Frölich, Zürich; 2003 Galleria Franco Riccardo, Napoli; 2004: V.A.C., Ventabren; “Eroi”, Box Art Gallery, Verona. Numerose anche le mostre collettive alle quali ha partecipato. 1999: “L’inattuale”, Diagonale, Roma; “Artisti per l’Epicentro-VI° Esposizione nazionale d’arte-“, Galleria Epicentro, Barcellona; “Infinitamente”, viale Ceccarini, Rimini; “Fin che c’è morte c’è speranza”, Trevi Flash Art Museum, Trevi; 2000: “Le avventure della forma-arte e scienza a confronto”, V° edizione di Arte e Città, S.Giovanni in Persiceto; “Kamasutra – Arte e poesia”, Spazio Montenero, Milano; 2001: “Piacenza Città d’Arte - Il Novecento Italiano”, Gestart, Piacenza;“La natura, l’arte, la meraviglia”, Museo di Storia Naturale, Verona; “Le tribù dell’arte”, Galleria Comunale d’Arte Moderna e Contemporanea, Roma; “La natura, l’arte, la meraviglia”, Museo di Storia Naturale e Archeologia, Montebelluna; “La natura, l’arte, la meraviglia”, Vicenza; “Mail Art”, Galleria Civica d’Arte Contemporanea, Termoli; 2002: “La natura, l’arte, la meraviglia”, Padova; “Arte e motoraduno”, 2° motoraduno internazionale, Gusola (CR); “Denaro& Valore/L’Ultimo Tabù”, Expo 02, Biel (Bienne); “La natura, l’arte, la meraviglia”, Palazzetto Tito, Venezia; “Andiamo al cinema”, Fabbrica Sarenco, Verona; “ I vizi capitali”, BoxArt Gallery, Verona; “ Ode al DNA” in Celli G. “La costanza della poesia”; 2003: “Stazione Materdei”, Metropolitana di Napoli, Napoli; 2004: “ être. le droits de l’homme à travers l’art”, Palais des Nations, Genève; “ Vanitas”, Certosa di Padula.

EMILIO ISGRO'
(Barcellona Pozzo di Gotto, 1937) pittore, poeta visivo, autore di testi teatrali e di romanzi, nel 1964, anno in cui la Biennale sancisce il trionfo internazionale della Pop art, dà inizio al suo personalissimo lavoro di cancellazione delle parole, un gesto di negazione del sapere codificato e, assieme, di riscatto amoroso, rigenerativo, del testo 

(“Io cancello le parole per custodirle, è un gesto di salvezza”, ha ribadito recentemente l’artista) che è diventato il segno inconfondibile di una ricerca che, pur legandosi alla costellazione concettuale, non si è mai pienamente identificata con essa, mantenendo una riconoscibile autonomia. Quello di Isgrò è un percorso scandito da opere ormai storiche - Enciclopedia Treccani cancellata, Il Cristo cancellatore e  Jacqueline, risposta di profonda umanità al mito pop di Kennedy- che documentano una sensibilità sempre disposta all’incontro, alla costruzione di spazi di dialogo capaci di rispondere ad ogni forma di omologazione e di passività con la paziente e infaticabile alacrità (umiltà) degli insetti - e appunto alle Api e alle Formiche l’artista ha dedicato recentemente la sua attenzione. Presente in più occasioni alla Biennale di Venezia, l’opera di Isgrò è stata oggetto nel 2001 di un’ampia mostra antologica curata da Achille Bonito Oliva negli spazi di Santa Maria dello Spasimo.

ANISH KAPOOR
(Bombay, 1954), vincitore nel 1991 del Turner Prize, membro onorario del Royal Insitute of British Architecture dal 2001, è fra le figure più luminose della scena artistica internazionale. Formatosi a Londra, dove negli anni settanta studia alla Chelsea School of Art, l’artista, nato in India da madre ebrea irachena, fin dagli esordi pensa la sua scultura, orientata a organizzarsi secondo linee biomorfe di grande intensità simbolica, come forma aperta, mutevole allo sguardo, un corpo in bilico fra interno ed esterno, fra superficie e profondità, che al rigore di una struttura definita e immobile preferisce la possibilità, data dal mutare delle prospettive e delle luci, di una trasformazione mai conclusa. Le sue opere, che non di rado si misurano con dimensioni architettoniche ed ambientali (Taratantara è il titolo dell’enorme scultura in pvc rosso che ha ridisegnato nel natale 2000 lo spazio di piazza del Plebiscito a Napoli, città in cui tre anni dopo ha proposto una fortunata mostra al Museo Archeologico), sono il frutto di una sensibilità che nel dialogo tra differenti culture e tradizioni come pure nel rapporto, sempre intenso e coinvolgente, con lo spettatore, ha individuato il proprio riconoscibile nucleo generativo. 

