


Un’altra artista di Los Angeles che nelle sue opere 
rinegozia il confine fra pittura e scultura è Kristen Morgin 
(1968), che da circa 20 anni, usa l’argilla non cotta per 
realizzare opere che ricordano vecchi giocattoli, fumetti, 
riviste, vecchie auto, strumenti musicali e altre vestigia di 
civilizzazione. Le sue sculture sono copie meticolose di 
oggetti reali provenienti da un periodo specifico della 
storia americana, di solito gli anni Cinquanta, e ricordano 
le macerie di un’antica società che sembrava felice e 
soddisfatta, ma che si è estinta, per qualche misteriosa 
ragione. L’artista ci mette di fronte alle reliquie del “Sogno 
americano”, e a una presunta età dell’innocenza che è 
evidentemente finita da un pezzo.

Il leggendario curatore svizzero Harald Szeemann usava 
il termine “mitologie individuali” per quegli artisti che non 
si adattano alle categorie artistiche tradizionali, che non 
sono parte di nessun movimento o scuola specifici, 
suggerendo che ogni artista ha diritto ai propri miti in base 
alle sue regole e visioni individuali. Szeemann era 
interessato a quello che definiva il processo di 
visualizzazione delle ossessioni, l’arte come risultato di 
un’intensità creativa senza controllo. Forse nessun altro 
artista contemporaneo risponde a questa definizione 
meglio di Brian Belott (1973), creatore di un’iconografia 
unica. La sua opera, dal punto di vista estetico, ricorda 
fortemente i lavoretti di una scuola d’arte per principianti. 
È composta di pitture realizzate approssimativamente con 
colori sgargianti, di scarabocchi, di piccole sculture simili a 
calcolatrici tascabili decorate con il glitter, di calzini dipinti 
e di centinaia di libri di ritagli, con protagoniste varie 
creature fantastiche. Ma se il lavoro può sembrare 
bambinesco, si rifà a un’irrazionalità infantile a un livello 
simile a quello delle opere di Hugo Ball o di Tristan Tzara, 
due artisti fondamentali associati al Dadaismo, che 
ebbero il compito di sfidare lo status quo politico e 
artistico. Un esempio forse estremo, ma molto efficace, 
del lavoro di Belott è una performance in cui l’artista si è 
dato fuoco ai capelli mentre girava un video per YouTube, 
diventando una sorta di Kurt Schwitters dell’era 
dell’informazione. La birbanteria di Belott porta con sé 
tracce delle marachelle antiautoritarie dei fratelli Marx, 
specialmente dell’anarchismo burlone di Harpo, sempre 
contraddistinto da una miscela di humour e dileggio.

Molto più pacate, ma non meno coinvolgenti visivamente 
rispetto al lavoro di Belott, sono le pitture di Nadira Husain 
(1980), che vive a Berlino e ha origini francesi e indiane. 
L’influenza delle radici è viva nell’opera di questa artista, e 
trasporta l’argomento di cui parliamo a un livello globale. 
Le opere di Husain, specialmente i dipinti, sono il frutto di 
un confronto fra stili e motivi europei e asiatici. 
Combinano le miniature indiane, specialmente la 
tradizione del kalamkari – un tipo particolare di stampa a 
blocchi di legno – con personaggi quasi da fumetto, né 
uomini né donne. Le opere esprimono grande rigore 
formale, ma al tempo stesso evitano qualsiasi tropo 
pittorico classico; piuttosto accorpano, senza inibizioni, 
motivi decorativi e geometrie astratte prive di alcuna 
prospettiva ottica. Combinano la multiculturalità “alta” con 
quella “bassa”, e manifestano un’evidente relazione con le 
estetiche outsider. Si potrebbero nominare ancora tanti 
altri artisti che, in vario modo, esplorano i confini del 
significato di fare arte oggi senza perdere di vista lo scopo 
per cui l’arte è così importante. Attraverso la loro opera, 
insistono sul potere dell’arte visiva come mezzo di 
comunicazione ed espressione di pensieri individuali, 
visioni collettive, fissazioni personali, ossessioni 
condivise.

