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ETNIK

Nato a Stoccolma (Svezia)

Vive e lavora a Torino (Italia)   

 

Attivo nella scena graffiti writing sin dai primi anni '90, ha ricercato sempre una nuova strada per superare i limiti classici della disciplina portando la pittura murale ad alti livelli, ideando e organizzando anche eventi che hanno messo in contatto i migliori artisti del panorama europeo. 

Dal 2001 il suo modo di dipingere comincia ad evolversi verso forme geometriche e architettoniche, partendo dal lettering che diviene la base su cui Etnik imposta l’intero impianto concettuale e compositivo della sua ricerca artistica. La trasformazione delle lettere che compongono il suo nome in masse geometriche, sono lo spunto su cui costruire moduli architettonici che s’intersecano violentemente su piani opposti e punti di vista spiazzanti per rappresentare un cemento sempre più costrittivo e un EQUILIBRIO sempre più precario nella vita quotidiana di ognuno di noi. Agglomerati urbani ed elementi naturali che fluttuano in uno spazio indefinito, in cui sono presenti  le contraddizioni degli spazi urbani in cui viviamo.

Questo modo di rappresentare la CITTA’, criticandone le dinamiche urbanistiche, è in stretto rapporto con le diverse modalità di approccio dell’artista alla pittura come anche alla scultura e l’installazione, riconoscendo in lui un’autorevole testimone del suo tempo, sperimentatore ed innovatore del lettering.

Oggi lavora nel suo studio a Torino, viaggiando molto per realizzare wall paintings di grandi dimensioni e partecipare ad esposizioni in galleria in tutto il mondo.

OPIEMME

Opiemme (...) è un artista italiano.

Attivo sotto pseudonimo si è distinto negli anni per aver unito la poesia all'arte pubblica portando testi di famosi scrittori verso un pubblico vasto. I suoi lavori su tela, su carta e su muro (dal 2007) hanno avuto riscontri in Italia e all'estero. Si compongono di immagini, lettere e complessi calligrammi, presentando contatti con la poesia visiva[1] [2] e la poesia concreta[3] e richiami estetici al futurismo. La sua scelta di anonimato è legata alla volontà di mantenere l'attenzione sul lavoro piuttosto che sull'artista. La sua poetica, pur rimanendo apartitica e lirica, mostra ampi risvolti politici, sociali e ambientali.

Tra il 2003 e il 2008, Opiemme partecipa a una serie di festival letterari (Parma Poesia Festival, Poesia Festival Terre dei Castelli Mantova, Scritture Metropolitane Modena, Scrittori in città Cuneo, BCT Off Terni, Musicultura a Macerata) con performance e installazioni effimere in grado di coinvolgere il pubblico, lasciandogli, in maniera concreta, una poesia. Dal 2005 i suoi Rotolini di Poesia - brevi liriche su piccoli fogli arrotolati e appesi in grappoli per chiunque desideri fruirne - sono stati presenti in molte occasioni (tra cui a Torino le Letture Ri-costituenti e la Notte Bianca a Roma nel 2007) e prodotti in oltre 200.000 esemplari.

Nel 2013 con il progetto Un viaggio di pittura e poesia Opiemme attraversa l'Italia da Nord a Sud e dipinge numerosi murales (Torino, Bologna, Rieti, Pizzo Calabro, Faggiano, Ariano Irpino, Menfi, Genova, Tirano e infine Roma).

Nell'ambito del suo progetto multiforme Vortex - ispirato al libro di Giuseppe Sermonti L'alfabeto scende dalle stelle. Sulle origini della scrittura e tuttora in progress - realizza nel 2014 per il festival Monumental Art un tributo alla poetessa polacca Wislawa Szymborska: un murale alto 10 piani a Gdansk che viene riconosciuto dalla Fondazione Szymborska.

Nel 2015 partecipa all'azione di Brandalism a Parigi, durante la COP21, e realizza una performance per Ambria Jazz con il trombonista Gianluca Petrella.

