VICINANZE - residenza condivisa al MACRO Asilo

“Vicinanze – residenza condivisa” è un progetto artistico che nasce dalla volontà di Chiara Arturo e Cristina Cusani di indagare il concetto di confine e di spazio limite, tramite la condivisione come modus operandi, unendo pratiche e linguaggi differenti, arti visive e arti performative, ricerca indipendente, scientifica e accademica, per tornare all'idea di Mediterraneo come luogo dell'attraversamento.

Dal 26 novembre al 1 dicembre al Museo MACRO di via Nizza (Roma), all’interno della project room, Chiara Arturo e Cristina Cusani inviteranno ogni giorno due o più figure (non solo legate al mondo dell'arte come artisti, collettivi, curatori e ricercatori, ma anche una poetessa, un antropologo e un cartografo), che nel loro fare affrontano queste tematiche, a lavorare insieme, invitandoli a confrontarsi sull'argomento, proponendo un punto di vista personale da esporre attraverso un intervento. L'obiettivo sarà quello di iniziare una conversazione e attivare una riflessione condivisa, creando uno spazio di dialogo, di riflessione e di mappatura delle pratiche e dei punti di vista possibili sul tema, affinché il Mediterraneo torni a essere quel luogo di scambio che favorisce la nascita di nuove visioni. 

La settimana di residenza sarà organizzata dedicando la mattina allo studio e alla ricerca e il pomeriggio a un incontro aperto al pubblico. Durante la mattinata, il confronto tra le persone presenti genererà un processo di lavoro che, partendo dalla pratica di ognuno, attraverso lo scambio di opinioni e visioni, avrà l'obiettivo di costruire qualcosa di inedito. Ognuno partirà dal proprio punto di vista, presenterà il suo personale approccio al tema e, lavorando insieme giorno dopo giorno, si prenderà una direzione nuova. Al termine di ogni giornata il risultato del confronto verrà posizionato su una parete, fino a costruire un muro di idee. Inoltre, a ogni persona invitata verrà chiesto di portare un contributo (un'opera, degli studi, un intervento, uno testo scritto, etc) che verrà poi inserito nella mostra di fine residenza.

La project room sarà il luogo di progettazione di un percorso corale nel senso più profondo del termine e, anche se alcuni degli ospiti non si incontreranno, il risultato finale sarà frutto del lavoro di tutti. 

A seguire, ogni pomeriggio ci sarà un talk aperto al pubblico e domenica 1 dicembre alle ore 11 inaugurerà la mostra di fine residenza con i risultati del lavoro fatto insieme e i contributi di Marino Amodio & Vincenzo Del Vecchio, Chiara Arturo & Cristina Cusani, Antonio Biasiucci, Iain Chambers, Collettivo DAMP, Daniela d'Arielli, Duae Collective, Arturo Gallia, Martina Germani Riccardi, Novella Oliana, Simone Mizzotti, Alice Paltrinieri, Massimo Pastore, Calixto Ramirez Correa, Antonello Scotti e Collettivo Spazio Y. 

Programma dettagliato di tutti gli appuntamenti aperti al pubblico: 

Martedì 26 novembre 17.30 incontro: “Superficie, altrove e naturalità: tentare l'attraversamento” Chiara Arturo e Cristina Cusani con Collettivo DAMP, Novella Oliana e Antonello Scotti 

Mercoledì 27 novembre 17.30 incontro: “Il limen tra visione e trasformazione” Chiara Arturo e Cristina Cusani con Daniela d'Arielli e Collettivo Spazio Y 

Giovedì 28 novembre 16.30 incontro: “Sovrapposizioni cartografiche e nuovi luoghi” Chiara Arturo e Cristina Cusani con Duae Collective, Alice Paltrinieri e Martina Germani Riccardi 

Venerdi 29 novembre 17.30 incontro: “Rileggere il movimento tra isole-nodo e santi-migranti” Chiara Arturo e Cristina Cusani con Arturo Gallia e Massimo Pastore 

Sabato 30 novembre 17.30 incontro: “Il Mediterraneo come archivio fluido: invertire la percezione” Chiara Arturo e Cristina Cusani con Marino Amodio & Vincenzo Del Vecchio e Iain Chambers 

Domenica 1 dicembre 11:00 inaugurazione mostra conclusiva con i contributi di Marino Amodio e Vincenzo Del Vecchio, Chiara Arturo e Cristina Cusani, Antonio Biasiucci, Iain Chambers, Collettivo DAMP, Daniela D'Arielli, Duae Collective, Arturo Gallia, Martina Germani Riccardi, Novella Oliana, Simone Mizzotti, Alice Paltrinieri, Massimo Pastore, Calixto Ramirez Correa, Antonello Scotti e Collettivo Spazio Y 
16.30 incontro: “Condivisione come pratica per nuove mappature e direzioni possibili” Chiara Arturo e Cristina Cusani con Iain Chambers, Collettivo DAMP, Daniela d'Arielli, Arturo Gallia, Alice Paltrinieri, Massimo Pastore, Antonello Scotti e Collettivo Spazio Y

Questa residenza vuole essere la prima fase di un progetto molto più ampio, che - partendo dalla costruzione di un archivio digitale del lavoro svolto - vuole divenire punto di riferimento per ragionare sugli spazi di confine, puntando a un'apertura sempre più ampia e a una condivisione del pensiero e della pratica artistica sempre più forte.

Ha aderito al progetto per la costruzione di una “biblioteca temporanea” sul tema, fruibile dagli artisti durante la fase di residenza, la casa editrice Humboldt Books con la donazione di due titoli.

Il progetto è realizzato grazie allo speciale sostegno del Frantoio Tuscus e di Studiomaker.

Vicinanze. Studi per un'idea di attraversamento - Progetto di residenza condivisa
Chiara Arturo & Cristina Cusani
Il progetto Vicinanze nasce, in un momento storico di chiusura, dalla necessità di confrontarsi per avviare uno spazio di dialogo sul Mediterraneo come luogo dell’attraversamento. 