SOL LEWITT
(Hartford, 1928), nato in Connecticut da famiglia di origine russa, studia alla Syracuse Univerisity ed entra giovanissimo nello studio dell’architetto I.M. Pei dove lavora come grafico. Dopo alcune, fondamentali mostre che lo vedono protagonista assieme a Judd, Levin e Andre della stagione minimalista (sarà fra gli artisti presenti alla rassegna Primary Structures del 1966) pubblica nel 1967 i suoi Paragraphs on Conceptual Art, un testo cruciale nella definizione teorica dell’esperienza concettuale. Si apre così una fase estremamente intensa dell’attività di LeWitt che individua nel Wall Drawing la possibilità di realizzare “un’opera d’arte che fosse il più bidimensionale possibile”, identificando senza mediazioni l’opera con il suo supporto. Anche in seguito Sol LeWitt prosegue a lavorare in questa direzione, privilegiando il momento del progetto a quello, ancillare, della realizzazione dell’opera: crea così i progetti di numerosi Wall Drawings di differente complessità destinati ad essere in seguito realizzati dai suoi assistenti in spazi privati oppure, più di frequente, a trovare collocazione, temporanea o permanente, in prestigiosi spazi espositivi ed anche in luoghi pubblici. E’, questo, il caso del Wall Drawing che l’artista, da tempo di casa in Italia, ha concepito lo scorso anno per la nuova Metropolitana di Napoli. I suoi lavori, proposti nelle maggiori rassegne internazionali, si trovano nelle collezioni dei più importanti musei europei e statunitensi.

RENATO MAMBOR
(Roma, 1936) è fra i protagonisti della straordinaria stagione creativa che ha segnato la scena romana negli anni sessanta, partecipando alle ricerche nate nell’ambito della cosiddetta Scuola di Piazza del Popolo. Nello studio di via Panisperna che divideva con Tano Festa ha inizio la sua ricerca, rivolta alla sperimentazione di soluzioni, oggettuali e pittoriche, in grado di allontanare le tensioni espressionistiche della ormai consumata esperienza informale. Nascono via via i suoi celebri “segnali stradali”, le ricorrenti sagome (Uomini grigi, 1962), i timbri, le immagini ricavate dai rebus, in una successione che dichiara l’ansia di indagare nuovi linguaggi. Avvicinatosi negli anni settanta alla fotografia e poi impegnato a progettare “l’evidenziatore”, macchina celibe dalle singolari applicazioni estetiche, Mambor si riavvicina negli anni novanta alla pittura, mai veramente dimenticata. E’, dunque, il suo un percorso ricco, scandito da sempre nuove prospettive, che ha trovato recentemente compendio nelle due mostre Progetto per un’antologica Mambor 1957-2003 e Progetto per un’antologica II dall’Uomo statistico a Renato d’Egitto promosse rispettivamente nel 2002 e nel 2004 dalla romana galleria Il Mascherino. 

FLAVIA MASTRELLA

Artista poliedrica, ha iniziato la sua carriera esplorativo-artistica realizzando soffitti e vetri dipinti. Ha inoltre diretto e interpretato cortometraggi, ha realizzato mostre di scultura, scenografie per spettacoli teatrali, montaggi fotografici -vincendo il premio “Sebastiano Oschman Gradenigo” per i giovani fotografi romani-. Nel 1987 ha incontrato Antonio Rezza, attore e autore di teatro, col quale lavora tuttora spaziando attraverso diverse forme espressive. Nel 1988 hanno realizzato insieme lo spettacolo comico “Barba e Cravatta”, creando i “quadri di scena”, in cotone e fibre sintetiche. Con Rezza ha lavorato anche per cinema e tv: con lui ha scritto e diretto nel 1996 il film “ESCORIANDOLI” presentato alla mostra del Cinema di Venezia, e l’anno dopo alcuni cortometraggi video trasmessi da RAI 2 per “Pippo Chennedy Show”, oltre a una serie di micrometraggi di critica cinematografica per TELE PIÙ. Nel 2000, per RAI 3, nove nuove puntate di “Troppolitani.