I versi di vari celebri autori attraversano le sue opere: Herman Melville, Edgar Allan Poe, Albert Camus, Pablo Neruda, Fernando Pessoa a Italo Calvino, Pier Paolo Pasolini, Giovanni Pascoli, Francesco D'Assisi, Giacomo Leopardi. Molti anche i rimandi ad artisti: Katsushika Hokusai, Andy Warhol, Jackson Pollock, Emilio Scanavino, Joseph Cornell.

CHAZ BOJORQUEZ

Charles “Chaz” Bojórquez è conoscuito come il “padrino” del Cholo Writing. Il suo lavoro iconico si trova in ogni tipo di luoghi, dalle strade della sua città natale, Los Angeles, a gallerie internazionali, fin sulla pelle di migliaia di uomini tatuati. L'artista messicano-americano è cresciuto a Los Angeles negli anni '50 e '60. Qui, è stato introdotto alla lunga tradizione del Cholo Writing, in particolare nell’East side della città, dove le gang facevano tag sugli edifici dei loro quartieri per delimitare il loro territorio. Il lavoro di Bojórquez è una variazione sul classico gotico, un omaggio alla scrittura tradizionale, ma con linee appuntite e con la presenza di accenti. A differenza di altri artisti di graffiti più convenzionali, Bojórquez preferisce pennello e pittura alla vernice spray. Questa tecnica gli permette di fare linee precise, simili alle linee fitte e sottili di una penna calligrafica, che sono un segno distintivo del suo stile unico. Da quei primi giorni, Bojórquez’ ha creato opere nelle strade e ha lavorato anche per gallerie professionali, ha fatto progetti per marchi come la Converse, e Fendi . Ha lavorato per film come Star Wars, ha studiato grafica in oltre 43 paesi, e ha contribuito a elevare lo status dei graffiti a forma di arte legittima e riconosciuta. Ora, il suo nome è sinonimo di stile nei graffiti Cholo, tanto che molte delle sue opere sono state acquisite da tre dei Musei Smithsonian e ormai gran parte della sua arte è raccolta all’interno di archivi museali.

RAMMELLZEE

Rammelzee pseudonimo del pittore statunitense Stephen Piccirello (Queen, New York, 1960), esponente del graffitismo newyorkese. Ideatore della teoria delle “lettere armate”, detta anche “panzerismo iconoclasta” o “futurismo gotico”, intende rifondare la scienza del linguaggio su basi intuitive, riunendo termini estrapolati dalle scienze esatte e lo slang dei neri e degli emarginati, per elevare il graffitismo a fenomeno di cultura. Accanto alla pittura, nella quale fa uso di vernici spray, specchi, plexiglas, resina, tecniche miste su carta (Equation Note, Five Buff Hitt, 1985; Ratio Envelope, Cigarette Smoking Is Good for Your Health, 1985; Sigma, 1987), Rammelzee e i suoi seguaci, i giovani “guerriglieri della parola”, ribattezzatisi A-One, B-One, C-One, hanno inscenato diverse performances.

GALO

Durante 10 anni di permanenza a Amsterdam Galo diventa uno dei precursori europei della street art e collabora e espone con artisti di importanza mondiale.

Ha esposto in ogni parte d’europa, in giappone e negli stati uniti.

Tornato in Italia nel 2007 vive e lavora a Torino.

Nel 2010 ha aperto la sua galleria privata Galo Art Gallery in Torino.

Fortemente legato alla scena post graffitista internazionale, fa della sua arte uno strumento di comunicazione immediato. I suoi soggetti sono il frutto di un'accurata ricerca artistica sul passaggio caotico ma non casuale di persone, espressioni e situazioni della contemporaneità. I suoi materiali sono i più diversi, dall'acrilico allo spray dalla tela alla plastica.

NO FONT (CODEX) progetto courtesy Avantgarden Gallery

Siamo in un tempo di controllo collettivo.

L’illusione di avere in mano mezzi di comunicazione gestibili e controllati esclusivamente da noi sta piano piano, e finalmente, tramontando. Forze politiche e religiose hanno contaminato un spazio che era nato libero e democratico.