Chiara Arturo e Cristina Cusani non sono un duo, ma due artiste che hanno deciso di lavorare insieme a uno stesso progetto. 

Lavorare sul confine oggi - insieme - significa creare connessione su un argomento che separa. Il loro tentativo è quello di invertire la lettura del Mediterraneo, come una cartografia in cui le rotte sono più importanti delle frontiere. Questo non vuol dire negare l'identità, ma attivare una riflessione per ricreare la relazione attraverso la distinzione: distinguer pour unir. 

La scelta di lavorare sul Mediterraneo -come area geografica di riferimento- non impedisce di ampliare la riflessione a tutte le aree-limite. In questo momento storico le identità nazionali sono fluide e i confini sono dinamici; allo stesso tempo l'acqua tra le nostre terre non è abbastanza liquida da poter essere attraversata in libertà: il nostro mare sta diventando un muro sempre più concreto, più simile ad un deserto che a un bacino. 

La prima parte del lavoro è composta da 11 dittici, che hanno diversi livelli di interpretazione e richiamano i diversi aspetti del tema: i punti di vista da cui si può guardare un fenomeno, lo spostamento nello spazio e nel tempo, la cultura, i confini, il passaggio, la memoria, le radici, la morte, le tracce di quello che resta, l'unirsi, l'attraversare. I dittici, che sono composti da fotografie di entrambe le artiste, contengono l'atto di combinare due sguardi in un unico spazio cornice, creando un'unica opera d'arte. Lavorando sulle vicinanze, riportano nella loro pratica artistica quello che vorrebbero accadesse intorno a loro, in tutti i livelli che compongono la società (culturale, sociale, politico, etc). Un modo per confrontarsi su un tema attuale e urgente, proponendo un punto di vista plurale sulla questione. 

Il progetto di condividere la residenza con altri artisti e professionisti, affrontando insieme un argomento complesso, ha lo scopo di diventare pratica condivisa nel tentativo di creare una mappatura di tutte le possibilità e di tutti i punti di vista sul Mediterraneo. Sperando che aprirsi a nuove riflessioni possa rendere l'acqua nuovamente liquida e il confine di nuovo soglia, di modo che sia possibile l'attraversamento di quella che Fernard Branuel definì “pianura liquida”. 

Elenco partecipanti:

Chiara Arturo e Cristina Cusani

Chiara Arturo è nata a Ischia (NA) ne 1984. Durante gli anni dell’università, in parallelo con gli studi in Architettura alla Federico II di Napoli, si concentra sulla fotografia come mezzo espressivo, con un particolare interesse per il paesaggio. Integra la sua formazione nel campo delle arti visive e inizia a partecipare ad alcune esposizioni collettive. Nel 2012 entra in LAB, il Laboratorio Irregolare di Antonio Biasiucci, una masterclass biennale focalizzata sulla ricerca personale che cambia radicalmente il suo approccio alla fotografia. Viene selezionata per alcune collezioni di arte contemporanea (Imago Mundi Art, Fondo Malerba per la Fotografia d’Autore, Dimensione Fragile della Biblioteca Vallicelliana di Roma). Dal 2017 è artista in scuderia dalla Galleria Heillandi di Lugano. Nella sua ricerca personale, partendo da un’indagine introspettiva, con metodo cartografico, lavora per accumulo e per molti anni sugli stessi temi: scava nel paesaggio come scava in se stessa, allo stesso modo e per lo stesso motivo. Esplorando temi e condizioni della vita come il transito e la sosta, la grandiosità dei paesaggi materiali e la loro fragilità, analizza poeticamente ciò che la circonda. Attualmente vive tra Napoli e Pistoia. 
Cristina Cusani è nata a Napoli nel 1984. Dopo la laurea in Scienze della Comunicazione all’Università La Sapienza di Roma, studia fotografia all’Accademia di Belle Arti di Napoli. Nel 2012 segue il Laboratorio Irregolare, una masterclass di due anni con Antonio Biasiucci da cui è nata la mostra itinerante Epifanie, esposta anche durante la XIII edizione del Fotografia – Festival Internazionale di Roma. Nel 2015 viene invitata alla residenza d’artista BoCS Art dove realizza due opere per il BoCS Art Museum. È finalista di importanti premi come l’XI Premio Cairo a Milano, il Premio Francesco Fabbri per le Arti Contemporanee, Un’opera per il Castello e il Premio Cramum ed entra a far parte di alcune collezioni di arte contemporanea come Imago Mundi Art e Dimensione Fragile della Biblioteca Vallicelliana di Roma. Nel 2017 vince il Premio Sidicini per l’Arte Contemporanea e nel 2018 vince una residenza d'artista alla Fondazione Bevilacqua la Masa. La sua ricerca artistica utilizza le esperienze quotidiane come punto di partenza per analizzare il significato dell’essere umani. Questa strada ha due direzioni: una che riguarda l'identità e una che invece cerca di porre interrogativi su temi attuali in una chiave non documentaria ma analitica. In entrambi i casi lavora sul residuo, su quello che resta, la traccia, la memoria, la storia. Attualmente vive e lavora tra Napoli e Roma. 