Opposite - Kristen Morgin, Conspirators On A Raft, 2016. 
Courtesy: the artist and Anthony Meier Fine Arts, San 
Francisco

Above - Kristen Morgin, Snow White in Evening Wear, 
2011. Courtesy: the artist and Marc Selwyn Fine Art, 
Beverly Hills. Photo: Robert Wedemeyer

Jean-Frédéric Schnyder (1945), che fin dagli 
esordi a metà anni Sessanta ha rifiutato qualsiasi 
forma di classificazione artistica, muovendosi 
liberamente fra i generi, le scuole e le tecniche. Il 
lavoro di Schnyder raccoglie in modo originale le 
idee dell’arte concettuale e le fonde con le 
estetiche della pittura realista (rifacendosi, in 
questo intento, al lavoro di altri svizzeri 
iconoclasti come Peter Fischli e David Weiss, o 
Dieter Roth). Il suo lavoro per il padiglione 
svizzero a Venezia nel 1994, di recente esposto 
allo Schaulager di Basilea, è un esempio perfetto 
della sua pratica peculiare e altamente efficace. 
Wanderung (Escursione, 1993) è composta da 
119 pitture di piccolo formato: ciascuna ritrae una 
veduta dell’autostrada A1, che taglia per intero il 
territorio svizzero (da sud a nord e viceversa), 
come la si può osservare da tutti i viadotti lungo 
l’autostrada. Schnyder combina un rigido 
sistema di linee guida, ripreso dall’arte 
concettuale, con l’estetica del pittore della 
domenica, che ritrae il paesaggio circostante al 
pomeriggio.

La pittura, pur essendo verosimilmente la più 
tradizionale delle forme artistiche, sembra essere 
anche la più fertile per gli artisti che desiderano 
includere l ’escluso. I quadri dell ’art ista 
newyorkese Jeni Spota (1982) accorpano un 
numero enorme di tropi estetici e di soggetti 
legati all’arte outsider, e tuttavia si rifanno in 
modo esplicito alle strutture compositive 
classiche dell’arte gotica (per esempio la famosa 
Maestà di Simone Martini, 1315) e pre-

rinascimentale. Spota ritrae persone e scene da 
una prospettiva per lo più frontale, e include 
riferimenti alla religione e alla spiritualità, ma le 
sue pitture sono tutt’altro che misurate, 
esprimono al contrario una natura grezza che 
facilmente richiama alla memoria i primi lavori di 
Dubuffet. Per realizzarle, l’artista applica la 
pittura a olio non con un pennello, ma con 
strumenti che le permettono di scolpire e 
stratificare la pittura sulla tela, come fosse la 
glassa su un dolce.

Un altro pittore di New York, Nicholas Buffon 
(1987), sembra a sua volta avere un’affinità con 
Dubuffet, in particolare con la serie di pitture 
realizzate a metà degli anni Quaranta, che 
ritraevano varie strade di Parigi. Apartment 
Houses Paris (1946), in esposizione permanente 
al Metropolitan Museum di New York, è un 
esempio paradigmatico: evoca la scenografia di 
un vecchio teatro di marionette, realizzata in 
modo crudo, senza profondità né prospettiva. La 
serie di quadri di Buffon ritrae facciate di edifici a 
N e w Yo r k e d i n t o r n i , e t r a s p o r t a l a 
rappresentazione degli esterni (a volte anche 
degli interni) degli edifici quasi nel regno della 
scultura (in modo non troppo diverso da Spota). 
Molte delle opere simil-cartoon di Buffon sono 
più sculture da appendere alla parete che non 
quadri; spesso incorporano segnali stradali, 
cassette postali, idranti e insegne. A volte 
ricordano le scenografie cinematografiche, ma 
quelle ritratte sono tutte abitazioni vere, che 
rivestono un significato per l’artista. 