Il sogno utopico di una anarchia comunicativa pulita e autoregolata dove ogni voce poteva essere nostra è tramontato, dato in pasto alle solite dinamiche di manipolazione e potere. Il web 2.0, ovvero quello spazio metafisico dove deporre e far circolare il libero messaggio che era di tutti, è morto e i nuovi assetti del potere mediatico a cui ognuno è, suo malgrado e senza essere passato dalla consapevolezza di una scelta razionale, assoggettato, si fanno sempre più visibili e riconoscibili, a tutti.

Le metodologie sono quelle della comunicazione commerciale, della filmografia da impatto estremo, quelle dei bassi istinti, dove il pensiero, se ancora riesce a volare, vola basso, rasoterra.

Il terrore, il sensazionalismo, l’ipersemplificazione, la generalizzazione, l’inutile e continuo brusio che distrae, stanno livellando ogni tipo di informazione per raggiungere soltanto la nostra pochezza. Anche se i mezzi non sono gli stessi, le regole e le metodologie della manipolazione non sono cambiate; è per questo che Avantgarden Gallery chiede a un gruppo di calligrafi di respiro internazionale un gradito grido di avvertimento attraverso la rielaborazione delle 10 strategie elaborate da Noam Chomsky sul controllo collettivo attraverso i mass-media.

Avantgarden propone una mostra che ci faccia tornare alle origini del messaggio, ripartendo dalla lettera.

Con // NO FONT ((CODEX)…, quindi, si porta il focus al nucleo del discorso, per un potente ritorno a una tabula rasa di purezza, su cui poter tornare a scrivere, rinnovati e senza il peso dell’omologazione.

Nel 1980 Rammellzee, artista visivo e performer newyorkese legato alla corrente graffiti, disse: “Il potere si serve del linguaggio per controllarci, ma se noi possediamo la lettera, siamo padroni del nostro destino”. Il lavoro compiuto alle origini dei graffiti si afferma passando dalle tags alla lettera, con lo scopo di trasfigurarne la struttura, per impedire al potere di riconoscerla. La digitalizzazione delle piattaforme espressive popolari ha come soffocato il potere che il segno fisico, disegnato, ha di essere trasfigurato e reso irriconoscibile, ma se pensiamo al potere della crittazione dei codici abbiamo, senza ombra di dubbio, sciolto l’arcano, riattualizzandolo.

Quando la lettera diventa immagine, perde quasi la sua leggibilità e diventa entità pittorica, come il codice, una volta ricreate e rinnovate le regole combinatorie dei caratteri digitali, crea nuovi percorsi semiotici.

Calligrafia come crittazione è la sfida che Avantgarden lancia ai suoi 10 artisti per la creazione di nuovi codici, per un rimescolamento del segno che riporti a galla solo la purezza del messaggio e di chi vuole assorbirlo, con coscienza, in una sorta di invito, sia per il contenuto, le 10 regole di Chomsky, sia nella costruzione della forma, a una sensata e attualmente necessaria scrematura dall’overflow comunicativo a cui siamo, ormai esausti, tutti sottoposti da anni.

Ma c’è di più. Noam Chomsky non ha mai riconosciuto la paternità delle 10 regole. Che sia un’altra rielaborazione mediatica arrivata e virilizzata dal web? L’informazione è diventata estremamente ed estraneamente liquida e confondente. Il messaggio si trasfigura e la linea diventa sia concetto che mezzo. Ogni artista è chiamato, quindi, a interpretare la lista di Chomsky delle 10 strategie, a sceglierne la lingua, a rielaborarla nel suo stile. L’effetto sarà quello di portare lo spettatore a fare di nuovo i conti con la sua autonomia di giudizio e allo sforzo di riconoscere nello stile e nella regola quelle linee che costruiranno il messaggio creato appositamente per rinnovare la sua consapevolezza intellettuale.

DAVID KASSMAN (Fotografo)

BORN Israel, 1971 

David Kassman has spent the last 15 years of his life photographing scenes around the world. His main regional focus has been Africa, Australia, New Zealand, South and Central America, and The Far East. Kassman has gained worldwide recognition and is now passing on his knowledge by teaching photography at Shankar University of Art, Tel Aviv, Israel. Furthermore since September 2007, he has worked with Donna Karan's Urban Zen Foundation. 

