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..Impercettibilmente, come sempre accade quan-
do si vive un fenomeno di cambiamento, muta il
nostro modo di percepire e, poi, di intendere. Muta
ancor piU oggi, passandoci sulla pelle, nella societa
della comunicazione, dove si & perso il linguaggio
“privilegiato” e dove imperversavano, in una nuo-
va babele, linguaggi accomunati e, in fin dei con-
ti, insignificanti. Se cio6 costituisce oggi il segno
dei tempi, a maggior ragione il problema si pone
per chi del linguaggio espressivo ne fa la propria
arma in un eterno equilibrio o disequilibrio fra idea
e estetica. Nel mondo dei messaggi di massa I'arti-
sta, di fatto perdente, corre il rischio di un soffoca-
mento tanto € grande I’accavallarsi dei messaggi,
tanto é violento e subitaneo il consumo di questi.
Non vi é che la sfida: nel tentare modelli espressivi
ancor piu forti o percorrere strade in cui I'intreccio
dei segnali proposti ci riconduca dalla “vertigine”
nell’accezione data dalla seduzione, alla scoperta
dell’intrigo o del mistero che cela 'opera d’arte.
Artisti di questa mostra Screens come: Holaf, Crudi, Epvs, Marchegiani, Dejana,Petrucci, Deside-
rio, per citarne alcuni, ne sono i piu attuali esempi; per altri, che si possono ascrivere nella stes-
sa tendenza, il gioco della seduzione del linguaggio diviene piu complesso e sottile, mascherato
spesso dal piacere del fraintendimento o dal recupero di mondi eterei o di compiacimenti lucidi.
Tra gli artisti in mostra, hanno una propria rappresentazione per immagini del mondo che, oggi,
noi percepiamo: un mondo reinventato ma, nello stesso tempo, veritiero, fatto di materiali di con-
sumo, di segnali, di codici banalmente quotidiani. L'originalita in Screens entra nel gioco dei ri-
mandi linguistici. L’artista ci riserva la sorpresa della possibilita di una scomposizione e ricostru-
zione dell’opera nei suoi elementi: tanto da rimettere tutto in discussione...questa € SCREENS.
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HOLAF ANTONIO CATALANI

Antonio Maria Catalani, nasce a Roma il 20 Giu-
gno del 1988-Figlio d'arte. Sua madre, suo non-
no materno e il padre di suo nonno, lasciano ad
Antonio I'anatomia residua delle loro tele. L'o-
dore respirato fin da piccolo dei colori a olio,
gli concede l'ingresso in un mondo che anima
da subito i suoi sogni. Nelle sue opere rincorre
I'anarchia, e la protesta della “Giovane Arte”.
Scrive di Iui Erri De Luca: nelle opere di Anto-
nio c'é una rissa irrisolta, attraverso la raffigu-
razione. La esprime, ma non se ne libera, per-
ché sente di non consistere in quelle opere. E
un punto di vista esigente verso se stesso, non
si compiace, non si da per promosso. E mal-
grado la sua insoddisfazione in quei quadrati
al muro si vede la mano sicura di chi possiede
un mezzo e lo piega al suo pensiero e istinto.
Ribolle eppure governa la materia che gli da
alla testa, ha volonta di conoscere i suoi li-
miti, ma i propri si esplorano solo a rischio di
sbandare. Senza essere visto si nutre avida-
mente con gli occhi di linee, colori, luci e om-
bre, tutte appartenute al suo potente passato.

YKPAIHA

Il lavoro presentato per SCREENS é uno squardo attivo sull’ attua-
lita, una visone diretta senza filtri che Holaf ci mette davanti agli
occhi. Il mondo brucia e cosl la sua arte diretta e

rabbiosa viene interpretata attraverso ['uso di colori e collage,
passando per sculture con materiali di riciclo.

Questo fuoco di dolore del quale il mondo moderno si nutre e l'in-
differza con cui guardiamo i notiziari non pué che diventare
interesse attivo guardando le sue opere.

Ykpaiha, 190x200 cm, tecnica mista



FABIO GUARINO

Fabio Guarino & nato nel 1993 a Piacenza,
dove attualmente risiede. Ha ricevuto una
formazione artistica presso il Liceo Artistico
"Bruno Cassinari" di Piacenza e successiva-
mente si e specializzato in lllustrazione presso
la Scuola "Internazionale di Comics" di Reggio
Emilia. Fin dalla prima infanzia ha sempre mo-
strato un'innata vicinanza al mondo dell'arte e
negli anni ha partecipato a molteplici concorsi
artistici, ottenendo ottimi risultati ed espan-
dendo la sua rete. Si occupa principalmente di
pittura murale, pittura ad olio e acrilico. La sua
predisposizione artistica lo ha sempre spinto
ad avvicinarsi al realismo e all'iperrealismo.

JURASSIC FARM

Il gioco, é ci6 che si evince nelle opere di Fabio Guarino.

L'artista affronta un nuovo percorso, lasciandosi dietro gli schemi acca-
demici e tornando ad un passato infantile, dove il colore e la stratifica-
zione donano alle sue opere liberta.

Come un bambino che ruba i colori alla mamma, Fabio distrugge, ma
allo stesso tempo crea le sue opere.

Il contrasto tra figure realistiche e figure di un inconscio passato,
portano l'osservatore a riflettere sulla necessita di sentirsi liberi, in un
mondo che libero non é.

Jurassic Farm, 40x40 cm, acrilico su tela.



