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XXX edizione, 2019
I giardini del tè di Dazhangshan
Wuyuan, Jiangxi, Repubblica Popolare Cinese 
 

Mostra
The Ground We Have in Common, schede sugli artisti 


ANTONIO BIASIUCCI

Con la fotografia in bianco e nero, suo tratto distintivo, Antonio Biasiucci esplora spazi al limite del mondo urbanizzato, e in particolare in relazione a temi quali la memoria collettiva, i rituali e il rapporto tra le persone e l’ambiente nel quale sono inserite. 
Nella sua serie Magma, a cui ha lavorato tra il 1987 e il 1995 in collaborazione con l’Osservatorio Vesuviano di Napoli, Biasiucci cattura il potere primitivo dei vulcani attivi d’Italia: Etna, Vesuvio, Stromboli, Solfatara, Vulcano e Bolle della Malvizza. Le immagini che ne ricava sembrano provenire da un altro pianeta, tinto di rosso fuoco e toni sulfurei, le cui forme mutano costantemente, soggette a movimenti di distruzione e nuova creazione. 

Antonio Biasiucci (1961, Dragoni, Caserta) vive e lavora a Napoli. Ha realizzato mostre personali e partecipato a esposizioni collettive all’interno di festival ed eventi nazionali e internazionali. Tra le sue personali più recenti vi sono le mostre presso Magazzino, Roma (2017) e al Museo Archeologico di Napoli (2016). Ha collaborato anche a numerosi progetti editoriali, quali le pubblicazioni della casa editrice L’Ancora del Mediterraneo, Napoli (2000-2004).

Magma (Serie)
1987-1995
Stampe fotografiche
Per gentile concessione dell’artista e della Galleria del Cembalo, Roma


ANDREA CARETTO & RAFFAELLA SPAGNA

I progetti di Andrea Caretto e Raffaella Spagna vertono spesso su temi ecologici, e in particolare sull’interazione tra gli organismi viventi e il loro ambiente, e sui punti di contatto tra natura e cultura. 
Falsi Frutti presenta le riproduzioni in cera di 105 varietà di mele del Piemonte. Questi modelli sono stati realizzati da Davide Furno, mediante una tecnica sviluppata dal noto pomologo Francesco Garnier Valletti, attivo nel XIX secolo. Le mele sono esibite come oggetti scultorei a diversi stadi di lavorazione. Il visitatore è invitato a porre attenzione alla diversità morfologica di ogni singola varietà. I frutti appaiono come gusci vuoti, involucri privi del loro contenuto, spoglie perturbanti di organismi appartenenti a una civiltà contadina quasi scomparsa. 

Raffaella Spagna (1967, Rivoli) e Andrea Caretto (1970, Torino) vivono e lavorano a Cambiano, Torino. Collaborano dal 2002 e hanno esposto i loro lavori presso istituzioni pubbliche e private in Italia e all’estero. Sono tra i fondatori del Progetto Diogene e collaborano con IRIS all’Università di Torino. Recentemente hanno esposto alla Fondazione Spinola Banna, Poirino (2018), Fondazione Zegna, Trivero (2017, 2018) e GAM, Torino (2012, 2018).

Falsi Frutti
2015
Installazione (cera d’api, cenere di legno, gesso, biacca, pece greca, vetro, metallo) 
Produzione Cittadellarte – Fondazione Pistoletto
Per gentile concessione degli artisti


WILLIAM COBBING

La pratica artistica di William Cobbing tocca una vasta gamma di media, inclusi fotografia, video e installazioni, tutti impiegati con una particolare sensibilità scultorea. La creta è molto presente nei lavori dell’artista inglese, ed è spesso alla base di occasioni performative che sono caotiche e intime al tempo stesso, e confondono la linea di demarcazione tra corpo e paesaggio. 
Nel lavoro Remake Remodel – Terra (Ricrea Rimodella – Terra), commissionato appositamente per The Ground We Have in Common, Cobbing esplora il ruolo del corpo – e specialmente delle mani – quale strumento primario dell’intervento umano sulla terra, e di espressione di intimità tattile. 

