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LetMeDrawIt4U = Let me draw it for you
di Marco Izzolino

Lascia che te lo disegni. Permettimi di disegnartelo. Ora te lo disegno.
(La donna parla, l'uomo ascolta. La donna disegna, 1l'uomo osserva).

Tanti modi per dire che certi aspetti dell'universo femminile sono incomp-
rensibili all'uomo e dunque, piuttosto che spiegarli, sarebbe bene diseg-
narli, illustrarli come in un sogno, dove le cose accadono, sembrano avere
un senso, una logica, senza che sia necessario chiedersi il perché di ogni
singola azione, né che rapporto ci sia tra l'una e l'altra successiva.

Questo progetto costituisce una breve panoramica sul disegno "al femmini-
le" nel passaggio tra due generazioni: quella cresciuta negli anni '70
e quella cresciuta il decennio successivo. Questi anni hanno segnato un
storica trasformazione tra le forme di percezione e produzione visiva.
Nel corso di quegli anni infatti i bambini hanno completamente modificato il
proprio modo di percepire le immagini. Fino agli anni '70 circa i bambini
imparavano a disegnare prima di imparare a riconoscere le rappresentazioni
fotografiche e video e, di conseguenza, il disegno (o la pittura) erano di
pit immediata comprensione rispetto alle foto ed ai video; negli anni suc-
cessivi si e andata progressivamente anticipando l'eta in cui i bambini
fossero in grado di riconoscere le foto e i video, tanto che i nati negli
anni Ottanta furono i primi ad essere capaci di riconoscere tali immagini
prima ancora di imparare a disegnare. Questi ultimi, dunque, sono stati i
primi a riconoscere con maggiore immediatezza le fotografie e le pellicole
rispetto ai disegni.

Le motivazioni di un simile processo sono state molte e varie. Sicuramente
la larga diffusione di macchine fotografiche e video a basso costo é stato
l'inizio del fenomeno, tuttavia cido & accaduto gia nel corso degli anni
Sessanta. Soltanto nel decennio successivo, pero, sono intervenuti altri
fattori determinanti: la diffusione dei televisori a colori a basso costo,
la disponibilita di questi per la fruizione tra i bambini, la diffusione
delle fotografie nei libri per 1'educazione infantile (libri scolastici
e libri per bambini), la facilita con cui fosse possibile sviluppare le
stampe fotografiche e dunque la messa a disposizione di queste alla visione
infantile, ecc.

Nel disegno i bambini traducevano immediatamente in immagine la percezione
continua dell'emisfero analogico del cervello (un disegno "aperto", inter-
pretativo e non organizzato geometricamente). Le fotografie e le immagini
video invece educavano i bambini fin nei primissimi anni d'eta ad "ingab-
biare" in immagini discontinue (organizzate geometricamente) la continu-
ita del materiale percettivo che afferiva a loro dai sensi all'emisfero
digitale del cervello.

Il dialogo tra emisfero analogico ed emisfero digitale & fondamentale per
organizzare il materiale percepito e poterlo poi trasmettere. In sostanza
tutto cid che arriva simultaneamente ai nostri sensi deve essere scompos-
to, organizzato e schematizzato all'interno di rappresentazioni limitate
(come una foto, un filmato, una descrizione scritta ecc.); tuttavia quando
tali rappresentazioni limitate vengono percepite, il nostro cervello deve
ritradurle in un "discorso" continuo che "simuli" la realta che afferisce



ai nostri sensi. Per fare soltanto un esempio, se guardiamo la fotografia
di un tramonto sul mare (rettangolare, di una certa dimensione, con una
determinata messa a fuoco, ecc.) il nostro cervello ha bisogno di immag-
inare la realta concreta di cio che vede limitatamente: un determinato
luogo, una determinata ora, una particolare luce del sole, il rumore del
mare, il suo odore, ecc.