MARCO BARONCINI

Marco Baroncini nasce in provincia di Vare-
se nel 1963 vive e lavora tra Sesto Calende
e Maspalomas (Gran Canaria). Autodidatta,
dipinge da quando ha memoria. Influenza-
to dalla fotografia e dalla grafica, si & sempre
espresso nella figurazione destrutturando
immagini, sempre ispirandosi alla PopArt
e cercando di darne un taglio personale.
Inizia ad esporre i suoi lavori in diverse collet-
tive all'inizio degli anni g9o. Durante questo
decennio la pittura é subordinata alla profes-
sione di manager in un'importante azienda.
Dal 2004 la pittura diventa molto piU centra-
le; ma é dal 2009, anno in cui si trasferisce alle
Canarie ed inizia a dipingere praticamente
tutti i giorni, che il suo lavoro artistico prende
una direzione piu incisiva e si riempie di colori.
| dipinti sono pieni di citazioni ed omag-
gi all'arte con accenni a volte dissacranti al
puro fine di divertire e far pensare. Immagi-
ni iconiche vengono mixate ad altre imma-
gini creandone una nuova, personalissima.
Dal 2009 ha esposto in molti luoghi, personali e
collettive, siain Spagna chein Italia. I suoi lavori
si trovano in molte collezioni private europee.

SAL AMARGO

le opere esposte fanno parte di due periodi differenti, nello specifico
una é un'opera del 2015 esposta gia a Las Palmas de Gran Canaria
nella collettiva "Sal" dove il soggetto era il mare.

L'opera si intitola "Sal Amargo" (sale amaro) e racconta in due tele
e un salvagente l'amara storia delTitanic.

Quale miglior soggetto se si parla di cinema e quale triste attualita
dopo gli ultimi avvenimenti del sommergibile perduto.

Sal amargo, acrilico su tela.




ANNA LA TOUCHE RICIPUTO 8 VACANZE ROMANE

Prendendo spunto dallimmagine ingannevole che le citta d’arte
propagandano di sé nelle locandine turistiche, le amministrazioni
figurano la conversione dei centri storici in grandi parchi a tema
nei quali, concentrate le attrazioni commerciali ed eliminate le
altre funzioni, sarebbe possibile organizzare musei a scala urbana
il cui unico scopo sarebbe l'intrattenimento - piv o meno culturale -
dell’'vomo-turista, natural nemesi dell’'vomo-abitante.

Anna Riciputo & architetto, ricercatore in Composizione Architettonica e Urbana, responsabile didattico al Ma-
ster in Progettazione degli Edifici per il Culto al Dipartimento di Architettura e Progetto della Sapienza Univer-
sita di Roma. Alla facolta di architettura, insegna Design per I'exhibit e per lo spazio pubblico. A Roma dal 2008,
collabora con diversi studi di architettura tra cui lo Studio Purini/Thermes e il TStudio di Guendalina Salimei.
Attraverso l'attivita di ricerca studia le rela-
zioni interdisciplinari tra I'architettura, le arti
e le scienze sociali. Con la tesi di dottorato, ha
studiato l'architettura degli Anni ‘60 con un
riferimento a Roma e all’affiliazione alla scuo-
la di Piazza del Popolo. Nel 2015 consegue la
borsa di studio della Fondazione Sapienza per
tesi all'estero, svolgendo una ricerca a San Pa-
olo del Brasile, editata da Libria nel 2020 con
il titolo "Lina Bo Bardi" e I'eterogenesi della
forma e si aggiudica il premio di scrittura sul-
le arti visive nel 2021. Nel 2016 vince la Men-
zione d'Onore al Premio Giovani Critici con
il progetto Souvenir. Nel 2013 avvia la sua
ricerca personale sulla “citta come perfor-
mance” e inizia ad esporre i suoi Toyscapes
con la Galleria Sinestetica a Roma, all'interno
di cui € membro del collettivo di promozione
culturale Gruppo MOA. Tra le esposizioni si
ricordano: la personale organizzata dall’Ordi-
ne degli Architetti di Ancona del 2021; la per-
sonale presso "La Casa dell’Architettura" al
Palazzo Collicola Arti Visive di Spoleto nel
2018; la collettiva La Citta dell'inclusione al
MACRO - Museo di Arte Contemporanea di
Roma nel 2019 e le partecipazioni alla Bien-
nale di Roma nel 2017, 2019 e 2021. Sag-
gista di settore e curatrice editoriale, par-
tecipa a ricerche accademiche e convegni.

Vacanze romane, 5ox5o cm, digital art.




PEP MARCHEGIANI 10 OPERA DAL CICLO “PELLE”

L'opera é parte del ciclo PELLE,
rappresenta il salto concettuale dell’artista
contemplando il circostante attraverso il

Le sue opere, per quanto concettuali erano fortemente illustrative e figurative, conseguen- moto perpetuo, i colori ed i segreti
za anche della sua precedente attivita grafica nel mondo della moda. Poco dopo, pero, egli ave- contenuti nelle opere.

va iniziato a pubblicare sul suo profilo Instagram delle nuove opere molto diverse dalle precedenti.
Quadri “astratti” formati da grandi strisce si-

nuose e accostate didiversi colori, similiaonde,
dipinte su tele con un forte effetto ipnotico.
Quando un’artista cambia stile compie un atto
di coraggio, esponendosi al rischio di un giudi-
zio negativo, anche di coloro che lo hanno fino
ad allora apprezzato. Dopo averci rimuginato
sopra mi sono deciso a chiamarlo al telefono.
Pep Marchegiani mi ha dichiarato che le sue
nuove opere sono un ritorno al pittorico o
meglio un suo debutto nel pittorico, con cui
vuole attirare |'attenzione dello spettatore e
stimolare la sua riflessione. Esse prendono
spunto da fatti della sua vita, vissuti sulla sua
pelle, rappresentati attraverso un camoufla-
ge, un camuffamento, la tecnica impiegata
in ambito bellico, per nascondersi al nemico.
Dichiara di ispirarsi al mimetismo di cui sono
dotati alcuni animali che possono modifi-
care il colore della loro pelle o di alcuni or-
gani, per potersi confondere con la natura.
Quadri astratti basati su fatti reali, come vie-
ne ammesso esplicitamente dall'artista, per
esprimere una ripresa intimista di avvenimenti
della propria vita, dopo una lunga fase dedi-
cata all'esterno da sé, alle tematiche sociali e
ambientali di Taranto, all'economia circolare,
ai fiori anche se espressi impiegando il mime-
tismo e quindi nascondendo ancora la portata
di questi avvenimenti. Fabrizio De Fabritiis.