“Il progetto “Vicinanze” nasce dalla necessità di confrontarsi per avviare uno spazio di dialogo sul Mediterraneo come luogo dell’attraversamento, in un momento storico di chiusura.  Le fotografie sono piccoli studi che si pongono allo sguardo del fruitore in forma di dittico: conversazioni per iniziare un discorso sul confine, sono immagini che fungono da congiunzione. Il Mediterraneo è un mare in mezzo alle terre, che oggi ha perso la sua essenza di soglia: è passato dall'inclusione all'esclusione. Per noi rappresenta il punto di partenza, il grande bacino da cui è nata la nostra cultura, il nostro modo di vedere, sentire, percepire, vivere. È la culla di una cultura dal carattere plurale, dove risiedono le nostre radici. Lavorare sul confine oggi - insieme - significa creare connessione su un argomento che separa. Il tentativo è quello di invertire la lettura del Mediterraneo, come una cartografia in cui le rotte sono più importanti dei limiti. Questo non vuol dire negare l'identità, ma attivare una riflessione per ricreare la relazione attraverso la distinzione: distinguir pour unir”. 
Marino Amodio e Vincenzo Del Vecchio
Marino Amodio è nato domenica 15 ottobre 1989 a Napoli dove lavora come architetto ed è felice di vivere. Terraneo è il suo primo lavoro come autore. Il libro vince il premio internacional Edelvives 2017, ad ottobre dello stesso anno viene pubblicato in Spagna dove oggi è alla seconda ristampa. In italia, il volume, è edito con la casa editrice Carlo Gallucci Editore con il quale l’autore sta lavorando al prossimo volume.

Vincenzo Del Vecchio è un illustratore campano. La passione per la grafica e gli studi in architettura influenzano molto il suo stile, che appare semplice e diretto nei soggetti e nelle composizioni, ma minuzioso e complesso nell’uso delle linee e di piccolissimi particolari. Le sue illustrazioni danno vita a piccoli mondi impossibili dove le regole della prospettiva e l’assonometria cadono e permettono di immaginare intricate città dove è semplice perdersi.

Parallelamente agli studi in architettura si è dedicato alla ricerca di nuove metodologie di rappresentazione dei classici della letteratura collaborando con il dipartimento di rappresentazione dell’architettura della “ Federico II di Napoli “ e con quello di letteratura de “ Univrsité d’Aix- Marseille “  sviluppando diversi progetti illustrati basati sulle opere di Calvino e Borges, disegnando i libri immaginari descritti da Borges in Finzioni e nell’ Aleph e le città che Marco Polo visita nelle “città invisibili ” di Calvino esposte nel 2014 al museo di arte contemporanea “PAN”  palazzo delle arti di Napoli. Dopo aver lavorato per diverse realtà editoriali e commerciali in Italia, come Tiffany&Co, Lampoon, TEDx, Poste Italiane, approda in Spagna vincendo il “ VI Premio Internacional Album Ilustrado EDELVIVES“ nel 2017 con “ TERRANEO ” ideato insieme a lo scrittore Marino Amodio, un mito-fiaba sull’origine del Mediterraneo che descrive e mette in evidenza la stretta relazione che esiste tra il popolo che vive le città bagnate da questo mare. Ad agosto 2018 il libro viene pubblicato anche in Italia da Gallucci Editore.

Terraneo reinventa il mito del Mediterraneo e dei suoi popoli. Racconta di un'isola leggendaria – disegnata come il calco esatto del mare nostro – e ci conduce attraverso le regioni e le città costiere, presentando le storie delle sue genti: finisce così per indagare i desideri, la determinazione e le paure degli uomini, in lotta costante con quel mare che seduce e limita e che li ha trasformati in ciò che sono ora. Una favola sul legame che unisce i destini delle terre bagnate dal Mediterraneo, un viaggio alla scoperta delle città invisibili che ne accarezzano le coste e dello spirito dei loro abitanti. Quelli che vissero forse un tempo e quelli che le popolano oggi.
Antonio Biasiucci

Antonio Biasiucci nasce a Dragoni (Caserta) nel 1961. Nel 1980 si trasferisce a Napoli, dove comincia un lavoro sugli spazi delle periferie urbane e contemporaneamente una ricerca sulla memoria personale, fotografando riti, ambienti e persone del paese nativo. Nel 1984 inizia una collaborazione con l’Osservatorio vesuviano, svolgendo un ampio lavoro sui vulcani attivi in Italia. Nel 1987 conosce Antonio Neiwiller, attore e regista di teatro: con lui nasce un rapporto di collaborazione che durerà fino al 1993, anno della sua scomparsa. Fin dagli inizi la sua ricerca si radica nei temi della cultura del Sud e si trasforma, in anni recenti, in un viaggio dentro gli elementi primari dell’esistenza. Ha ottenuto importanti riconoscimenti, tra cui, nel 1992, ad Arles, il premio “European Kodak Panorama”; nel 2005 il “Kraszna/Krausz Photography Book Awards”, per la pubblicazione del volume Res. Lo stato delle cose (2004) e, nello stesso anno, il “Premio Bastianelli”. Numerosissime le mostre personali e le partecipazioni a mostre collettive, a festival e rassegne nazionali e internazionali. Ha collaborato inoltre a diversi progetti editoriali, tra i quali, in particolare, si ricordano quelli per la casa editrice L’Ancora del Mediterraneo, di Napoli (dal 2000 al 2004) e ha partecipato a importanti iniziative culturali di carattere sociale.
Iain Chambers 

Iain Chambers insegna Studi culturali e postcolonial del Mediterraneo all’Università di Napoli “Orientale”, dove ha fondato il Centro di Studi Postcoloniali e di Genere e il ciclo di seminari «Borderscapes». Tre le sue pubblicazioni più recente ci sono Le molte voci del Mediterraneo (2007), Mediterraneo blues. Musiche, malinconia postcolonial e pensieri marittimi (2012), Paesaggi migratori (2018), e (con Marta Cariello) La questione mediterranea (2019).

“Intendo considerare il Mediterraneo come un archivio fluido che contesta continuamente i tentativi di imporre una storia unica o un senso di appartenenza fissa sulla complessità dei rapporti storici che compongono i suoi processi e configurazioni culturali. Insisterò che un’attenzione ai suoni e immagini, prese dalla musica e dalle arti visivi, che viaggiano negli suoi spazi ci suggeriscono altri dispositivi critici con cui interpretarlo”.
Collettivo DAMP

La sigla DAMP racchiude una ricerca variegata, che ha trovato nella formula del collettivo un territorio entro il quale accordare sperimentazioni indipendenti. Il gruppo fondato a Napoli nel gennaio del 2017 da Alessandro Armento, Luisa de Donato, Viviana Marchiò, Adriano Ponte, raccoglie artisti dalla formazione molto diversa - pittura, scultura e decorazione - riuniti attorno ad alcuni nuclei tematici che spaziano dal concetto di attraversamento a quello di sospensione, dall’altrove all’autorialità, fino all’incontro tra singolo e molteplice. 