Quanto ha influito lo sviluppo anticipato della capacita dei bambini di ap-
prendere (e ricostruire in realta continua concreta) le immagini totalmente
digitali (foto e video)? Questa mostra intende proporre ai visitatori un
primo approccio al problema, analizzando le trasformazioni del disegno in
una generazione di donne cresciute tra i '70 e gli '80, con 1l'obiettivo di
riuscire a comprendere in che direzione sta andando la produzione di im-
magini e la percezione di queste da parte del pubblico. Si vedra come per
coloro che sono cresciuti in periodo in cui il disegno era ancora tra le
prime forme di scoperta del mondo (anni Settanta), in eta matura il disegno
tende ad organizzarsi secondo una logica geometrica e schematica; vice-
versa in coloro che progressivamente hanno scoperto il mondo attraverso
fotografia e video, in eta matura il disegno tende ad offrire "1l'apertura"
percettiva ed emotiva del disegno infantile.

Il mondo femminile, 1l'immaginario delle donne contemporanee, dal quale
l'uomo & escluso costituira il tema comune di tutte e 4 le artiste scelte
e un terreno comune per l'analisi di NOTgallery.

Il titolo in inglese e stato scelto come ironica esagerazione della sin-
tetizzazione digitale del linguaggio nel mondo giovanile: una simile pa-
rola tuttavia potrebbe realmente trovarsi scritta in un SMS.



LetMeDrawIt4U
di Francesca Referza

[..] gli uomini sono fatti cosi, non c’ée niente da fare, molto semplice-
mente sono fatti cosi, male, anche se in fondo secondo lei non & che le
donne siano molto meglio [...] Cosl Riki, la cameriera di un piccolo caffé
di Tel Aviv, personaggio scolorito tra i vari del romanzo La vita fa rima
con la morte di Amos Oz, con un pensiero semplice, ma per molti versi ine-
sorabilmente vero, sintetizza il taglio curatoriale della mostra. Una con-
statazione, a partire dalla quale scaturiscono i lavori delle tre artiste
invitate Barbara Brugola, Rita Casdia, Marzia Dalfini e dell’artista della
galleria NOTgallery, Claudia Dallagiovanna, gia Atrium project.

Il titolo della mostra e stato in effetti pensato prendendo atto della
disarmante diversita e di conseguenza sostanziale incomunicabilita tra
uomo e donna. LetMeDrawIt4U e la traduzione pit immediata e comprensibile
della provocazione *“Ti faccio un disegno!” Di solito e la donna che ha
la necessita di farsi capire e di capire, di spiegare e ascoltare..il piu
delle volte a tempo perso. Tanto le esigenze dell’altro sesso nella mag-
gior parte dei casi sono diverse. Meno sfaccettate, meno faticose, meno.
Punto. Allora non resta che fare un disegno...almeno e piu intelligibile,
pit elementare. Lo capiscono immediatamente anche i bambini. Oppure anche
solo per se stesse. Come sfogo autoreferenziale e tuttavia in qualche modo
appagante, come forma di analisi. D’altronde c’é piu soddisfazione a fare
un disegno che a cercare di farsi capire dall’altro sesso. Anche perche
quando un uomo stranamente sembra ascoltarti, hai la netta impressione che
lo faccia sperando che tu smetta il prima possibile. Il suo sguardo fisso
nel vuoto invece ti da la matematica certezza che stia pensando a cose
pratiche, tipo cosa mangiare subito dopo. Dicevi? Oppure situazione da
cartone animato: alza le spalle, gira i tacchi e ti lascia a parlare da
sola o peggio si addormenta, sottolineando cosi l’'effetto soporifero delle
tue parole. Allora meglio fare un disegno. LetMeDrawIt4U!

Pur essendo una mostra tutta al femminile, non si e voluto dare una visione
unilaterale del problema. Come rimugina Riki tra sé e sé, infatti, non e
che le donne siano meglio degli uomini. Nessuna rivendicazione sessuale
dunque. Semplicemente uomini e donne sono diversi. Fatti male entrambi, ma
comunque diversi. Ecco perche i personaggi disegnati dalle quattro artiste
nella maggior parte dei casi non sono sempre immediatamente riconducibili
ad un sesso preciso. Sono semplicemente esserini prigionieri della loro
solitudine comunicativa, per cui anche quando fanno coppia sono sempre un
pO soli. Le artiste tuttavia affrontano e risolvono il problema a volte
con ironia e leggerezza, altre volte con malinconia e durezza. Comungque
sempre in un modo positivo e in qualche modo liberatorio.