William Cobbing (1974, Londra) vive e lavora a Londra. Espone a livello internazionale dal 2000. Tra le sue mostre recenti rientrano quella alla Cooke Latham Gallery, Londra (2019) e all’École Française d’Athènes, organizzate dalla Whitechapel Gallery e da NEON (2015). Ha curato inoltre varie mostre all’ERC Liverpool (2013) e al Downstairs, Hereford (2012). Attualmente è docente di Belle Arti presso il Wimbledon College of Art.

The Kiss 3
2019
Video, 3:17 min

Anatomy Lesson
2019 
Video, 10:53 min

Remake Remodel – Terra
2019
Scultura (bronzo e tecnica mista) 
con il sostegno di Camberwell, Chelsea, Wimbledon Schools of Arts
[image: https://lh4.googleusercontent.com/yULwqQEfp9RPBXfRD5lvkNoXSnGyMziUS0t-u9CEWOA4-ssC9QYb_fmRdeLyENjJEyYybs93U9dd04H0PUsVIbBK4VN8Jt9_GB-q2wml0_bVymybQrKE1QPgdSErU742qrr1ZbYX]
PETROS EFSTATHIADIS

Petros Efstathiadis crea sculture effimere, set e strutture realizzate con oggetti trovati che compone nella sua città, Liparo, nel nord della Grecia. Una volta documentate, le sculture vengono smantellate e le parti che hanno dato loro vita sono restituite al precedente uso quotidiano. 
Tramite l’impiego di set fittizi e surreali, il lavoro di Efstathiadis tratta della relazione complessa con i luoghi, che possiedono al tempo stesso una dimensione sia locale che universale. Man with Apples (Uomo con mele) fa parte di una serie di ritratti a personaggi locali realizzati nel giardino di casa dei genitori dell’artista e intende richiamare (dandone una lettura personale) la diversità della vita quotidiana in Europa oggi. General Store (Emporio), parte della serie Gold Rush (Corsa all’oro), ricrea invece l’atmosfera di un luogo che vive le conseguenze di un boom economico seguito da un crollo, come accaduto nella California della corsa all’oro e come accade nella Grecia di oggi. 

Petros Efstathiadis (1980, Liparo, Grecia) ha esposto in numerose mostre internazionali, tra cui presso il Kunst Haus Wien, Austria (2019), ARSENAL de Metz, Francia (2018) e Izolyatsia Foundation, Kiev (2016). Nel 2018 ha vinto il Prix HSBC pour la Photographie. Tiene regolarmente workshop e conferenze sulla fotografia presso la Scuola di arti applicate (CEPV) a Vevey e presso l’Università ZHdK di Zurigo, entrambe in Svizzera.

Man With Apples (Serie)
2008 
Stampa su carta fine art montata su dibond 
Per gentile concessione dell’artista e della CAN Christina Androulidaki gallery, Atene 

General Store (Serie Gold Rush)
2016 Stampa su carta fine art montata su dibond 
Per gentile concessione dell’artista e della CAN Christina Androulidaki gallery, Atene


SUSAN HILLER

What Every Gardener Knows (Quello che ogni giardiniere sa) è un’installazione audio che consiste in una traccia musicale composta da Hiller e ispirata alle teorie di Gregor Mendel sulla trasmissione dei caratteri ereditari. Due note ripetute emergono da una mescolanza ibrida di elementi che suonano contemporaneamente familiari ed estranei. Questa partitura viene eseguita da un carillon programmato per segnare le ore, le mezze ore e i quarti d’ora. 
Questo lavoro, in opposizione alla mistificazione delle idee di Mendel avvenuta nel XX secolo a sostegno dell’eugenetica, riscatta la portata originale di queste scoperte e diventa un inno all’enorme varietà degli esseri viventi e alla loro diversità, che si ottiene solo dalla mescolanza di geni diversi. 

