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3. Copertina Catalogo mostra Galleria La Medusa “The Fabulous Five. 

 

 

 

 

 

 

                                                             

 

All'interno della prima pagina viene evidenziato come questa sia stata una “prima 

presentazione mondiale” dei lavori di Frederick Brathwaite e Lee Quinones, i nostri ormai 

ben noti protagonisti della scena street del Bronx. I Fabulous Five infatti è il loro gruppo 

“We call ourselves the Fabulous Five and we're the best of what we do, graffiti”90 queste 

sono le parole pronunciate da Fab 5, come leader del gruppo, per un'intervista e pubblicate 

nel 1979. All'interno del catalogo si afferma come i graffiti siano un fenomeno di vecchia 

data  

“nel senso classico possono essere considerati l'espressione più pura 

di quegli strati sociali che per la loro condizione non hanno alcuna 

possibilità né di lasciare una impronta, né di essere registrati negli 

annali della storia”91  

tuttavia l'avvento di quello che viene definito come “spray graffiti” è qualcosa di prettamente 

nord americano, un fenomeno che ha sconvolto i sotterranei delle metropoli. Anche in questo 

caso si evidenzia l'incredibile velocità di diffusione del fenomeno “mai nessuna arte popolare 

è stata più rapidamente portata davanti agli occhi di tutti”92. L'autore del testo critico fa un 

interessante raffronto con l'arte italiana del primo Novecento nel momento in cui afferma  

                                                 
90 C. B. Sakraischik, A. B. Traverso “The Fabulous Five. Calligraffiti di Frederick Brathwaite e Lee George 

Quinones”, Galleria La Medusa, Roma 1979, p. 1. 
91 Ibidem. 
92 Ivi, p. 2. 

 





























https://www.racnamagazine.it/la-street-art-a-napoli-europa/
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4. Stazione di Ponticelli, Circumvesuviana. 

 

Eppure il reale disordine appare piuttosto evidente con mostri di cemento dismessi e 

abbandonati a metà costruzione, con piante rampicanti ed erbacce che ne ricoprono i 

dintorni, poche attività commerciali come farmacie e negozietti, strade come zone di 

passaggio in cui è bene non fermarsi, nessun parco giochi o giardinetto per lo svago dei 

bambini. Curare le apparenze non aiuterebbe a cambiare la situazione; ridipingere una parete 

se ammuffita è un gesto vano, estirpare le erbacce una volta all'anno non impedisce la loro 

ricrescita. Eppure c'è una comunità che nonostante tutto cerca di rendere più vivibile il luogo 

in cui abita. Basti citare il noto caso del Parco dei Murales (vedi fig. 5), un complesso 

abitativo fatto di palazzine popolari che, nel corso degli ultimi anni, è stato oggetto di un 

piano di risanamento attraverso la collaborazione di “Inward. Osservatorio sulla creatività 

urbana”, organizzazione con sede proprio a Ponticelli, assieme ai residenti del parco.  
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5. Ingresso al Parco Aldo Merola noto come Parco dei Murales, Ponticelli. 

Otto murales ricoprono altrettante facciate dei palazzoni in cemento; sono opere che 

raccontano storie diverse, che trasmettono messaggi di speranza e valori universali. Si potrà 

obiettare che un murale eseguito su una parete non apporti un reale cambiamento o aiuto se 

non curando le solite apparenze, non è questo il caso e l'intervista concessa dalla Dottoressa 

Silvia Scardapane, grazie alla disponibilità sua e del Direttore Luca Borriello, potrà fare luce 

in merito alla questione. 

 

2.2 Inward. Osservatorio sulla creatività urbana 

L'organizzazione nasce come gruppo informale verso la fine degli anni Novanta e gli inizi 

del Duemila con il nome “Evoluzioni”. Un gruppo composto da writers e rappers che 

venivano dal mondo Hip Hop ed erano strettamente legati al graffiti writing. Questo è un 

fattore molto importante in quanto designa l'origine di un'organizzazione nata da individui 

che conoscevano questo mondo dall'interno, ne erano anzi parte integrante. Il nome “Inward” 

suggerisce proprio questo: il termine indica “inward” ovvero “rivolto dentro di sé” ma anche 

“in ward” dunque “nel quartiere”116. Si inizia con l'intento di valorizzare un gesto non 

                                                 
116 Cfr. http://www.inward.it/organizzazione/ 
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Il Parco Aldo Merola, attualmente noto con il nome Parco dei Murales, rientra all'interno di 

quel modello organizzativo con cui l'associazione si esprime. Tale modello è organizzato in 

quattro settori: pubblico, no profit, privato ed educazione. Sono quattro punti in cui è parso 

necessario capire come valorizzare l'espressione artistica tipica della creatività urbana. Sono 

tutte realtà che mutano nel corso del tempo, così come devono mutare gli approcci e i metodi 

di azione. Un modello dinamico che permette all'organizzazione di non rimanere chiusa 

all'interno di settori distinti.  