Per Barbara Brugola sia il medium del video che quello del disegno, come
lei stessa dichiara “costituiscono i mezzi per una continua esplorazione
della relazione che le immagini create hanno con la superficie dalla quale
emergono, sia che si tratti di uno schermo che di un foglio di carta”. A
Napoli Brugola presenta due serie di disegni: Clean & Vicious del 2001 e
TVTB (2008), realizzata appositamente per la NOTgallery, sorta di esten-
sione matura del ciclo precedente. Entrambe le produzioni sono disegni con
colori acrilici e acquerelli realizzati su carta perlacea. In Clean & Vi-
cious personaggi fumettistici a meta tra 1l’uomo e l’animale, nonostante
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l’aspetto un po naif, mettono in scena situazioni a volte molto dure.
L’'apparente innocenza infantile e in qualche modo “pulita” dei personaggi,
non attenua affatto la violenza e la sessualita di certi disegni. Nella se-
rie del 2001 1’identita sessuale € facilmente riconoscibile per via delle
maschere, in TVTB, invece, c’é meno riconoscibilita percheé qui i person-
aggi sono solo tratteggiati. I colori della nuova serie sono gli stessi
di quella precedente, ma stavolta usati in modo piu pervasivo. Il wvuoto
entro il quale si muovono le figurine zoomorfe di Clean & Vicious é& stato
infatti riempito dal colore: in TVTB non c’e quasi piu spazio intorno ai
personaggi. Sulla carta perlacea il colore scivola e non viene assorbito,
per cui una novita, rispetto alla serie precedente, & data dalla nuova
componente pittorica.

I disegni di TVTB, pur avendo la stessa matrice di Clean & Vicious, sono
dunque piu materici, piu consapevoli. L’uso del colore in TVTB é& piu deciso
e intenso. I personaggi sono piu umani, hanno volti scheletrici e grotte-
schi, come se fossero stati asciugati dalla vita. Il sostanziale distacco
e l’ironia della serie precedente, si sono qui trasformati in sarcasmo. I
corpi hanno acquistato piu volume e mostrano con grande disinibizione el-
ementi organici come il sangue, la lingua, le viscere, ecc. Clean & Vicious
mostra situazioni sessualmente esplicite e riconoscibili e, in generale,
violente. Il clima di TVTB, invece, é& piuttosto grottesco, psicologico e
in qualche misura divertente. Che l’atmosfera angosciosa che aleggia in
Clean & Vicious, in TVTB diventi piu gioiosa, lo dimostra il disegno che
significativamente da il titolo a tutta la serie. L’esserino crocifisso di
TVTB € si immolato alla causa, ma in un modo nuovo e gioioso segnalato
dall’insolita visione dall’alto verso il basso, dal costumino rosso e dalla
posizione quasi “di lancio” della croce. In Shut up e Thy fearful simmetry,
nonostante i personaggi producano elementi organici ed esibiscano un certo
grado di violenza, non hanno alcun effetto opprimente, semmai grottesco.
In Oops e Try (a little bit harder) personaggi che vorrebbero essere ag-
gressivi verso l’altro, riescono in realta ad essere solo autodistruttivi
e quindi l’'impressione finale & altrettanto surreale. Superfunny e Do it
purple infine sono disegni divertenti e con una naturale ariosita.