Dal ciclo PELLE, 40x40 cm, acrilico.




RODOLFO LAURA PAOLO LAZZAROLI

Da Franco Nero, a Terence Hill fino a Marco Bocci: gli scatti di Paolo Lazzaroli e Rodolfo Lau-
ra, due perugini doc, parlano da soli. Grazie alla loro macchina fotografica riescono ad immortala-
re persone e momenti, perché lo scopo di ogni servizio fotografico & essenzialmente quello di fer-
mare il tempo affinché nel futuro ci si possa ricordare di quel particolare momento e rivivere le stesse
emozioni, risentire i profumi, attivare tutto quell’'universo che permette di dare un senso al tempo presen-
te a quello che verra. Paolo e rodolfo lo fanno con I'anima di chi cerca di mantenere ben salde e in armonia
le varie stagioni dell'anima, quelle fasi perenni che non hanno eta e, che per qualcuno, non hanno mai fine.
Le loro immagini sono spaccati di universi onirici, € come se nelle loro foto si evolvesse la stessa filoso-
fia estetica dei maestri del surrealismo. Ogni singolo scatto & la sintesi di un progetto in cui si armoniz-
za l'eredita filosofico artistica di René Magritte e di Maurits Cornelis Escher. [l paradosso visivo si realiz-
za in ogni loro immagine, che diviene logos evocando mondi paralleli dove metafisica e surrealismo si
fondono in una malinconia che é tipica di animi poetici, romantici nel senso vero, anglosassone del termine.
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Ogniimmagine che Paolo e Rodolfo costruiscono é ricerca, composizione, bilanciamento di tona-
lita e discernimento di simboli. Le loro raffigurazioni sono composizioni, oltre che un prodotto di
alta qualita che scaturisce da anni di professionalita, da cui traspare palese il talento. Riescono, in
maniera geniale, a dosare toni e forme in modo che il soggetto possa mantenere il suo significato.
A volte le loro icone stordiscono per lo stridore del contrasto concettuale, altre inducono a una vera
e propria catarsi, tutte fanno naufragare in mari molto diversi dalle lagune di questo tempo. Ci6
che necessita per artisti del calibro di Lazzaroli e Laura é un perenne innamoramento, una costante
relazione con la realta come un violino che deve avere le corde in armonia con i crini dell’archetto.
Quando c’é armonia lo stridore come il suono risultano melodici e di questa melodia oggi tutti, chi
piu chi meno, ne abbiamo bisogno.

Fotografia.



GIORGIO VOLVER

Giorgio Volver, al secolo Piergiorgio Agri, na-
sce a Terni il 28 gennaio 1959, figlio d'arte di
Mario, eccellente miniatore e grafico dell’allo-
ra prestigioso Poligrafico Alterocca, di storica
memoria ternana. Cresciuto tra matite e tavo-
lozze, cartoncini e pergamene altro non puo
e non sa fare che dedicarsi fin da bambino al
disegno in tutte le sue declinazioni espressive.
Diplomato Maestro d’Arte nel 1978 presso I'l-
stituto d’Arte O. Metelli di Terni e resosi conto
dopo vani tentativi che valle Giulia e l'archi-
tettura non erano il suo futuro, intraprende
I'attivita di grafico free lance sin dalla meta
degli anni ottanta. Nel 1992 diplomatosi in
grafica e comunicazione presso Il Centro Stu-
di Enrico Cogno di Roma, apre il suo primo
studio “Factory Progettigrafici® a Terni con
il quale decolla la sua attivita che tra gli anni
‘90 e i 2000, arrivando ai nostri giorni e mu-
tando forma e nome come mutano i tempi,
lascia il ricordo di un valido contributo alla
creazione e allo sviluppo della comunicazio-
ne istituzionale cittadina. Oggi che le nuove
generazioni incalzano, stanco della guerri-
glia del mercato, pur mantenendo in vita la
sua attivita professionale torna a dedicarsi di
nuovo al suo disegno e a nuovi progetti crea-
tivi e visionari senza obblighi di committenza.

14 UNBREAKABLE HEART

E il Cuore che muove la macchina uomo ma é il Cervello che la gestisce e al contempo comanda quello
che per ora é solo l'inizio di un piu vasto catalogo visionario di immaginari pezzi di ricambio bionici. Pro-
gettiimprobabili che attraverso vettori, geometrie, teoremi ipotetici, matematiche astratte, diagrammi,
onde e altri segni attinenti ad un‘immaginaria fanta/tecnologia dal sapore verniano, ridisegnano le for-
me, i colori e le funzioni dei nostri organi vitali, replicati e replicanti, cloni imperfetti ma creativi, prodotti
e numerati, garantiti e consigliati, di facile manutenzione, di veloce installazione, offerti nella loro vasta
gamma di versioni “punto qualcosa" ad un pubblico bionico di un futuro gia passato dal sapore vintage.
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Unbreakable heart, soxso cm, digital art.