MK.
Fondato a Salerno nel 1997 e poi stabilitosi a Roma, il gruppo muove da esperienze eterogenee, più legate alla musica che alla coreografia in senso tradizionale, procedendo ad un lavoro di libera ricerca che, attraverso spettacoli differenti, dal duetto d’esordio e-ink alla partitura sbigottita di Addominale bianco fino agli esperimenti percettivi di Bird Warching, assume il disequilibrio e lo spaesamento come strumenti per restituire al movimento e al corpo la pura ambivalenza della propria evidenza. Un progetto che, rifiutando il controllo operato dalle consuete grammatiche dell’immagine, si colloca fra le esperienze più originali ed apprezzate della danza e del teatro contemporanei: invitato ai maggiori festival internazionali, a MK, attualmente formato da Philippe Barbut, Biagio Caravano, Vincenzo Dente, Michele Di Stefano, Laura Scarpini, Paolo Sinigaglia e Chiara Trezzani per la cura di progetti speciali, il Festival Teatri 90 ha dedicato una personale al Piccolo Teatro Studio di Milano. Il gruppo, che privilegia interventi in luoghi di particolare intensità (le Piscine Picornell di Barcellona, i giardini della Fondazione Gulbenkian di Lisbona, il padigline eBO di Bologna)  è una delle cinque formazioni internazionali alle quali è dedicato il volume Corpo sottile. Uno sguardo sulla nuova coreografia europea edito nel 2003 da UbuLibri.

LILIANA MORO
(Milano, 1961) inizia ad esporre alla fine degli anni ottanta proponendo un lavoro che si caratterizza per la capacità di proporre attraverso oggetti e immagini di apparente mitezza esperienze complesse e perturbanti. Servendosi liberamente di ogni medium, dal disegno alla musica, dalla scultura all’installazione, dal video alla performance, l’artista costruisce ambienti di grande suggestione ed eleganza formale in cui la riflessione sul presente si intreccia con immagini e fantasmi di un’età infantile spogliata di ogni retorica. Densità emotiva e dimensione ludica, dramma e favola appartengono al lavoro dell’artista, che spesso ha spostato i confini del proprio creare nei territori inquieti del teatro operando per sottrazione piuttosto che per addizione, così da sollecitare uno sguardo (una partecipazione) del pubblico meno superficiale, capace di cogliere e di produrre nuovi significati. Liliana Moro, che ha, tra l’altro, preso parte negli anni novanta a Documenta e alla Biennale di Venezia, ha tenuto numerose mostre personali in Italia, in Olanda e in Francia.  

PAUL MORRISEY
(New York, 1938) dopo studi di letteratura all’Università di Fordham inizia nei primi anni ‘60 a dirigere film indipendenti, lavorando a partire dal 1963 con Andy Warhol, che gli affida il controllo e la direzione delle sue produzioni cinematografiche e di tutte le attività collegate alla Factory. Sarà Morrissey a suggerire a Warhol di legare il suo nome e la sua fama al gruppo rock dei Velvet Underground come pure sua sarà la scelta dei soggetti, il casting e la direzione di tutti i film sperimentali proposti da Warhol, con il quale interrompe la collaborazione nel 1975 quando l’artista decide di non proseguire il suo impegno nel cinema. Anche negli anni successivi Morrissey si dedica alla regia di film rigorosamente indipendenti, lavorando soprattutto con attori giovani e sconosciuti, scrivendo e dirigendo i propri film al di fuori di ogni circuito ufficiale. Fra i molti titoli della sua filmografia, vanno ricordati Trash, Flesh e Heat che costituiscono la cosiddettà “Trilogia” recentemente restaurata e premiata a Cannes, Women in Revolt (1972) e i più recenti Beethoven’s nephew (1985) e Spike of bensonhurst (1988).