Conservando la propria matrice tecnica e la specificità dei percorsi, gli artisti di DAMP danno forma a una visione unitaria. Le installazioni, composte da superfici essenziali, invitano alla leggerezza celando una approfondita ricerca di materiali e soluzioni formali. 

A partire dal 2017, DAMP ha realizzato diverse installazioni, come Varco, una struttura metallica sospesa, una sorta di diaframma attraverso il quale osservare gli spazi della Rocca sforzesca di Soncino, e Dots, display sul quale è sovraimpresso un messaggio in codice morse, indagine sulla complessità del linguaggio. Recentemente il collettivo ha presentato Dove non fui mai, progetto espositivo che proietta lo sguardo dello spettatore oltre l’orizzonte esperibile. La mostra si compone di opere molto diverse, dal micro- ambiente ricavato nello spazio di Mapils Gallery di Napoli, all’installazione video. (Luciana Berti)
“Altrove: letteralmente, un “diversamente ove”. Come se, cadendo la d, questo dove perdesse la stabilità del quadrato e iniziasse a vacillare, allontanandosi da ogni possibilità di definizione. Senza tentare di bloccare tale movimento oscillatorio, damp si ritrova ad operare in una zona sospesa che non richiede alcuna ragione geometrica. Qui, come la condizione collettiva sembra richiedere, è perenne la ricerca di ciò che è fuori, dell’altro-ove, generico, illusorio, non esperibile". 
Daniela d'Arielli

Daniela d’Arielli (Ortona, 1978) vive e lavora a Pescara.

Dopo un anno al Kent Institute of Art and Design (UK) nel 2003 si laurea in Pittura presso l’Accademia di Belle Arti di Urbino. Nel 2015 ha conseguito la specializzazione in Fotografia presso lo IED di Roma. E’ docente di “Design del colore” presso l’ISIA Design di Pescara. 

‘Manifesto del Futurismo Rurale’ è il titolo dell’ultima mostra con Philip Samartzis, Liminaria e Pollinaria curata da Leandro Pisano presso l’Istituto Italiano di Cultura di Melbourne che chiuderà ad ottobre 2019. Si è conclusa ad agosto la sua residenza artistica presso il Bogong Centre for Sound Culture (Australia) che studia l’impatto dei cambiamenti climatici sui paesaggi del clima freddo e sulle ecologie alpine di alta quota.

Nella sua pratica artistica multidisciplinare Daniela d’Arielli include la pittura, la fotografia, l’installazione. La sua ricerca indaga i concetti di natura e realtà, distorsione e alterazione, ricordo e memoria, misticismo e magia attraverso l’elemento Acqua preziosa risorsa di conoscenza ed esplorazione del nostro ecosistema, di sé e della società contemporanea.  
DUAE

Duae è un collettivo e una piattaforma collaborativa che opera nel campo della ricerca visiva contemporanea, fondata nel 2015 da Luna Coppola e Silvia Campidelli. 

Con sede a Barcellona, dal 2016 il collettivo è inserito in un programma di residenza artistica presso Fabra i Coats, Fabrica de Creacion. 

Il collettivo sviluppa progetti e ricerche artistiche che hanno un approccio multidisciplinare e combinano uno scambio di conoscenze, dinamiche collaborative, creatività, questioni ambientali che esplorano le intersezioni tra: arte, tecnologia, ecologia, educazione e scienza. Questo consente di esplorare nuove forme e rappresentazioni narrative. 

Tutti i progetti e ricerche artistiche sono il risultato di collaborazioni con enti locali e internazionali, fondazioni, musei e programmi di residenza. 

“Leave ( a poem of traces)”
Il progetto è una ricerca artistica e multidisciplinare: è una riflessione sul movimento migratorio dell’essere umano da uno spazio noto verso un luogo sconosciuto. Nel 2015 a Berlino, abbiamo raccolto 15 mappe dall'incontro con rifugiati siriani, afgani e iracheni chiedendo loro di tracciarci una mappa del loro viaggio; ogni mappa è unica e irriproducibile. Dopo qualche mese, abbiamo intrapreso lo stesso viaggio, in uno spazio virtuale, a noi sconosciuto. La pratica investigativa che abbiamo utilizzato è similare alle metodologie forensi che esaminano il contesto sotto diversi aspetti: tutto diventa parte del progetto. Lo spazio virtuale di Google Earth e lo spazio reale si sono sovrapposti per generare una seconda narrazione basata sulle rotte dei migranti e sulla nostra capacità di tradurre queste mappe. Il progetto è stato implementato in due fasi: una di decostruzione e ricostruzione di una neo-cartografia attraverso l'utilizzo di nuove tecnologie e una seconda fase di ricerca e documentazione dove abbiamo implementato gli avvenimenti politici e sociali degli ultimi anni. 

Lavorando in modo trasversale ci siamo rese conto di essere di fronte a nuove lingue, parole, confini, esperimenti sociali e politici. Il risultato è una visione sensibile, complessa e dinamica, con il contributo dei diversi approcci disciplinari, che ricostruisce le rotte dei migranti, i cambiamenti sociopolitici ed economici in Europa, sottolineando il rapporto tra esseri umani e contesto geografico. 