PAOLO MACCARI 15 SERIE ATLANTE

Un atlante geografico di cartine mute in uso nelle scuole degli anni ‘50 e ‘60
ritrovato in cantina diventa il supporto per una galleria di uomini degli anni
che stiamo vivendo con la loro nuova vanita maschile ammiccante e ne esce

un contrasto interessante.
La serie "Atlante” ha partecipato e fatto vincere il Makka, come artista visivo
al "Premio La Karl du Pigné” 2022.

Paolo Maccari, architetto maremmano a
Roma, dopo la laurea e conseguente abilitazio-
ne diventa ricercatore nell'ambito della storia
dell’'urbanistica e pubblica numerose mono-
grafie ariguardo. A quasi cinquant’anni diventa
il "Makka"”, artista specializzato in ritratti ad ac-
querello, il suo stile & riconoscibile per le sfac-
cettature geometriche che é riuscito a traspor-
taredal disegnotecnico alle espressionifacciali.
| social network diventano la cassa di risonan-
za per commissioni mostre e riconoscimenti.

Serie atlante, cartine mute.




STEFANO FRASCARELLI

Nato il 26 marzo del 1981 ad Assisi dove vive e
lavora. E autodidatta ed utilizzando il proprio
studio come spazio espositivo, da anni intrat-
tiene rapporti diretti con molti artisti della sua
regione e del resto d'ltalia. Si dedica principal-
mente alla pittura prediligendo la tecnica degli
smalti abbinati alle superfici in plexiglass. La
corrente artistica che lo seduce maggiormente
e quella  dell'espressionismo astratto e
delle realta che intorno ad esso si sono
sviluppate in modo particolare nel con-

testo americano. La sua pittura trae la
prima ispirazione dalla natura e dagli
elementi che la compongono i quali, di-
ventano sempre piU assoluti e descritti dal
colore puro, che quindi prescinde dal ca-
rattere di riconoscibilita e ambisce al valo-

re dell'autodefinizione e dell'indipendenza.
Negli ultimi anni la luce & diventata un ele-
mento ulteriore nella composizione delle
opere che spesso per essere fruite in modo
completo necessitano di una retroillumina-
zione. Nel 2005, collaborando con l'asses-
sorato alla cultura del Comune di Assisi, ha
partecipato all'organizzazione dell'antolo-
gica ded cata a William Congdon di cui ha
cosi conosciuto l'opera da vicino. Il fine ul-
timo della sua pittura & quello di dare vita
con l'insieme di colori e forme ad un ideale
estetico composto da un unicum armonioso.
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Questa serie di dipinti rappresenta il tentativo di replicare la bellezza della natura attingendo ai tanti stimoli che
essa ci offre, cercando di elaborare una sintesi che non sia rappresentativa dei singoli, ma evocativa di un insieme
regolato dalla grammatica dei colori. L'illuminazione dall'interno dei dipinti consiste nel tocco piu palesemente
artificiale del manufatto che allo stesso tempo grazie ad esse prende vita nella sua interezza. Nel caso specifico
della mostra SCREENS in occasione del Saturna Film Festivalil, dipinto e luce alle sue spalle sono una appropriata
metafora della pellicola cinematografica e del proiettore che la traduce in una sequenza di immagini. | tre dipinti
diventano 3 fotogrammi che vanno a comporre una scena, a trasformarsi in una storia.

Smalti su superfici di plexiglas.



LEONARDO CRUDI

Nasce a Roma nel 1988. Autodidatta, all’'eta
di 13 anni scopre il mondo dei graffiti. Questa
sua prima formazione di “strada” gli insegna a
costruire immagini bidimensionali e associare
i colori, portandolo anche a sviluppare inte-
resse per una rappresentazione in bilico tra
astrazione e figurazione. Dal 2014 perfeziona
la bidimensionalita spaziale introducendo nel-
le composizioni sagome di lavoratori. Nel 2015
si dedica allo studio del cinema d'avanguardia
sovietico, influenzato dal “montaggio delle
meraviglie” di Ejzenstejn. Successivamente
si rivolge alle avanguardie pittoriche e foto-
grafiche del Suprematismo, Costruttivismo
e Futurismo russo. Lo attrae la possibilita di
unire astrazione e figurazione in un linguaggio
capace di veicolare contenuti etici e politici.
Nella sua visione, essere artisti significa im-
pegnarsi attivamente per la trasformazione
della societa contemporanea. Nel 2019 parte-
cipa al documentario RAI “ombre elettriche”.

20

GIORDANO FALZONI

A partire dal 2012 si dedica alla produzione delle sue prime opere su carta,
ispirate, per gli elementi geometrici, al lettering dei graffiti e, per la resa realistica
delle figure, alle inquadrature del cinema neorealista italiano.

Sceglie come mezzi espressivi la penna a sfera e gli smalti, coniugando il tratto
grafico verticale con campiture geometriche di colore uniforme.

Giordano Falzoni, 5ox35 cm,smalti e pennino su stoffa.



DESIDERIO

Desiderio Sanzi & un regista e artista italiano.
Viaggia tra I'ltalia e Cuba partecipando alla
542 Biennale di Venezia nel Padiglione cu-
bano (2011), a due edizioni della Biennale
dell’Avana (2012 e 2015) e alla 42 Bienna-
le “Fin del Mundo” a Valparaiso, Cile (2015).
La sua ricerca spazia tra pittura, performance,
video e installazioni. Realizza numerosi corto-
metraggi e dopo diversi docufilm presenta nel
2023 il suo nuovo film “MIRTILLO”, un multi
progetto che parte dalla sua mostra pubblica
“Malebolge” all'interno dell’ex chiesa di San
Michele Arcangelo ad Amelia avvenuta nel
2019, dedicata all'Inferno di Dante Alighieri.