MOATAZ NASR
(Alessandria, 1961), premiato nel 2001 alla Biennale del Cairo e nel 2002 alla Biennale di Dakar (Premio Rivelazione), è certamente fra i protagonisti più apprezzati e rappresentativi della scena artistica africana contemporanea. Presente alla scorsa Biennale di Venezia nella mostra Smottamenti/Fault Lines curata agli Arsenali da Gilane Tawadros, Moataz Nasr predilige il linguaggio video che impiega da solo o legandolo ad altri elementi per creare  installazioni di grande impatto e suggestione. E’ il caso di The water, opera costituita da un video collocato all’interno di un vano dipinto di nero il cui pavimento, rivestito di plastica trasparente posta sopra dell’acqua, restituisce al visitatore l’impressione di partecipare all’azione documentata dal video. 

NAM JUNE PAIK
(Seul, 1932) intraprende giovanissimo studi di composizione e di pianoforte che, dopo la laurea conseguita nel 1956 alla Tokyo University, prosegue e perfeziona in Germania. L’incontro con John Cage nel 1958 è, assieme a quello con Sockhausen, cruciale nell’orientare le sue sperimentazioni in ambito musicale che, grazie all’amicizia con Maciunas, finiscono col confluire nell’esperienza indisciplinata di Fluxus, a cui l’artista partecipa attivamente realizzando una serie di performance da solo e assieme alla violoncellista Charlotte Moorman. Una nuova spinta alla sua profetica ricerca, straordinariamente sensibile alle possibilità offerte dai nuovi linguaggi tecnologici, viene dall’acquisto nel 1965 di una delle prime video camere portatili, acquisto che segna davvero “l’invenzione della videoarte” come recita il titolo di una sua recente antologica a Palazzo Cavour, Torino (2002). Le sue precoci videoinstallazioni, i suoi programmi televisivi sperimentali, i suoi progetti ambientali (Play Mozart’s Requiem, Münster) rappresentano ancora oggi una delle declinazioni più efficaci della videoarte, di cui Paik, vincitore nel 1993  con Hans Haack del Premio per il miglior padiglione alla Biennale di Venezia, interpreta con grande intelligenza ed ironia le possibilità e i limiti: “gli artisti video devono imparare a esprimersi nello spazio di trenta secondi...altrimenti non sopravviveremo al prossimo secolo”.

MARIA PIZZI

Nata a Soriano nel Cimino (VT), laureata in architettura, ha partecipato a diverse esposizioni curate da Achille Bonito Oliva: la Biennale dei Parchi Roma, ”Disidentico: maschile femminile e oltre Palermo”, “Celebrate the bridges of art”. Sue videoinstallazioni hanno anche fatto parte del Secondo Festival della Fotografia di Roma e delle mostre “Animalia Romae” e “Telelouvre-televisione di strada” a Roma. 

MARIALBA RUSSO
(Napoli) dopo studi di pittura all’Accademia di Belle Arti di Napoli si avvicina alla fine degli anni sessanta alla fotografia, linguaggio con cui si accosta ad esperienze legate alle tradizioni popolari dell’Italia centro-meridionale. A questa prima stagione, ricostruita in maniera convincente da Quintavalle nella mostra Il rosso e il nero. Figure e ideologie in Italia 1945-1980 del 1999, si lega anche un’intensa collaborazione con il Museo Nazionale delle Arti e Tradizioni Popolari di Roma (1972-1976) e una serie di esperienze didattiche presso la cattedra di Antropologia culturale dell’Università di Salerno e all’Università popolare di Napoli. Nel corso del decennio successivo il suo lavoro di sperimentazione sul linguaggio fotografico trova nuovi momenti di riflessione, ben documentati in un’ampia retrospettiva al Museo Morandi di Bologna nel 1989, orientandosi via via ad una dimensione più intima che si riflette nelle opere degli anni novanta, paesaggi che dicono di sensibili geografie interiori e di una rinnovata capacità analitica. Incantesimo è il titolo della mostra presentata nel 2001 al Museo della Fotografia di Salonicco nel 2001, occasione per una prima verifica del lavoro sui territori dell’inconscio che l’artista ha condotto dal 1990 al 2004. L’artista, che vive e lavora a Roma, nel  2003 propone la mostra Passi al Jin Tai Art Museum di Pechino.