Arturo Gallia

Lavoro nel Laboratorio geocartografico “Giuseppe Caraci” del Dipartimento di Studi Umanistici dell’Università Roma Tre, occupandomi di cartografia storica e Sistemi Informativi Geografici (GIS), di società insulari nel Mediterraneo e della loro storia. Studio le isole, nella loro dimensione storica e nella loro ubicazione attuale, tra attività turistiche, esigenze locali e risorse naturali. Ascolto le persone che si muovono tra un’isola e l’altra, che si fermano su un lembo di terra isolata, che scappano con l’ultimo traghetto di settembre. E le narro, tramite le parole o i disegni, oppure decifrando vecchie carte manoscritte.

“Narrare il Mediterraneo e le sue isole attraverso la cartografia 

Fernand Braudel descriveva il Mediterraneo come "un susseguirsi di pianure liquide" che permettono alle persone di muoversi da un porto all'altro, da un'isola all'altra. Come lui, tanti altri autori di diverse discipline, di diverse strazioni culturale e di provenienza diversa (spaziale e temporale) hanno descritto e raccontato il Mediterraneo, ognuno a modo suo, ognuno con i propri strumenti. Fin dall'antichità, l'uomo ha dovuto trovare sistemi di comunicazione universale, che potessero essere utilizzati da una sponda all'altra del nostro mare. 

L'iconografia, e dunque la cartografia, è uno degli strumenti che per primi sono stati efficacemente siluppati dalle societ mediterranee (e non) per dialogare. 

La carta, la misura della terra, il proprio posto nello spazio, "io e l'altro", domande chiave che continuamente l'uomo si pone. 

La carta, quindi, per raccontare il mare, il Mediterraneo, e le genti che vi si affacciano, che si incontrano e si scontrano, che dialogano, che si guerreggiano. 

Claudio Tolomeo fu uno dei primi a rappresentare l'ecumene, il mondo conosciuto, in un'unica carta. Il Mediterraneo ne occupa la parte centrale e tutt'intorno le terre, con dettagli sempre meno precisi mano a mano che ci si allontana dal "centro". 

Nel medioevo e in età moderna, le carte portolane erano lo strumento fondamentale per potersi orientare, per poter riconoscere e distinguere i porti amici dai porti nemici. Il mare è il centro, sferzato dai venti e dalle loro rose, le uniche indicazioni scritte rivelano i nomi dei porti. Le terre sono bianche, piatte, distanti dal mare. 

Nel Settecento quelle terre tutte bianche, tutte uguali, ritrovano individualità, il dualismo mondo cristaniano/mondo musulmano viene soverchiato dalle ambizioni nazionali, che esplodono nel secolo successivo. La formazione degli stati-nazione inasprice le identità, le individualità, l'io e l'altro. I porti si chiudono, si sfaldano le reti di connessione marittima, le pianure liquide vengono affettate e interrotte da muri, da separazioni statuali. Ogni Stato ha iniziato a disegnare la propria Carta. 

Il Mediterraneo diviene "terra" di scontro tra potenze, spesso non mediterranee. E la cartografia narra, anche ironicamente, di questi scontri, di queste divisioni. La guerra di Crimea, la guerra d'Africa e le guerre mondiali attraversano il Mediterraneo, lo affettano, lo infettano, lo lacerano. Le divisioni si acuiscono ancora, le diversità si irrigidiscono e poi si frammentano, si sgretolano e si ricompongono. Il mare viene attraversato, non ci si ferma più, il Mediterraneo perde di "significato". 

Esplode poi il turismo, i nodi tradizionali delle reti di comunicazione mediterranee collassano e vengono sostituite da altre. Le destinazioni turistiche diventano poli di attrazione, ridefinendo e risignificando il Mediterraneo. Agenzie di viaggio e voli low cost ritracciano nuove rotte, non si attraversano più quelle pianure, le si sorvola, da un punto A di origine a uno B di destinazione, consumandolo, stressandolo. Turisti che hanno esigenze e ambizioni diverse da chi quei luoghi li vive, fin quando a fine settembre, l'ultimo turista si allontana sull'ultima nave o si imbarca sull'ultimo aereo. Io e l'altro. 

Meno visibili, apparentemente meno noti, sono altri movimenti, che atraversano il Mare, da una sponda all'altra, scappando, fuggendo, cercando "porti sicuri", che li possano accogliere, che non li respingano. Movimenti di persone, uomini e donne, visibili o invisibili a seconda delle necessità dei mezzi di comunicazione, di quale informazione "vada veicolata". Flussi che i sistemi informativi geografici mappano costantemente, continuamente visibili. 

In questa evoluzione, una costante è rappresentata dalle isole, nodi di rete diverse che di volta in volta ricalibrano il proprio ruolo, aumentando o diminuendo il proprio peso in una ipotetica scala gerarchica. Isole come nodi di connessione tra mondi diversi, tra mari diversi. Nodi di reti commerciali, approdi sicuri e comuni, nodi di reti turistiche, porte di accesso a "spiagge caraibiche" (no, mediterranee!). 

Proviamo a riscoprire questo dialogo Mediterraneo, nella sua dimensione spaziale e temporale, attraverso la cartografia, usando le isole anche come chiave di lettura. Proviamo a dimostrare che il Mediterraneo è un elemento di dialogo, di comunicazione, non di divisione o una barriera, come spesso crediamo, anche nelle politiche di governo”. 

Martina Germani Riccardi

Mi chiamo Martina Germani Riccardi, sono antropologa, poetessa e lettrice. Vivo ad Artena, a sud di Roma. Mi sono laureata nel 2012 con una tesi sperimentale sul modello di accoglienza e integrazione di Riace e nel 2016 con una tesi sulla discriminazione di gay e lesbiche in Italia, entrambe alla Sapienza. Nello stesso anno Interno Poesia ha pubblicato la mia opera prima, Le cose possibili, che è stata ristampata tre volte. 
Alcune mie poesie sono contenute nelle antologie Premio Sirmione Lugana 2015 e Umana troppo umana - Poesie per Marilyn Monroe (Nino Aragno editore, 2016); altri testi sono stati ospitati su Poetarum Silva, Nazione Indiana, L'Espresso, Settepagine, Bab03. 
Col fotografo Matteo Canestraro sono Mama Project, un esperimento di poesia visiva.