Rita Casdia presenta 18 disegni della serie emblematicamente intitolata
Personcine per bene (2007) e la sculturina I watch you (2008), in argilla
polimera. I disegni dell’artista siciliana, realizzati con inchiostro al
gel su carta sono estremamente sintetici, piatti, asciutti, essenziali
nelle linee, nell’uso del colore e quindi anche nel significato. Raccontano
di relazioni a tutto tondo, da quelle affettive familiari a quelle person-
ali e sessuali e lo fanno in modo molto diretto, senza esitazioni, senza
giri di parole. Le piccole figure caratterizzate da colori freddi sono a
volte del tutto solitarie, a volte accompagnate da folletti, fantasmi e
volti inquietanti segnati da minacciosi occhi rossi. In altri disegni,
quelli in cui i volumi dei personaggi si espandono, i colori invece si ac-
cendono e il disegno assume un aspetto piu decisamente pop. Dick shot e I
can survive sono gli unici due disegni in cui c’é un effettivo riferimento
alla coppia, peraltro esplicitamente collegato alla sessualita. Questa
caratteristica di ostentata e volontaria disinibizione a tutto tondo e
l’elemento che a prima vista piu colpisce del lavoro di Rita Casdia. In
realta e solo lo strumento di cui lei si serve per mettere a nudo i mec-
canismi delle relazioni interpersonali, scardinandone da dentro le criti-
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cita, a costo di arrivare a toccare il punto piu profondo e scomodo,
l’inconscio. La sculturina I watch you, pur vestendo i panni di Cappuccetto
rosso, e stata volutamente pensata come un ibrido sessuale, né maschio, né
femmina. Evidenti richiami visivi in I watch you sono il colore acceso del
mantello, lo smalto ai piedi, ma soprattutto la lunga e sottile lingua che
sporge dalla bocca insolitamente sferica, indice di un desiderio sessuale
che sembra destinato a restare inappagato. Ad accentuare questi richiami
sessuali la superficie specchiante su cui la scultura é poggiata.

“Ho sempre concepito le mie sculturine — dice Rita Casdia per spiegare la
stretta relazione tra le sue opere - a partire da quelle realizzate con
la plastilina, come un modo tridimensionale di fare pittura, in quanto
il materiale che utilizzo si pud mescolare. Posso infatti creare delle
sfumature per il color carne o diverse altre tonalita, esattamente come
potrei fare con i colori acrilici o ad olio. Partendo da queste premesse
tecniche, il mio interesse e quello di riuscire a creare una piccola pre-
senza, completa di tutto. Le sculture, come i disegni, sono spesso real-
izzate senza bozzetto preparatorio. Plasmo il personaggio in base a pochi
movimenti, proprio come faccio con i miei disegni. Di solito le mie pic-
cole sculture hanno bisogno di maggior tempo rispetto ai disegni per poter
avere una forma coerente in tutte le loro parti. Prima costruisco il corpo,
poi lo "vesto" con degli abiti cercando di simulare la texture di determi-
nati tessuti. Per esempio in I watch you, ho cercato di rendere 1l'effetto
spugna rossa. Mentre plasmo le sculturine, do loro la stessa importanza
che potrei dare a qualsiasi altro essere umano”.

Per LetMeDrawIt4U la veronese Marzia Dalfini ha realizzato tre grandi dis-
egni intitolati Libera interpretazione. Montati su telaio di legno, i tre
disegni sono stati prima tracciati su cartone e poi completati con una tec-
nica mista di acrilico, china e serigrafia. L’artista e partita da disegni
su foglio schizzati molto velocemente e sporchi. Le situazioni disegnate
sono tre: una figura solitaria seduta a terra con le gambe divaricate, una
coppia con una figura in piedi e l’altra seduta, infine due personaggi en-
trambi seduti a terra, ma che si danno le spalle. Il primo disegno €& quello
in cui e palese il legame sessuale esistente in una coppia, per via dei
piccoli omini - spermatozoi che si affollano tra le gambe divaricate del
personaggio seduto a terra. Nel secondo disegno c’é invece una situazione
di incomunicabilita verbale, direi quasi letterale, poiché nel disegno le
parole pronunciate dal personaggio in piedi, vengono come vomitate lettera
dopo lettera sulla figura seduta. Come uno sciame di mosche, le lettere av-
volgono la testa di quest’ultima, che tuttavia sembra rimanere indiffer-
ente, come se non possedesse il codice per comprenderne il senso. L’ultimo
disegno, infine, vede i due personaggi *“separati in casa”. Il flusso di
lettere si e interrotto e a dividere le figure, oltre che la posizione di
spalle, ci sono le pareti di case-scatole che racchiudono le teste di en-
trambe le figure. La forza comunicativa di Libera interpretazione di Marzia
Dalfini, deriva dall’estrema capacita di sintesi del tratto grafico, dalla
riduzione al minimo del colore, dalla ricercata imperfezione della forma
dei personaggi rappresentati e dalla loro importanza ponderale. La loro
gravita fisica diventa anche mentale. Sono personaggi muti, tratteggiati
senza alcuna indulgenza estetica e, nonostante tutto, a loro modo belli,
di una bellezza malinconica e piena di fascino che un po ricorda le atmos-
fere anni Trenta di Mario Sironi.