Susan Hiller (1940, Tallahassee FL, Stati Uniti – 2019, Londra) ha vissuto principalmente a Londra dall’inizio degli anni sessanta del Novecento. Con una formazione nei campi del cinema, della fotografia, dell’archeologia, della linguistica e dell’antropologia, ha sviluppato una pratica multimediale che si è estesa per oltre quarant’anni, rendendola una delle artiste più influenti della sua generazione grazie al suo uso innovativo di installazioni audiovisive.

What Every Gardener Knows 
2003
Installazione sonora
Per gentile concessione dell’artista e della Lisson Gallery


CHRISTIANE LÖHR

Christiane Löhr crea sculture di delicatezza impensabile a partire da materiali naturali – semi, bacelli, steli erbacei, crini di cavallo – raccolti spesso in spazi periferici, punto d’incontro tra l’ambiente naturale e quello urbanizzato. Conservando questi materiali effimeri e lavorando con le geometrie insite nella struttura degli organismi vegetali, in modo che la forma della scultura rifletta la struttura delle singole parti che la compongono, Löhr sottolinea ed esalta questi tratti caratteristici della natura.

Christiane Löhr (1965, Wiesbaden) vive e lavora a Colonia, Germania, e a Prato. È stata allieva di Jannis Kounellis alla Kunstakademie di Düsseldorf. Ha esposto le sue opere a livello internazionale, incluse mostre personali al Tucci Russo Studio per l’Arte Contemporanea a Torre Pellice (2019), Skulpturenpark Waldfrieden a Wuppertal, Germania (2018), Kunsthaus Baselland a Basilea, Svizzera (2016) e Taguchi Fine Art a Tokyo (2015).

Kleiner Quader (Piccolo cubo) 
2016
Gambi di piante

Kleine ovale Kuppel (Piccola cupola ovale)
2017
Gambi di piante

Kleine Kuppel (Piccola cupola) 
2019
Gambi di piante

Kleine Kuppel (Piccola cupola) 
2019
Gambi di piante

Durchlässiger Quader (Cubo permeabile)
2017
Fiori d’albero 

Samenbeutel (Sacca di semi)
2019
Semi di cardi, retina

Per gentile concessione dell’artista e Tucci Russo Studio per l’Arte Contemporanea, Torre Pellice/Torino


LAURA PUGNO

Laura Pugno ha sempre mantenuto un approccio sperimentale alla sua ricerca, che ha come principale terreno di indagine la nostra relazione con il paesaggio, inteso non tanto come elemento naturale ma come costruzione sociale. Ciò che la interessa è in particolare il modo in cui facciamo esperienza del paesaggio, e come registriamo e riportiamo ciò che vediamo, e ciò che non vediamo. 
In Paesaggio alle spalle, Pugno ha ritratto una veduta di montagne mediante incisione su plexiglass. Anziché ritrarre una vista frontale, ha disegnato il riflesso del panorama, che riporta un’impronta vuota laddove il corpo dell’artista impediva la visuale. Nel risultato finale è quindi visibile questa assenza, che porta con sé suggestioni legate all’impatto del corpo umano sul paesaggio. 

Laura Pugno (Trivero, 1975) vive e lavora a Torino. Il suo lavoro è stato esposto al Nida Art Colony, Nida, Lituania (2019), Fondazione Zegna, Trivero (2017) e MART di Trento e Rovereto (2014). Nel 2013 ha vinto il Cairo Art Prize. Dal 2004 è docente presso l’Istituto Europeo di Design (IED) di Torino.