“Per me il Mediterraneo ha rotto la terra e si è infilato dentro. Si è inoltrato. I confini per come li intendevamo sono esplosi e sono arretrati. Si sono moltiplicati. I nostri stessi corpi sono diventati territorio di confine. M’interessa osservarli. M’interessa distruggerli”.
Novella Oliana

Novella Oliana è un’artista, una docente e una ricercatrice, si occupa di teoria e pratica della ricerca artistica e lavora con la fotografia, il video e la scrittura. Esperta in dinamiche dei processi culturali con un focus sul Mediterraneo e il Medio Oriente, è attualmente dottoranda presso il dipartimento di Arti Visive dell’Università Aix-Marseille. Come docente si occupa di metodologia progettuale e percezione visiva, esplorando il processo di creazione e l’immagine come materia visibile e dispositivo. La sua ricerca pratico-teorica si concentra sulla rappresentazione del Mediterraneo come spazio, superficie, eterotopia.Considera l’immagine come luogo del processo creativo ed evento per accedere ad un’esperienza di conoscenza corporea totalizzante. Nata a Trani, vive e lavora fra Roma e Marsiglia.
“L’immagine della superficie marina del Mediterraneo che stampo su carta e manipolo è contesto, testo e pretesto della mia ricerca. Rivelandosi come zona di transito ed interconnessione, essa diventa luogo in cui esplorare la complessità di questo territorio. Il templum - un artefatto primordiale che all’epoca romana era caratterizzato da gesti e rituali - era utilizzato per cartografare una porzione di cielo all’interno della quale alcune metamorfosi spazio-temporali erano interpretate dagli àuguri. Allo stesso modo, la porzione di mare che scompongo, sovrappongo et connetto, permette di ricreare delle esperienze percettive che conducono a territori del possibile. Rivelare il processo sotteso dal gesto fotografico libera l’immagine dalla mera esperienza estetica et la trasforma in una superficie aperta e stratificata, in cui spazio e tempo sono strettamente legati. L’immagine del Mediterraneo deviene in questo modo un’interfaccia di narrazioni contemporanee: territorio fluttuante fra attraversamenti ed esili, la sua immagine genera lo spazio in cui si svolge la mia ricerca pratica e teorica, determinando uno spazio di conoscenza totalizzante”. 
Simone Mizzotti

Simone Mizzotti nasce a Crema nel 1983. Studia alla L.A.B.A, libera Accademia di Belle Arti di Brescia. Negli stessi anni approfondisce lo studio dei fotografi italiani degli ultimi decenni, dedicandosi ad una personale indagine sul paesaggio italiano. Frequenta il master di alta formazione sull’immagine contemporanea promosso da Fondazione Fotografia di Modena. Nell’estate del 2012 partecipa per due mesi al programma Artist in Residence presso il Centro de la Imagen di Lima in Perù. Al termine della residenza espone presso il Centro Cultural Ricardo Palma di Lima. Partecipa a diverse residenze d’artista in Italia sviluppando il suo interesse verso il territorio e il paesaggio (Confotografia, Mountain Photo Festival, MenoTrentuno giovane fotografia in Sardegna e PAS_Progetto Atelier Sardegna). Da dicembre 2013 ad aprile 2014 è stato visiting professor al Ningbo Polytechnic di Beilun, Zhejiang Cina insegnando tecnica e progettazione fotografica. Riceve la menzione d’onore al premio Graziadei 2014 per il progetto Ningbo Polytechnic durante la XIII edizione del Festival della fotografia di Roma. Negli ultimi anni ha intrapreso diverse attività didattiche volte ad avvicinare il pubblico all'osservazione del paesaggio contemporaneo, attraverso uno sguardo e un linguaggio documentaristico. 

“Camp Inn***”
Non trova pace. Una mosca grigio scura si muove, come impazzita, nei 30 gradi della tenda. Si ferma sulla guancia sudata e accaldata di un bambino che sonnecchia, poi su un pentolino ammaccato e infine vola fuori trovando una via d'uscita. 

In Grecia, gli accampamenti autogestiti al confine con la Macedonia sono città invisibili di tende soltanto. Nel campo di Idomeni, vicino alla stazione, in quello di Eko Station, nei pressi di un benzinaio a Polikastro e ad Hara Hotel, un alberghetto vicino all'autostrada prima della frontiera Macedone, gli abitanti erano - prima di essere sgomberati e trasferiti nei disumani campi governativi - davvero tanti, circa 10.000 persone. 

Non sono i “Camp Inn” - i campeggi americani a tre stelle – ma luoghi comuni che si sono trasformati in luoghi d’emergenza umanitaria. Mosche innervosite e zanzare affamate, qualche cane randagio e poi il popolo apolide e migrante proveniente per lo più da Siria, Iraq, Afghanistan e Pakistan. Donne stanche, uomini esausti e bambini disincantati abitano questi spazi, pochi metri quadrati, trasformati in funzione della loro nuova quotidianità. Si abbassano, quasi inchinandosi, per entrare all'interno delle tende attraverso nuove porte senza chiave e con chiusure lampo. 

Nessuna intimità, nessuna privacy, perennemente seduti sopravvivono, una o più famiglie insieme, suddividendo l’idea di una “casa” con grande dignità in base ai bisogni primari: dormire e mangiare soprattutto. Anime stanche condividono il caldo di giorno, cercando riparo dal sole greco, il freddo e l'insonnia di notte, con coperte anonime distribuite dalle associazioni umanitarie. Hanno adattato le giornate di un tempo ai pochi metri e centimetri, si sono costruiti vere e proprie “fortezze” dove lavano e stendendo i panni fuori dalle tende, ascoltando la musica di casa da smartphone perennemente scarichi, tagliando pomodori e patate all'ingresso e giocando a carte per far passare il tempo. 