Avivit Segal (Fotografa)
When I photograph I aim for the meeting point between the concrete photograph and the abstract image. The white expanse created in consequence of overexposure is meaningful for me. In the quest for the “naked” picture I try to reach the outcome of timeless conciseness and clarity. Overexposure conceals details, which are unnecessary to me, yet remain as a “ghost” in the final result. The white expanse is the midst between the physical world and the metaphysical world, which allows the presence of silence, the “pause” between the words, thus reinforcing the images themselves. The thin deployed line between the revealed and the not revealed. The photograph represents a reality without time or place. The work I do is the dismantling of reality and it’s reassembling. Multidisciplinary artist, photographer and painter. Born 1970, Haifa, Israel. Mother of three children, lives in Atlit. Studied art at Beit Berl School of Arts. Specializes in dough sculpture and baking. Trained in therapeutic horse riding and Chinese medicine. Strongly inspired by nature, in all its revelations.

LUCA VIANELLO (Fotografo)
Luca Vianello born in 1990 in north west Italy. At the age of 18 he finish the Art istitute “Pinot Gallizio”. After the high school he won the scholarship of the European Institute of Design. While studying he worked like photography assistant. He graduated with laude in 2012. After the degree he becomes collaborator of collective Cesura and assistant of Alex Majoli "Magnum Photo Photographer". Until august 2015 he is devoted himself in the archive organization, printing and post production of of Alex Majoli. Now he's working as freelance.

ELISABETTA RICCIO (Fotografa)

 “Esistono più foto che mattoni”, scrive Peter Turner nell’incipit della sua History of Photography. Se è vero che ogni tentativo di storicizzare la fotografia è un’omissione, ogni istantanea di un fotografo, tracciandone la storia, è un mattone che costruisce la casa del suo sguardo. 

Quello di Elisabetta Riccio, fotografa, 30 anni, disegna le geografie del suo errare tra gli interstizi abbandonati di una città industriale, Torino, e gli orizzonti delle sue esplorazioni americane. Sperimentando diverse tecniche di stampa e l’utilizzo della doppia esposizione da vita ai suoi progetti personali,  

i realizzati sia in pellicola che in digitale, iniziando cosi ad interrogarsi fotograficamente sulla trasformazione dello spazio urbano. 

La sua ricerca si concentra nell’indagare, dal New Jersey al Messico, dall’Italia a Miami, sull’identità territoriale di comunità passate per portarne alla luce il cambiamento. Il suo primo progetto “Id-entity, la frammentazione di un istante” è l’esplorazione di archeologie industriali che cercano nuova identità, lo scheletro della nuova Torino, un progetto che nel 2011 vince un premio della Fondazione Dante Alighieri ed è esposto nella sede di Berlino dell’istituzione culturale. In the middle of Nowhere è un’indagine nelle terre dei Navajo, la più numerosa tribù di nativi americani oggi stanziata in Arizona. Un’ombra storica, con cui l’America deve ancora fare i conti. Il parallelo tra le due osservazioni è un terreno comune di ricerca nelle viscere di spazi antropologici che attraversano un cambio di paradigma.

La sua identità di professionista Elisabetta Riccio la costruisce viaggiando, tra Cuba e la Malesia, il New Jersey e la Florida. Architetto, ha esposto a Monaco, Berlino, Düsseldorf, New York, Torino e Miami.

ERAN SHAKINE (Fotografo)

Eran Shakine is an artist, who works in different mediums; these include painting, drawing, sculpture and site-specific public art.

He was born in 1962 in Israel to a French father and Hungarian mother; both are Holocaust survivors who came to Israel after  the Second World War.

He has lived in Paris, London and for seven years in New York City, where he received the “Art Matters” Scholarship and was the assistant of the COBRA movement artist, Karel Appel.

He has had one-man shows in The Drawing Center in New York as well as in London, Paris, Brussels, Toronto and Tel Aviv.

His works are in the permanent collections of the British Museum, London; Ludwig Museum, Aachen, Germany; Tel Aviv Museum of Art, Israel and the Israel Museum, Jerusalem as well as many corporate and private collections.

He lives between Tel Aviv, New york and London.