Paesaggio alle spalle 
2013 
Incisione su plexiglass, legno, morsetti 
Per gentile concessione dell’artista e della Galleria Alberto Peola, Torino


NAUFUS RAMÍREZ-FIGUEROA

Ramírez–Figueroa trae ispirazione dalla storia e dall’ambiente naturale dell’America Latina, guardando in particolare al suo paese, il Guatemala. Il suo interesse per il teatro come “strumento di presa di coscienza” si ritrova spesso in sculture e in performance che sottolineano il ruolo dell’arte e della memoria nelle situazioni di malcontento e instabilità. 
Hidden in Plain View (Nascosto in bella vista) è parte di una serie che si richiama alla pièce teatrale Il cuore dello spaventapasseri (1962), di Hugo Carrillo. Una figura cerca, invano, rifugio all’interno di un tronco cavo, ma viene tradita dalla lunga appendice che spunta dall’altra parte del nascondiglio. Con riferimento alla natura performativa della censura, del gesto e del rituale, questa messa in scena scultorea esplora il rapporto che esiste tra il corpo come entità individuale e sociale, l’ambiente che lo circonda e la sua visibilità all’interno di un dato contesto. 

Naufus Ramírez-Figueroa (1978, Guatemala) vive e lavora tra Berlino e Città del Guatemala. Ha realizzato mostre personali al CAPC musée d’art contemporain de Bordeaux, Francia (2017), Gasworks, Londra (2015) e Casa de América, Madrid (2011). Ha esposto in rassegne collettive alla Biennale di Venezia (2017), Tate Modern, Londra (2014) e Gwangju Biennale, Corea del Sud (2014). Ha ricevuto il premio Mies van der Rohe 2017.

Hidden in Plain View
2014
Polistirene espanso, resina e pigmenti 
Per gentile concessione della Collezione del CAPC musée d’art contemporain de Bordeaux


ELHAM ROKNI

Gran parte del lavoro di Elham Rokni riguarda l’interazione di successo e fallimento e la relazione tra ciò che è possibile e ciò che non lo è, in particolare con riferimento alla sua esperienza di persona sulla sedia a rotelle. Questo la porta spesso a ricreare situazioni vissute in prima persona ambientandole in spazi marginali. 
Crossing the Dune (Attraversando la duna) nasce quindi da un momento vissuto da Rokni in spiaggia, quando gli amici che erano con lei hanno provato a posare delle assi sulla sabbia per cercare di farla spostare più agevolmente con la carrozzina. L’artista ha quindi ricreato l’essenza di questa situazione, incluso il suo epilogo fallimentare, ambientandola sulle dune di Ashdod, nel sud di Israele, per dare vita a un’opera che è al contempo frustrante e delicatamente spiritosa. 

Elham Rokni (1980, Teheran) vive e lavora a Tel-Aviv. È docente alla Bezalel Academy of Arts and Design dal 2013. Oltre a numerose mostre in Israele e all’estero, Rokni ha vinto riconoscimenti e premi come il Premio del Ministro della Cultura Israeliano per senior video artist (2018), l’Artis residency grant (2018) e il premio per la migliore opera di videoarte sperimentale al Jerusalem Film Festival (2018).

Crossing the Dune
2010
Video, 5:50 min
Per gentile concessione dell’artista


ARMÉN ROTCH & GILDA RG 

Il tè è allo stesso tempo oggetto del lavoro di questi artisti e loro mezzo espressivo: le installazioni di grandi dimensioni da loro realizzate raccolgono centinaia di bustine di tè, accostate secondo sfumature date dalle sottili variazioni di colore. Il duo artistico riflette sulla dimensione merceologica del tè, che ha determinato scelte commerciali significative nel corso dei secoli, ma ne mette in luce anche la natura, spesso trascurata, di bene di consumo umile ed essenziale presente nella vita quotidiana delle persone ovunque nel mondo. 
Le bustine hanno toni diversi a seconda di come il tempo di infusione ne altera il colore. Questo introduce una dimensione temporale, che è suggerita nell’opera non solo dal variare della colorazione ma anche dalla grande quantità di bustine presenti, allusione al rituale quotidiano e meditativo della preparazione del tè. Rotch e RG definiscono le bustine “respiri” di chi ne ha bevuto l’infuso, alludendo con questa metafora a una presenza invisibile. 