VIRGINIA RYAN
(Australia) dal 1982, anno in cui abbandona il paese d’origine, si muove attraverso spazi e realtà culturali molto diverse - dall’Italia all’Egitto, dal Brasile alla Scozia - costruendo una fitta rete di collaborazioni e di amicizie che segnano il suo percorso nomadico di artista, scrittrice, terapista che proprio nello sradicamento, nella ricerca inesausta di una patria spirituale ha individuato il movente della propria pratica creativa. Dal 1996 in Italia, a Trevi, dove tiene numerosi workshop, mostre e laboratori con studenti di ogni nazionalità, l’artista utilizza tecniche differenti, antiche e modernissime, per un’indagine che ha recentemente fermato la sua attenzione sulla realtà, straordinaria e inquieta, dell’Africa Occidentale. Attraverso le sue immagini e le sue scritture, Virginia Ryan, che attualmente vive e lavora tra l’Italia e il Ghana, ha infatti intrapreso un lavoro di ricognizione sulla vita, la storia e la natura del paese africano, dove ha realizzato un’imponente installazione esposta al Museo Nazionale di Accra (Landing in Accra, 2002).

REMO SALVADORI
(Cerreto Guidi, Firenze 1947) a partire dai primi anni settanta sceglie di utilizzare il mezzo fotografico (non senza avvalersi anche di oggetti comuni) per un lavoro che nella riscrittura dello spazio si misura con l’interpretazione di temi e figure tratti dalla filosofia e dal mito. Lo spazio è, del resto, costantemente al centro della poetica dell’artista, che nel dialogo con le sue molteplici qualità, psichiche e simboliche, trova le ragioni profonde del proprio operare, sempre teso a cogliere e interpretare le tensioni spirituali del luogo in cui l’opera nasce e si motiva. Vicino al pensiero teosofico di Steiner, l’artista attraverso differenti materie, spesso opache, per lo più organizzate in forme geometriche regolari e fortemente caratterizzate dal punto di vista simbolico - il cerchio e il quadrato, innanzitutto - cerca la pienezza trasparente della luce.  A guidarlo, la necessità di superare ogni logica oppositiva per arrivare a “Ascoltare, guardare/ il visibile intorno/ La posizione del corpo/ la luce/il momento”. Salvadori, che ha esposto nei principali musei italiani ed europei, ha partecipato negli ultimi decenni alle maggiori rassegne internazionali.

FRANCO SCALDATI
(Montelepre, Palermo 1943) orienta la propria scrittura e la propria pratica teatrale ad un originale riattraversamento del dialetto palermitano, vivificato e restituito alla sua forza poetica e drammaturgica attraverso un’operazione letteraria di raffinata consapevolezza. Fin dai primi spettacoli, realizzati a partire dagli anni settanta con la Compagnia del Sarto da lui stesso fondata, Scaldati sceglie dunque di radicare il proprio teatro alla propria terra, ad un’esperienza di impegno che si esprime sia attraverso la scrittura di testi (al fortunato e visionario Il Pozzo dei Pazzi del 1976, sono seguiti, tra gli altri, Lucio, Manu Mancusa, Il Cavaliere Sole, Occhi) sia attraverso trasposizioni dialettali di testi classici (fra gli altri, La tempesta di Shakespeare). Nella stagione più recente, Scaldati ha rivolto il suo sguardo e la sua azione di uomo di teatro alla realtà sociale e culturale del quartiere Albergheria di Palermo, una realtà difficile e ricca di contraddizioni che ha affrontato attraverso laboratori aperti in cui l’esperienza teatrale si fa, veramente, opera d’arte totale capace di accogliere e potenziare, organizzandolo, il flusso vitale. Tra i suoi lavori degli ultimi anni La Notte di Agostino il topo e Santa e Rosalia.
GRAZIA TODERI
(Padova, 1963) dopo aver frequentato l’Accademia di Belle Arti di Bologna si trasferisce a Milano nei primi anni Novanta. Qui si afferma rapidamente come una delle presenze più interessanti della scena artistica italiana grazie ad una serie di mostre dove propone video capaci di manifestare immediatamente l’originalità di una poetica che osa l’infinito. “In tutto il mio lavoro c’è una tendenza verso l’infinito: rallentare e dare sempre la stessa immagine è sottolineare questo tentativo”. Così, nelle prime opere come nei lavori più recenti, aperti ad una dimensione siderale, l’artista sottolinea come attraverso l’immaterialità del video, che altro non è che magia, epifania della luce, si possano dire figure e simboli che appartengono all’immaginario collettivo: è del 1998 Il decollo, video in cui uno stadio notturno si afferma nella sua originaria natura di arena, spazio di risoluzione simbolica dei conflitti, del 2001 Mirabilia Urbis, dove i più celebri monumenti romani visti dall’alto vengono segnalati da sottili figure luminose. Attenta a cogliere e ad esprimere la seduzione dei luoghi, l’artista presenta per la sua personale del 1998 al Castello di Rivoli un lavoro ambientato in una delle stanze del castello mentre la Fondazione Bevilacqua La Masa di Venezia ha proposto nell’inverno 2003 la mostra Teatri, che raccoglie i video realizzati negli ultimi anni all’interno di alcuni importanti teatri italiani.