22

RESILIENCIA

Forse é meglio essere un marziano,

Piuttosto che vivere in questo inganno umano.
Cammino su questa terra come un fantasma,
Osservando l'umanita come un triste spasmo.

La mia solitudine é la mia fortezza,

Lontano da queste menti prive di grandezza.

Mi aggrappo alle stelle del firmamento,

Mentre gli altri si perdono nell’ignoranza del momento.

Rresiliencia I, 80x80 cm, olio.



CRISTIANO PETRUCCI
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L'inizio del suo percorso artistico vede svilup-
pare una fase legata al pop concettuale, basata
sulla semiotica dei volti e sulla comunicazione
non verbale che caratterizza il mondo dei so-
cial network. Tutto questo & reso possibile
dalla forma sferica di palline da ping pong,
elemento geometrico di purezza che permet-
te di raccontare il mondo contemporaneo.
Questo elemento modulare sara presente in
tutto il suo percorso artistico come unita di
misura su cui opera la selezione naturale della
forma. Se in una fase preliminare del lavoro di
Petrucci si riscontra uno studio sulla comuni-
cazione e sui linguaggi dei volti umani, I'inizio
di una fase pit matura & dominata da proces-
si che scavano in profondita, che regolano lo
svolgersi della vita nelle sue forme primordiali.

Abbandona il figurativo, intraprendendo uno studio che ribalta la prospettiva dello
squardo, rivolto ora alla struttura interna delle cose.

Approfondisce cosi l'architettura della materia organica, dove il linguaggio della vita
si articola nel divenire circolare vomo-natura.

Opera un processo di democratizzazione rispetto alla visione antropocentrica,
abbandonandola a favore della vita organica nella sua visione piu globale.

installazione.




DANILO ROSSI

Danilo Rossi nasce a Frosinone I'8 Luglio 1974.
La passione per l'arte emerge fin da piccolo,
grazie al maestro Pietro Tosti, in arte “Pietro
da Vico” che, carpendone le innate capacita,
gli fa sperimentare diversi materiali e tecniche

artistiche. Dopo il diploma si iscrive alla facolta
di Psicologia alla Sapienza di Roma. Lavora per
il privato sociale, sia in contesti residenziali per
minori a rischio sia in centri di aggregazione.
Nel 2010 inizia a lavorare nelle scuole seconda-
rie di primo grado e presso la scuola “Rosmini”
realizza opere stabili, tra cui: “Il Mattatore”, "Il
Puzzle dell’Anima”, “Memento”, “Incanto Dan-
tesco”. Nel 2016 & l'incontro con I'artista David
Pompili, che segna il suo percorso e con il quale
inizia un'intensa collaborazione fino a diventa-
re il suo assistente tecnico. La sua formazione
continua e spazia dalle arti visive alle arti per-
formative: da 12 anni & il presidente dell’Ass.
Mani-Slegate e il direttore artistico del Festival
Buskers “Giullariin Borgo”. Nel 2021 € il curato-
re del Museo a cielo Aperto “dVicontempora-
neo”, Vico Nel Lazio. Nel 2023 realizza “Silen-
zio” opera stabile per ArtInsolite Lajatico (PI).
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PUNKRONIC

Il punk é stato il contraltare del benessere economico, il frutto di una societa

benestante che ha partoritodei figli in rivolta.

Cosa é rimasto di questo fenomeno giovanile tra i piu estremi?

E’rimasta la forma senza la sostanza rivoltosa. Il motto intramontabile

"Punk is (not) dead”: il punk & come un morto vivente,uno zombi che continua a vivere tra noi.

PUNKronic, soxgo cm, acrilico su tela.



PIERGIUSEPPE PESCE

Nasce a Napoli nel 1965 si & formato prima al
Liceo Artistico di Napoli e successivamente
all’Accademia delle Belle Arti di Perugia come
scenografo costumista. Recuperando la critica
provocatoria del movimento Dada e il graf-
fiante cinismo della Pop Art, l'artista rivolge
la sua attenzione agli oggetti, ai miti e ai lin-
guaggi della societa dei consumi. Vicino alla
corrente internazionale e post-moderna del
Neo Pop , miscela i simboli di culture diverse
rimandando al graffitismo urbano, al mondo
dell'underground, ma anche ai fumetti e al
web design. Attraverso il linguaggio critico e
ludico che lo caratterizza, anche la carrellata
di personaggi e simboli che l'artista propone
rappresenta un grande riassunto del seco-
lo che ci siamo lasciati alle spalle, con le sue
contraddizioni, con le sue star con il suo modo
nuovo di vivere il pianeta. Nelle sue opere tut-
to sembra mescolarsi, ricombinarsi, riprodursi,
nascondersi e riaffacciarsi sequendo il gioco
delle possibilita o meglio, la legge statistica
delle probabilita. Partecipando a personali e
collettive esposizioni in citta come: Milano,
Londra, Parigi, Los Angeles, Roma, Kiev, Fi-
renze, le sue opere sono esposte in vari mu-
sei sia nazionali che internazionali e vengono
apprezzate da collezionisti di tutto il mondo.
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IL BACIO POP

"Il bacio pop” rappresenta il ba-
cio nel tempo che cambia come
il linguaggio del corpo.

Bacio pop, scultura.



MASSIMO SAVERIO RUIU 29 MARE AMATO

La trasparenza di un vetro sintetico, sospeso da
due ami, si trasforma nell’immagine del mare.
Due pesci dipinti innescano un principio di
narrazione...