Armén Rotch (1955, Armenia) e Gilda RG (1963, Armenia) vivono e lavorano a Parigi. Collaborano dal 2006 e hanno esposto in numerose rassegne in tutto il mondo, tra cui quelle presso il Contemporary Istanbul (2018), Douai Biennale, Francia (2015), Modern Art Museum di Yerevan, Arte Moderna di Yerevan (2007) e Musée de l’Orangerie du Luxembourg, Parigi (2006).

Art(tea)fact (Untitled, Construction I, II, II, IV, Cube, Petit pan de mur, Suspended Time)
2012-2016
Bustine di tè, tela
Per gentile concessione degli artisti


MICHELE SPANGHERO

I lavori di Michele Spanghero combinano il suono e le arti visive con un’approfondita ricerca concettuale e sono definiti da un approccio trasversale e un’estetica essenziale. 
La scultura sonora Listening Is Making Sense, in cui, come afferma il titolo, è l’atto dell’ascolto a dare senso all’opera, utilizza alcune travi come vettori per la propagazione delle vibrazioni sonore diffuse nel legno da due trasduttori (altoparlanti che convertono il segnale audio in vibrazioni meccaniche), posizionati in modo che il suono possa diffondersi per contatto attraverso le travi. In tal modo le frequenze vengono modificate dal legno secondo le diverse proprietà di assorbimento delle onde sonore. La scultura è apparentemente silenziosa e l’unico modo dunque per ascoltarla è di entrare in contatto fisico con la materia risonante, appoggiando l’orecchio direttamente sul legno. 

Michele Spanghero (1979, Gorizia) ha partecipato a workshop di musica elettronica, improvvisazione musicale, sound design e video making. Ha esposto e si è esibito in contesti quali musei, gallerie, club e festival in tutta Europa e in Turchia, Egitto, Cina e Stati Uniti. I suoi dischi sono stati pubblicati da diverse etichette come headphonica, Palomar Records, Gruenrekorder e MiraLoop.

Listening Is Making Sense
2016
Scultura sonora (travi di legno, trasduttori, impianto audio)
Per gentile concessione dell’artista e della Galleria Mazzoli, Modena e Berlino

CAO YUXI (JAMES)

Cao è un artista e designer che collabora a progetti in ambiti che vanno dalla visualizzazione del suono alla programmazione ed elaborazione di dati. 
The Vast Land (Il vasto territorio) è un progetto artistico che impiega la visualizzazione di dati: Cao “disegna” una reinterpretazione del famoso dipinto cinese di Wang Ximeng, appartenente all’epoca della dinastia dei Song settentrionali. Attingendo in tempo reale al monitoraggio dei dati sull’inquinamento atmosferico di Pechino, il suo intervento digitale distorce l’immagine classica, e conosciuta da oltre novecento anni, di un paesaggio cinese montano, al punto da farlo collassare completamente, e lo trasforma in un nuovo lavoro. L’opera usa la programmazione per corrompere un’immagine familiare e mette quindi in discussione punti di vista dati per certi, ponendo in relazione passato e presente con l’intento di suscitare determinate reazioni nel visitatore. 

[bookmark: _GoBack]Cao Juxi (JAMES), (1990, Shijiazhuang, Cina) è un artista e programmatore che vive a New York. Si definisce “un idealista che cerca di riscattare il suo pegno sotto la pressione del pragmatismo sociale”. Il suo approccio innovativo alla creazione di opere d’arte e all’utilizzo della tecnologia in questo ambito gli ha permesso di immaginare e dare forma a numerosi progetti di design, tra i quali design spaziale, installazioni di new media art e arte pubblica, sia in Cina che negli Stati Uniti.

The Vast Land
2015
Stampa digitale e collegamento video in diretta
Per gentile concessione dell’artista
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Premio Internazionale Carlo Scarpa per il Giardino
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