FRANCO VACCARI
(Modena,1936) presenta alla Biennale di Venezia del 1972 un’opera (un’operazione) che ha segnato la storia della riflessione e della pratica della fotografia in Italia. Lascia su queste pareti una traccia fotografica del tuo passaggio  è il titolo di quella che per Vaccari è l’ Esposizione in tempo reale n. 4: si tratta di una cabina fotomatic installata in una sala sulle cui pareti è riproposto in quattro lingue il titolo, un invito al ritratto fai da te che elimina la soggettività del fotografo (e, più radicalmente, la nozione stessa di autore) e, contemporaneamente, attiva lo spettatore, non più corollario o destinatario dell’opera ma suo necessario artefice. Quella di Vaccari si definisce dunque come una ricerca complessa e pionieristica, precocemente attenta ai nuovi media, ( significativa in questo senso la rassegna curata a Milano da Claudia Zanfi Franco Vaccari. Fuori schema, 1966-2001, film video, videoinstallazioni, esposizioni in tempo reale, web,), vicina alle esperienze della Narrative art  ma sostanzialmente irriducibile ad un movimento o a una corrente precisa. Opere di Vaccari sono presenti nelle collezioni di importanti musei tedeschi ed italiani.

WAINER VACCARI
(Modena, 1949) si avvicina da autodidatta alla pratica della pittura nei primi anni settanta quando abbandona il suo lavoro di illustratore presso la Panini di Modena. Dopo una prima fase che lo vede attento ai percorsi dell’astrazione, matura, anche grazie alla scoperta del segno aspro della Nuova Oggettività, una sua figurazione crudele, densa di umori nordici, che trova immediatamente accoglienza sulla scena espositiva tedesca. Risalgono agli anni Ottanta le personali a Monaco, Heidelberg, Amburgo che confermano la forza di una ricerca che si radica nella tradizione dell’Espressionismo ma che conosce anche sorprendenti aperture nei confronti di situazioni e tensioni che appartengono alla contemporaneità più urgente. Così, anche il cyberpunk, la riflessione sul rapporto uomo-macchina, l’eco del post-human trovano spazio e occasione di elaborazione nella sua pittura che sembra voler tracciare nei lavori recentissimi una nuova direzione: lo spazio della tela diventa luogo di una riflessione più raccolta, assieme “sintetica e viscerale”. E’ un “nuovo esordio” scandito dal moltiplicarsi delle esposizioni in Italia e all’estero.

VERUSCHKA
(Polonia), modella, attrice, artista di straordinario fascino e bellezza ha conosciuto nel corso della sua vita, splendente ed anche dolorosa, vicende e personaggi che hanno segnato il corso del secolo appena trascorso. Vera Gottliebe Von Lehndorff, questo il vero nome della contessa Veruschka, ha conosciuto, bambina, la ferocia del nazismo, la sofferenza del dopoguerra in Germania, dove ha compiuto studi d’arte, ma anche lo splendore del mondo della moda di cui tra negli anni sessanta è stata indiscussa regina. Accanto all’attività di modella, che l’ha vista a contatto con i più importanti fotografi - Avedon l’ha definita “la donna più bella del mondo” - Veruschka ha voluto proseguire un’autonoma ricerca artistica: risalgono al 1965 i primi lavori di body-painting mentre, grazie anche al sodalizio con l’artista Holger Trulzsch, negli anni settanta realizza una serie di opere che fondono pittura e fotografia in una ricerca crudele di cui il corpo di Vera è sempre - dissimulato- protagonista. Più recenti il progetto The Burning City (1996) e il film Buddha Bum (19987 in cui l’artista utilizza nuovamente il travestimento e la tecnica del body painting.