Nelle opere di Massimo Ruiu c’@ sempre qualcosa che non c’é. Nel ciclo delle "Ombre assolute”, av-
viato nel ‘g7,”Gall. Pino Casagrande”, immagini fotografiche sono forate da nere cavita d'assetto ge-
ometrico, capaci di inghiottire lo squardo. In quei “buchi neri” Iimmagine implode, tracolla e naufra-
ga in se stessa, in una frana delle percezioni che e tutta interna all'immagine. Eppure limmagine e
sempre li. Cosa suc-cede? Nel dittico fotografico “7 minuti prima/7 minuti dopo” il non-evento e dentro I'evento.
Eppure I'immagine & sempre li. Cosa succede?
Nel dittico fotografico "7 minuti prima/7 minuti
dopo” il non-evento & dentro l'evento. Nel vi-
deo “Secondo tempo”, fisso per ben 200 minu-
ti su tale scritta, il primo tempo € un non-tem-
po che sostiene come un piedistallo invisibile
la nozione di tempo.("Secondo Tempo“Palaz-
zo Pascali, Polignano,2003) Nel ciclo pittorico
dei pesci le parole sono custodite dal mutismo
degli abitatori del mare (*"Doppiomare” st. Fe-
dele, Monopoli 2006, “Le parole illuminate dei
pesci” Vedetta della Marina,Giovinazzo 2008).
Nei libri di cenere la pagina non muore, si pol-
verizza in idea. E’ tutto un pro-cedere per ne-
gazioni affermative, per vuoti che riempiono e
finitezze forate d'infinito. L'assenza, la reticen-
za, il non-dire: sono i grimaldelli per rendere
“assoluta” 'opera relativa, per completarla col
suo lato “non”, E se la parte piU viva dell'im-
magine fosse il suo cuore cavo? Se la sua parte
piu vera fosse la sua parte piU nera? Nell'era
dell'iper-immagine Ruiu inventa l'anti-imma-
gine delle "Ombre assolute”, nella sta-gio-
ne del “troppo” medita sul “meno”, sui lati in
ombra, invisibili solo ai cie-chi.(G.Gigliotti)
Nel 2011 pertecipa alla Biennale di Venezia
con l'opera "@" realizzata con 100 chioccio-
le in letargo: riflessione sulla diversa perce-
zione del tempo umano e quello naturale.

|\\

Mare amato, 20x30 cm, tecnica mista.




ELENA P.V. SANSEVERINO EVPS

Artista italo tedesca che vive a Roma. Ha studiato e lavorato come designer di moda, come costumista e sce-
nografa prima di approdare all'arte. Con il tempo la sua indagine artistica gia essenziale & diventata sempre
piu concettuale. Per esprimere i suoi concetti usa medium diversi come la fotografia, il neon, la pittura e so-
prattutto le installazioni. EPVS vuole rendere visibile I'invisibile ed esplorare la relazione tra lo spazio e 'uomo.
Per questo motivo coinvolge spesso il pubblico attraverso la forma diretta delle installazioni inte-
rattive oppure delle performance dal vivo. EPVS & stata forgiata dalla danza e a lungo ha danzato.

La ricerca della danza contemporanea si con-
centra proprio sulla stessa indagine e abbi-
namento uomo/spazio. L'essere umano € in-
dagato e indagatore allo stesso tempo. Nella
nostra interazione con lo spazio e con il prossi-
mo, l'esplorazione avviene dentro di noi come
all'esterno. Si esplorano i mondi sconfinati
delle emozioni e degli stati d'animo cosi come
la consapevole percezione di quello che ci cir-
conda. Dal 2019 ha iniziato a collaborare con
il sound producer Sebastian Vimercati per le
sue installazioni. Numerosi sono i progetti che
hanno realizzato insieme. Tra le mostre princi-
palivaricordata “IT'S MY WAY"” al Museo Bilot-
ti diRoma, la personale "PLAY" presso il Museo
Collicola Arti Visive a Spoleto. La mostra "ART
MONSTERS ARTICOLO 3" presso il Museo Pa-
lazzo della Penna a Perugia. Si ricordi anche la
mostra personale “TRIBUTE" presso il Museo
Palazzo Ziino a Palermo. EPVS ha inoltre re-
alizzato alcuni interventi al MAAM di Roma,
alla Cittadellarte — Fondazione Pistoletto. Due
grandi installazioni sono state presentate per
BIAS Biennale d'arte sacra a Venezia e presso
il Museo Palazzo Riso a Palermo nel 2016. Pre-
sente anche nelle edizioni 2018 e 2020 con del-
le grandi installazioni esposte sempre al Mu-
seo Palazzo Riso di Palermo, a Venezia e nello
splendido giardino Barbarigo di Valsanzibio.
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REFLECT

Reflect l'installazione di EPVS é realizzata da 10 dischi in acciaio specchiato.

Reflect per EPVS é un tributo al mondo, a tutto quello che vi si specchia dentro.

Ad iniziare da noi stessi che ci troviamo riflessi dentro con le nostre emozioni e stati d’animo.
Allo scorrere delle nuvole, della luce, del tempo.

Reflect proietta un’immagine in costante mutamento come la vita.

Ci permette di riflettere! Riflettere su noi stessi e su quello che abbiamo intorno.

Siamo un tutt’uno con quello che ci circonda.
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Reflect, installazione.