Marzia Dalfini

-

(oo | e

-h\,.:_:.;':q i 4 b

-

s 5 37 T




B ;
=
r
T
" =
&
i r
L
L [ S
- i .-
Ld
=
el | =g
. i
l":'n.-
el

0y it

Marzia Dalfini



(testo a seguire di Marco Izzolino)

A Napoli Claudia Dallagiovanna presenta i suoi primi lavori dopo 1l'esperienza
Atrium-project. Sono cinque opere su lastra inox: disegni/dipinti realiz-
zati con una tecnica derivata da quella utilizzata precedentemente su mat-
tonelle industriali.

Nel suoi lavori il disegno immediato, estemporaneo, scompare: tutta la su-
perficie dipinta & attentamente studiata fin nei minimi dettagli. Il disegno
resta la base di partenza fondamentale dell'opera, tuttavia 1'immediatezza
dello schizzo istintivo iniziale e filtrata attraverso diversi passaggi pit-
torici e una continua calibratura nel posizionamento dei particolari della
composizione. Del disegno pero le sue opere conservano l'articolazione dei
dettagli piu minuti dell'opera. L'artista usa, infatti, il pennello come
fosse una matita sottile che gli permette di rifinire la composizione fin
nei minimi particolari. Poco importa se la pittura sul pennello pud creare
gocce o sbavature sulla superficie; la minuziosita della tecnica impiegata
e la sua esperienza nella pittura su ceramica, le consentono di dipin-
gere come se disegnasse con una matita sottile, un pastello appuntito o
un pennarello.

Nei dipinti di Claudia Dallagiovanna sono presenti sempre degli scorci di
ambienti domestici (pavimenti, pareti, tende, ecc.) che ricordano gli am-
bienti piccolo borghesi descritti dal poeta Guido Gozzano. Sono immagini
che fanno parte del vissuto dell'artista o che provengono dalle iconografie
domestiche descritto nel cinema neorealista italiano. All'interno di ques-
ti ambienti prende forma la fantasia pill sfrenata. E, infatti, in una
stanza domestica tradizionale, che sia una cucina, un bagno, una camera da
letto o un salotto, che avviene quanto di piu incredibile si possa immag-
inare. La fantasia piu sfrenata prende le mosse dall'ambiente familiare:
€ nel "salotto della nonna" che i soprammobili piu impensabili, ricordi
di cerimonie (battesimi, matrimoni, comunioni) che si perdono nella sto-
ria familiare, sistemati sullo sfondo di parati o decorazioni ormai retro,
sono messi vicino con un istinto creativo degno di un artista dadaista. A
partire da quegli assurdi accostamenti e dallo sforzo di comprenderne le
ragioni si sono formate le coscienze di tanti artisti italiani.
All'interno del progetto in mostra il lavoro di Dallagiovanna appare come
il rifiuto completo e definitivo della comunicazione istintiva. Il messaggio
finale ("cio che passa") conserva le sensazioni emotive iniziali; tuttavia
l'istinto viene mitigato; l'irrazionalita di alcuni sentimenti viene fil-
trata attraverso un processo che richiede tempo, continui ripensamenti e
infine un'attenta e minuziosa esposizione/espressione.