FRANZ WEST
(Vienna, 1947) ha fatto dell’insubordinazione alle convenzioni che regolano il rapporto con l’opera d’arte, la costante della sua pratica di creatore, indisciplinato e ironico, di sculture oggetti ambienti incongrui e spiazzanti. Così, pur essendosi formato nel clima aspro e crudele dell’azionismo viennese, l’artista preferisce trasgredire ai principi che organizzano (normalizzano) il sistema e la pratica dell’arte per forza di sarcasmo e d’invenzione, escogitando soluzioni sempre sorprendenti per coinvolgere il pubblico in un’esperienza più libera e destrutturata. Non è un caso che le sue mostre, in cui sono molteplici i materiali, le tecniche e i linguaggi impiegati, si offrano sempre come teatro di azioni che avvicinano l’arte e la vita, confondendole. Se nella sua installazione al MoMa di New York le sedie progettate da West si mischiavano con quelle di uso comune, nella sua recente mostra alla Whitechapel di Londra (2003) ad accogliere il visitatore è stata una scultura-panca fosforescente che, assieme a sculture (Adaptives) con cui giocare, ha offerto al pubblico un rapporto immediato, e divertente con l’arte e le sue forme.

SISLEY XHAFA
(Peja, Kosovo 1970) nel 1988 si allontana dal suo paese dirigendosi prima a Londra, poi a Firenze e infine a New York, città che è diventata, assieme all’Italia, luogo di elezione per la sua attività che si vuole occasione di riflessione e di critica sociale: “Mi servo della creatività per radiografare e mettere in discussione le istituzioni, l’economia, il turismo, la legalità imposta e l’illegalità imposta, le relazioni geografiche”. I suoi interventi, sui quali Xhafa mantiene ogni volta fino all’ultimo il più rigoroso riserbo, hanno sempre carattere sovversivo (e basterà pensare al Garibaldi lasciato a piedi dal proprio cavallo di cui restavano scatologiche tracce al Magazzino d’Arte Moderna di Roma o al lavoro degli studenti presentato e, assieme celato, in occasione della sua partecipazione al ciclo L’officina della Calcografia all’Istituto Nazionale per la Grafica di Roma), ma non sono mai aggressivi, hanno una radicalità lucida e irrisoria che spiazza e suscita reazioni.

GILBERTO ZORIO
(Andono Micca, 1944) è fra i protagonisti dell’esperienza rivoluzionaria dell’Arte povera, che segna a partire dal 1967 uno dei percorsi più fortunati della ricerca artistica del dopoguerra. Grazie anche al favore che il movimento incontra da parte della critica, l’artista partecipa giovanissimo ad una serie di mostre prestigiose che non gli impediscono di approfondire secondo autonomi indirizzi la propria riflessione sull’arte, che per Zorio è sempre luogo incandescente della metamorfosi, spazio di incontro e di trasformazione di energie e tensioni, sostanze che nella sua opera vivono sempre in un equilibrio instabile eppure misuratissimo. Alambicchi e crogiuoli, strumenti che appartengono alla tradizione dell’alchimia, entrano nelle sue installazioni assieme ai materiali più diversi, dal rame alla terracotta al laser, per articolarsi in strutture che esibiscono il dinamismo intrinseco alla materia, per l’artista davvero energia in potenza. Un dinamismo che negli ultimi lavori di Zorio si dà e si mostra attraverso le reazioni chimiche suscitate dalla combinazione di differenti sostanze messe a reagire all’interno di appositi contenitori. L’opera dell’artista, che vive e lavora a Torino, è entrata nelle collezioni dei più importanti musei del mondo. 