ANGELA PALMARELLI

Paleontologa, da sempre interessata alla lettura di segni ancestrali materializzati in stratigrafie rocciose imma-
ginarie, trova particolarmente rispondenti alla sua espressione artistica le tecniche di cottura in riduzione, che
le consentono di realizzare nelle sue opere una perfetta fusione tra smalto e matrice. Comincia a sperimenta-
re l'argilla nel laboratorio del padre e nel 9o diviene allieva di Pia Dornbos, Roma e Sandra Davolio, Holbaek.
Dal 9o al 98 insegna gli studi Pandora in To-
scana e Insieme per Fare, Roma. Espone in
mostre personali ecollettive tra le quali Cera-
mica e scultura, Fortezza degli Orsini, Sorano
nel 97; Simbologie mediterranee, Fortezza da
Basso, Firenze nel 98; La terra e il mare, Mu-
seo diSciacca nel 99 e realizza con Pablo Ojeda
l'installazione Movable altar for war and pe-
ace, Accademia Americana, Roma. Nel 2000
collabora con gli artisti della galleria romana
Il punto di svolta, partecipa a Sculpture with
plastic, College of Arts, Edimburgo e Incontro,
Trondheim, Norvegia, Terre delle risonanze
frammenti,Casina delle Civette, Roma. Seguo-
no le personali La scrittura della terra, Palazzo
Eustachi nel 2016 e Geoarcheografie, Museo
archeologico del CAQOS, Terni nel 2017. Nel
2018 BACC, Roma, Primo premio per le arti vi-
sive Rassegna &quot; S.Valentino Arte&quot;
Palazzo Primavera,Terni e la personale Gra-
femi, Studio Storie Contemporanee, Roma.
Nel 2019 le personale Litostrata, Museo Eroli,
Narni. Nel 2020 Keramikos al Museo Duca di
Martina, Villa Floridiana, Napoli e la personale
Geoarcheografie#narrazioni, MuseoNazionale
Etrusco di Villa Giulia, Roma. Nel 2021 Ethos
Palazzo Doebbing, Sutri e il progetto installa-
tivo Automatismo del gesto, opera per il Nama
di AMMAN, New York realizzato nel 2022.

34 RITMITI

La serie di quattro tavole sono un richiamo alle Ritmiti, formazioni rocciose che da
sempre stimolano la mia immaginazione con le loro sequenze ritmiche scandite da
alternanze di livelli cromatici, dando la possibilita, a chi le sa guardare, di leggervi
l'intera storia del nostro pianeta. La ripetitivita e la tipologia del segno riporta ad
emozioni legate al senso di primordialita di quello che mi piace pensare

come il grafema originario della nostra scrittura.

Ritmiti, 20x30, ceramica.



ALESSANDRA MOSCA AMAPOLA

Attrice, regista e documentarista, si forma
con il teatro ed ha sempre camminato su dif-
ficili e scomodi terreni di un Teatro di vera
sperimentazione. Scrive e dirige i suoi spet-
tacoli con istallazioni di video arte sia nei
circuiti tradizionali, sia presso musei d'‘arte
contemporanea. Autrice e regista di documen-

tari, collabora con artisti da tutto il mondo.
“Eclettica e versatile, un’artista a tutto tondo
che trova nell'arte la sua casa, il suo rifugio, il
suo parco giochi. Ha vissuto e continua a vive-
re mille esistenze attraverso i personaggi che
interpreta, i video che crea, le collaborazioni
con artisti da tutto il mondo. Fotografi, pit-
tori, scultori, scrittori, videomaker, musicisti,
divengono le sue braccia, gambe, mani... ulte-
riori estensioni di un abbraccio corale creativo.
La complessita espressiva ¢ il tratto che piU di
altri caratterizza le avanguardie artistiche, es-
senzialmente interessate a quell’energia im-
petuosa e ingovernabile che attraversa ogni
esistenza, ogni narrazione. Quando il corpo
stesso diviene I'area di lotta della presenza nel
mondo, il dramma narrativo che incarna al suo
interno affiora come un relitto fantasmatico e
perturbante.” Massimo Montaldi Antropologo.

36 URGENZE

La video/performance nasce da un conato creativo liberatorio dove l'urgenza di metabolizzare ed
elaborare un dolore fatto di assenza, castighi, punizioni psicologiche, ed atti auto sabotanti, la
catapulta in un‘atmosfera mistico-religiosa in cui incarnare sentimenti atavici introiettati e lotte
ancestrali in un bianco candido, puro, immersivo, totalizzante e purificante, trasformandoli in
bellezza iconica. Le forbici punitive vorrebbero uccidere il desiderio del peccato, le pulsioni erotiche,
la fame, il desiderio bulimico di vita messo a tacere, soffocato dalle voci delle preghiere, dai canti
gregoriani, dal suono della campane, che loro malgrado non riescono a sopraffare il torbido (la
mela, la traccia musicale portante) che cercano di nascondere e sotterrare.

Un purgatorio catartico di circa 6 minuti svela la liberazione dall’eterna lotta di desiderio di santita
versus il desiderio del peccato attraverso un’immaginifica apertura delle porte dell’lconostasi.

Urgenze, performace.



CAVALIERE BLU

Cavaliere Blu alias Adrian Peter é svizzero, ha
lavorato come giornalista, copy-writer, diret-
tore creativo e scrittore per video pubblicitari.
E stato docente di comunicazione alla Berner
Fachhochschule fiir Wirtschaft. E anche autore
di numerosi racconti (ISBN: 978-3-7460-9253-
9) eimprenditore (USG AG Berna e Stoccarda).
In precedenza ha vissuto tra Berna, Zurigo,
Francoforte, Monaco, Amburgo, Disseldorf,
Parigi, Londra e Los Angeles, ma da sei anni
vive a Poggio Murella, un borgo appartato
nel Grossetano, in un territorio popolato di
cinghiali, tassi, fagiani, istrici, volpi e lepri.
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Cavaliere Blu ha disegnato e scritto testi tra fumetti e manga.

Tra sogno, follia e surrealismo. Tra malignita, eresie e facezie.

Sono nate cosi delle strisce a fumetti per adulti, insomma un mondo strampalato che
evoca una bizzarra galleria apocalittica e coloratissima delle assurdita umane.
Animali, esseri umani, chimere e macchine si muovono nello stesso universo.