"Provateci voi a vivere qui" Ahmad ha 32 anni e vive in una tenda con altre 5 persone, è un ragazzo Siriano di Aleppo, amareggiato e profondamente agguerrito come tutti quelli che hanno la sua età. "Se potessi scegliere se tornare in Siria o rimanere qui, preferirei tornare in Siria. Meglio morire sotto le bombe che questa lenta morte. Qui assistiamo ogni giorno a un'umiliazione continua" racconta alzando sempre di più la voce “è pieno di umani, ma non c’è alcuna umanità”.  (Francesca Esposito)
Alice Paltrinieri

Alice Paltrinieri è un’artista romana, classe 1987. Frequenta il Liceo Artistico in via Ripetta dove uno dei suoi insegnanti è l'artista Cesare Tacchi. Si iscrive all'Accademia di Belle Arti frequentando la classe di scenografia che gli consentirà, per qualche tempo, di fare pratica in ambito cinematografico. Per un periodo la sua esperienza artistica si divide tra Roma e Londra dove collabora con diversi artisti internazionali. Nel 2017 vince a Setup il premio come miglior artista under 35, partecipa ad alcune residenze e inizia collaborazioni con gallerie in tutta Italia tra le quali Bibo’s Place, Galleria Ramo e Villa Contemporanea. 

“La sovrapposizione di due o più luoghi permette la rielaborazione di essi e del mio vissuto. Provo ad intraprendere un processo che aumenti la percezione dello spazio e dei suoi componenti; questa stratificazione da inoltre inizio ad un nuovo contenuto e a nuovi elementi installativi. 

L’architettura ha origine in un luogo preesistente e si genera con esso o intorno ad esso, la percezione spaziale non è più quindi quella precedente ma assume significati differenti. Due architetture geograficamente lontane tra loro si incontrano per influenzarsi l’un l’altra, una volta uscite dai loro confini sono meravigliosamente ingovernabili”. 
Massimo Pastore

Nasce a Napoli nel 1971. Inizia il suo percorso artistico da autodidatta attraversando diverse forme espressive. Dal 1997 si dedica alla fotografia specializzandosi nelle tecniche analogiche di sviluppo e stampa del bianco e nero. La macchina fotografica, analogica e digitale, diventa così il suo mezzo espressivo e eel mese di maggio del 1999 espone per la prima volta i suoi lavori in una mostra personale “Di luce propria”, proponendo ritratti realizzati a esponenti del mondo dell’arte e della cultura partenopea. Parallelamente alla sua ricerca artistica nel 2006 con Antonio Maiorino fonda PrimoPiano Napoli, uno spazio impegnato nella ricerca e nella promozione di artisti che lavorano con la fotografia, nonché laboratorio personale. Ha esposto in mostre personali e collettive in gallerie private e spazi istituzionali in Italia e all’estero. Attualmente è impegnato nel progetto itinerante di Street Art “Santi Migranti”.

“Santi Migranti è un logo/manifesto che si innesta sull’azione collettiva #quiriposa la cui missione è quella di sensibilizzare l’opinione pubblica, collocando in giro per le città manifesti in formato A3 che riportano le storie delle vittime delle traversate in mare e le vicende legate ai grandi naufragi degli ultimi anni. Il progetto Santi Migranti nasce da una riflessione di Massimo Pastore sulle politiche anti migranti del primo Governo Conte con Matteo Salvini, leader della Lega, nel ruolo di Ministro dell’Interno, autore di due decreti sicurezza che non considerano gli aspetti umani legati ai fenomeni migratori. Come trasformare dunque  un concetto negativo in positivo? Cosa fare e come parlare alla gente non contro qualcuno ma a favori di qualcuno, di un’idea che contrapponesse alla volgarità la raffinatezza, alla violenza la gentilezza?   È “bastato” dunque aggiungere una “S” per rendere positivo un concetto negativo, trasformando così Anti in Santi. Allora ecco Patrizia, Compatrona di Napoli, che partì da Costantinopoli per sfuggire ad un matrimonio imposto dal padre che naufragò sull’isolotto di Megaride a Napoli dove poi divenne una Santa molto amata in città, oppure  Brigida di Svezia che  per motivi diversi partì dalla sua terra per operare e morire in Italia, oggi Compatrona d’Europa. San Pietro, il fondatore della chiesa cattolica, che partì dalla Palestina per essere ucciso a Roma, poi Restituta, Oliva di Palermo, Erasmo e Gaudioso l’africano. Persone salite poi agli onori degli altari, simboli indiscussi (aldilà dell’aspetto religioso) di grande umanità e coerenza, uomini e donne divenute vere e proprie icone popolari  le cui immagini trovano spesso collocazione nelle case e nei portafogli di molti “cristiani” che spesso a loro si appellano nella speranza di ottenere “protezione”. Forse chi  invocò il nome di Brigida di Svezia durante la campagna elettorale per le elezioni europee, non sapeva che stava invocando il nome di una donna che fu migrante.
Parallelamente alla ricerca iconografica dei Santi anche una serie di “ritratti” di santi migranti laici o non appartenente alla sfera cristiana, come il Dalai Lama che nel 1958, in seguito alla repressione cinese  delle sommosse tibetane, fu costretto all’esilio, migrando in India, dove tutt’ora risiede. Da allora gli è impedito dal governo cinese, di rientrare nel suo paese.  Oppure Jerry Masslo, che dal sud africa migrò in Italia dove morì assassinato, o Miriam Makeba, che per 30 anni fu costretta  a restare lontana dal proprio Paese. Allora eccoli tutti avvolti tutti in una coperta isotermica, di quelle che si danno ai migranti di oggi  o alle persone in difficoltà durante le fasi di primo soccorso”. 
Calixto Ramirez Correa
Calixto Ramírez Correa è nato il 24 marzo 1980 nella città di confine di Reynosa Tamaulipas, Messico. Nel 2008 si è laureato in arti visive presso la Scuola Nazionale di Pittura, Scultura e Incisione La Esmeralda, ottenendo uno scambio con la Facoltà di Lettere dell'Università Nazionale della Colombia nel 2007. Nel 2009 ha studiato con il Maestro Jannis Kounellis.