Terra, fuoco, aria e acqua si fondono.

Tutto avviene hic et nunc. Cio che é sopra diventa sotto, il nero si fa colore.
Immanenza e trascendenza nella loro forma piv pura.

Tecnica mista.



CATERINA CIUFFETELLI
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Nata a L'Aquila, vive e lavora in Umbria.
Frequenta lo studio di Umbro Battaglini, ar-
tista esponente del concettualismo e del ra-
zionalismo architettonico che ha operato per
tutta la seconda meta del novecento nell'am-
bito della scultura, dell’architettura e della
grafica. Fa uso di materiali quali il gesso, I'in-
tonaco, il cellotex, la sabbia, I'alluminio, il filo,
la stoffa, il polistirolo su superfici bidimensio-
nali ed anche in forme scultoree ed installative.
L'estetica e l'etica sono presupposti inscindi-
bili del suo agire artistico, tali premesse si ar-
ticolano in una ricerca di senso attraverso in-
numerevoli cicli di lavori, tra i quali PRIMARY
COLORS, WAVE, SEQUENCE, FOULE, LAN-
GAGE, OGGETTI ED ALTRI RACCONTI, RE-
SIST, PRE-HISTORIC, DIAGRAM, MOSAIC,
RITAGLIARE LUNGO LA LINEA TRATTEG-
GIATA. Sostanziale nei suoi lavori il rapporto
tra materia e segno. Il suo percorso é ricco di
mostre personali e collettive su tutto il ter-
ritorio nazionale. Sue opere sono presenti
in collezioni private ed istituzioni pubbliche.

PRE-HISTORIC

Il ciclo Pre-historic nasce dalla ricerca intorno al concetto di linguaggio.
L'esigenza é quella di rintracciare un segno che non sia

in prima istanza decifrabile ma che induca il fruitore ad un processo

di decodificazione personale.

Il contesto scelto é una dimensione quasi archetipica, pre-industriale, primitiva.
Il segno prima della parola. Il segno primario.

Pre-historic, 24,5x29,5cm, frottage su carta su cellotex.




ARCADIO KRAYON PINTO
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Krayon e un pixel artist italiano nato a Melfi,
con base a Roma. Dopo gli studi in disegno
industriale e grafica, sviluppa un particolare
linguaggio con cui si contraddistingue da anni.
Il pixel & l'elemento base su cui costruisce le
proprie opere con pazienza e precisione. Nei
suoi lavori emerge lo schema progettuale e
la gestione dellimmagine nella sua comples-
sita. Da sempre é stato influenzato dalle arti
classico-scientifiche, dal neoimpressionismo
di Seurat all'optical art di Vasarely. Durante il
suo percorso artistico ha dipinto per molti fe-
stival come Resistenza Street Art Gallery, Vedo
a Colori, ManuFactory, Blue Flow, In wall we
trust e, nel 2015, crea TEXTURA in Fest, primo
festival di street art nella sua citta di origine.
Dal 2018 & presente nel mercato artistico cine-
se ed é rappresentato da Jardin Orange dopo
una residenza artistica. Ha esposto in fiere ar-
tistiche a Shenzhen, Hong Kong, Genova, Par-
ma, e in gallerie di Xi'An, Zhuhai, Parigi, Roma.
Alcune delle sue opere su tela sono presenti
nelle collezioni permanenti dellHQB Museum
di Shenzhen e di Banca D'ltalia. Ha collabo-
rato con brand come Dalian Times Square,
Nissan europ GayCenter.it, SPI Cgil, Empresa,
Poste ltaliane e Ferrovie dello Stato Italiane.
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STOP FRAME

"Stop frame" é il titolo dell'opera tratta dal film American History X.
Riprende la scena pit cruda del film e il timer riportato nello stop rosso si ferma
esattamente al frame della pellicola per evitare la violenza che dilaga subito dopo.

CEE R
ATt | el
O o
'---'-:rf-"\- A
'-.:-..;\- -._‘_'.‘-. e
.*:.:;.'- o 'y

=
o A

an® "

¥

Pl
=y ','_.‘-u,'::...

L St L

L Bt

LT

Stop frame, 5ox50 cm, acrilico su tela.



ANDREA DEJANA

Dejana ha esposto in ltalia e all'estero, ha
fondato un movimento artistico-culturale il
NEOMODIALISMO e ha ideato la Blow Up,
una tecnica capace di trasformare I'esperienza
pittorica in gesto materico. Oggi le sue opere
sono apprezzate e collezionate da persone del
mondo dello spettacolo e della cultura. Il suo
lavoro artistico vive in un immaginario con-
temporaneo che si nutre di ironia e colore,
con uno sguardo disincantato ma fiducioso
sulla nostra disperata meravigliosa umanita.

44 STELLA CANCELLATA

La Stella Cancellata é un'opera del 2010 in tecnica BlowUp dove le immagini escono dai propri
confini bidimensionali e invadono altri spazi emotivi, dalla semplice superficie piatta del quadro
l'artista elabora una nuova superficie che si muove, che si propone in avanti come un plastico
bassorilievo, in direzione dello spettatore.

La stella per Dejana rappresenta il suo pensiero, la sua energia, la luce, la speranza, come un’entita
divina che alimenta i nostri desideri e che lega i nostri destini ad una realta superiore, alla nostra
capacita di sognare e di vivere il presente. Ma é anche una stella macchiata e offuscata da un segno,
che l'artista ha lasciato su di essa per esprimere la sofferenza del mondo che lui stesso percepisce
come un'‘eterna lotta tra il bene il male.

Stella cancellata, tecnica blow up.
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