Ha esposto in alcune mostre personali: in Messico al Museo di Città del Messico e al Museo d'Arte Carrillo Gil; in Italia, tra gli altri spazi, al Museo del '900 di Castel Sant'Elmo a Napoli, nonché negli Stati Uniti, in Austria, in Croazia e Francia. Ha partecipato a mostre collettive in Messico - tra cui il Palacio de Bellas Artes e il Museo di arte moderna di Città del Messico - nonché in Albania, Argentina, Austria, Belgio, Canada, Colombia, Inghilterra, Francia, Germania, Grecia, Olanda , Italia, Slovenia, Spagna, Stati Uniti e Uruguay.

Nel 2018 è stato finalista del Talent Prize (Insideart). Nel 2017 ha rappresentato il Messico nel premio ONUFRI alla National Gallery di Tirana. Nel 2015, è stato il vincitore del premio Livello 0 in Art Verona e residente a Casa Wabi, Oaxaca, Messico. Nel 2014 è stato tra i 10 finalisti del premio Art Verona, selezionato nella XVI Biennale della Fotografia, I Biennale del Paesaggio e I Biennale dei confini, tutti in Messico. Nel 2012 gli è stato assegnato il premio di acquisizione alla Biennale d'Arte Emergente di Monterrey in Messico, nel 2010 è stato selezionato nel Salon of Photography di Nuevo León, in Messico. Nel 2009 è stato selezionato nel programma di residenza della Fundación Marcelino Botín in Spagna e ha vinto la borsa di studio Jóvenes Creadores da Tamaulipas, Messico. Le sue opere sono presenti in collezioni pubbliche e private in Spagna, Stati Uniti, Italia e Messico.

Attualmente vive e lavora a Monterrey.
“SOS (negra noche)”, 2015 / 19
SOS (negra noche), è un'opera senza metafora, è un evidente stato di emergenza di fronte a noi, non solo ai confini europei ma nel mondo. È un appello a essere empatici e solidali di fronte a una realtà che non possiamo ignorare.
Antonello Scotti

Antonello Scotti vive a Napoli. Da diversi anni si occupa di produzione d’immagini e della loro collocazione, ambientale ed editoriale. 
“Il Mediterraneo è un luogo di unione di contrari, è scoprire uno spazio dove il pensiero si svolge per misure sincopate. E’ una dimensione dell’essere e del bene, del dentro e del futuro, del poco e delle copiose messi. Il Mediterraneo è una parola dove i sud si incontrano per impastare culture, aperte e molteplici. Il Mediterraneo è collusione di lingue, le quali nel loro scontrar- si-incontrarsi si abitano a vicenda, dando vita ad esistenze verbali-umane inedite. Il Mediterraneo è speranza politica di popoli-nazioni, che si sono chiamati democratici. 

Il contributo minimo al percorso, su questa idea di mondo che unisce, è composto da una traccia sonora con testo scritto da Giuseppe Macrì, storico di Calabria, nativo di Locri e declamato da Pino Ammendolea, attore di Bovalino ambedue della provincia di Reggio di Calabria. E’ un breve testo che narra, in dialetto locrese, dei cambiamenti di alcuni termini lessicali, sotto le varie invasioni succedutesi, in un territorio che è stato una grande città della Magna Grecia. La parola che muta, attra- verso le storie di uomini che si avvicendano. Insieme alla trac- cia sonora, una mia immagine in bianco e nero, di un ulivo secolare con una capra saltellante aspromontana. L’immagine è stata scattata l’estate scorsa a Brancaleone visitando un amico pastore: rappresentazione di simboli atavici delle terre che si affacciano sul bacino del Mediterraneo. 

Il talk verterà su un breve racconto, molto personale, di come approdai da viaggiatore, mai da turista mordi e fuggi, su quel versante della costa ionica, molto lontana dai flussi del turismo organizzato. Terre da sempre rappresentate come luoghi di ‘ndrangheta ed abbandono. Per me, invece, luoghi di rigenera- zione dell’essere e del bene”. 
Collettivo Spazio Y

Spazio Y, luogo indipendente dedicato alla ricerca e alla sperimentazione in ambito contemporaneo è punto di incontro e di scambio per gli artisti e operatori del settore culturale, invitati di volta in volta ad interagire con il contesto fisico e sociale in cui lo spazio si trova e agisce.

Catalizzatore di un’etica della possibilità, che intende innescare processi di riattivazione della periferia attraverso momenti di condivisione delle pratiche del contemporaneo, è attivo ormai da anni nel quadrante est della città di Roma, dove, facendo un consistente lavoro  sul territorio  e operando una riconnessione sistemica delle energie creative presenti nel contesto romano, ha coinvolto non solo gli addetti ai lavori ma anche le comunità che in quel contesto sociale vivono e che, per la loro posizione periferica,  sono spesso totalmente escluse dai processi di creazione e fruizione culturale.

Creato nel 2014 da un collettivo di artisti, al quale nel 2016 si sono uniti anche curatori e operatori del settore culturale,  ha organizzato più di quaranta eventi, tra personali e collettive e ha prodotto lavori site specific, progetti di arte relazionale e organizzato azioni e performance.

I membri del collettivo di Spazio Y sono:

Paolo Assenza, Ilaria Goglia, Silvia Marsano, Germano Serafini.
“Partendo dal significato in latino di “Limen” Spazio Y proporrà una riflessione condivisa sulle potenzialità trasformative e di crescita reciproca che il contatto tra due realtà/identità diverse può generare. In particolare, i concetti cardine analizzati nella discussione saranno: soglia, scambio, attraversamento, passaggio, trasformazione, limite, contatto, intersezione, coesistenza”.