 

 

 

 

6. Modello nazionale di valorizzazione della creatività Urbana, ideato e promosso da INWARD 

 

Per questo motivo si parla di “osservatorio”, in quanto Inward ha contribuito non solo alla 

valorizzazione del fenomeno tramite progetti concreti e trasversali ma ha anche eseguito 

osservazioni analitiche, studi e ricerche. Il modello è stato presentato nel 2011 agli Stati 

generali sulla creatività urbana. Questi ultimi sono nati successivamente alla collaborazione 

di Inward con la Presidenza del Consiglio dei Ministri, dirigendo il Tavolo Tecnico sulla 

creatività urbana. Seguendo la linea di pensiero con cui l’International Network on Writing 

Art Research and Development (Inward) agisce, si comprende quanto sia ancora molto 

importante effettuare ricerche puntuali sul campo perché dall'esterno questa tematica, seppur 

nota e ormai “gettonata”, subisce ancora un trattamento sbagliato; se ne parla male e si studia 

male, seguendo ancora luoghi comuni e determinati miti del tutto falsi. Dunque Inward 

grazie al sostegno dell'UNAR, Ufficio Nazionale Antidiscriminazioni Razziali della 

Presidenza del Consiglio dei Ministri e il supporto tecnico degli assessorati al Decoro 

Urbano e alle Politiche Sociali del Comune di Napoli, dal 2015 fino al 2018 lavora al 

processo di riqualificazione artistica e rigenerazione sociale del Parco dei Murales. Parliamo 
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7. Jorit Agoch, “Ael. Tutt'egual song'e criature", Ponticelli 2015. 

 

La piccola trottola in legno, tra i libri in basso a destra, ha poi fornito ispirazione per il 

secondo murales eseguito da Zed1 “A pazziella n man' ‘e criature”. In questo caso l'artista 

ha composto i vari elementi del murale raccogliendo suggestioni dei residenti del posto. Così 

come l'istruzione anche il gioco è una parte fondamentale per la qualità di vita dei minori. 

L'opera però invita a riflette su quanto siano cambiati attualmente i giochi dei bambini, su 

quanto procurino sempre più alienazione e solitudine. La figura di Pulcinella, al centro della 

composizione, è un richiamo alla tradizione napoletana ma anche a Pinocchio nel suo essere 

stato rappresentato in modo simile ad un burattino, le cui braccia sono avvinghiate ad un 

moderno joystick. Il piccolo burattino vuole evitare di cadere, come risucchiato dalla gravità, 

nel mezzo di tutti quei giochini vecchi e in parte già distrutti e magari dimenticati. Del resto 
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burattini, elfi e personaggi immaginari popolano lo scenario fantastico della produzione 

artistica di Zed1129.  

  

8 Zed1 “A pazziella n man' ‘e criature", Ponticelli 2015. 

 

Nella facciata accanto si può incontrare il murale di Mattia Campo Dall'Orto dal titolo “Lo 

trattenemiento de' peccerille” in cui la lettura è proposta come stimolo alla fantasia e 

ripensamento creativo della realtà. L’artista per eseguire quest'opera ha scelto di fotografare 

liberamente i residenti del parco per trasformarli in personaggi di una storia narrata 

attraverso forme e colori. In alto a destra è recato un omaggio a Umberto Eco nella frase “la 

lettura è un'immortalità all'indietro”. La lettura può ispirare i più piccoli verso differenti 

modelli di vita. Infatti due bambini sono rappresentati con un libro aperto tra le mani, lo 

                                                 
129 Cfr. Parco dei Murales: http://www.parcodeimurales.it/arte/archivio-opere/a-pazziella-n-man-e-criature/ 
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bambini del posto con le madri. I volontari del Servizio Civile Nazionale e il team di Inward 

hanno permesso di trasformare le idee di questa piccola comunità in un'opera d'arte. Tramite 

svariate attività di disegno, fotografia e lettura, sono emersi nuovi valori e passioni, tutti 

input raccolti dall'artista durante uno degli incontri laboratoriali; stimoli poi rielaborati 

all'interno del coloratissimo murale, che si caratterizza per figure leggere, senza peso 

all'interno di una dimensione senza tempo. Un'icona femminile, al centro della 

composizione, sembra proteggere e accogliere tra le sue braccia due bambini, due figli. Una 

rivisitazione della “Madonna della Misericordia” famosa nella versione realizzata da Piero 

della Francesca, con l’intento di rappresentare la maternità come dono e non come peso131. 

 

10. La Fille Bertha “A Mamm’ e Tutt'e Mamm”, Ponticelli 2015. 

Accanto a questo murale si trova il quinto realizzato da Daniele Nitti, in arte Hope, “Je sto 

vicino a te”.  Successivamente al termine dei laboratori per il precedente murales, tra le altre 

tematiche, sono emersi pensieri riguardanti l'importanza della collaborazione per stare bene 

                                                 
131 Cfr. Parco dei Murales: http://www.parcodeimurales.it/arte/archivio-opere/a-mamm-e-tutt-e-mamm/ 
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nella collettività di un complesso abitativo. Queste esigenze sono state sviluppate da Daniele 

Nitti nella sua opera. Su uno sfondo stellato si staglia un piccolo villaggio stilizzato, dalle 

forme essenziali, una probabile metafora per la periferia, che si manifesta attraverso le forme 

di un luogo sospeso, tra casette e piccole stradine popolate da svariati personaggi. Tutti 

occupati nelle loro faccende quotidiane, sembrano vivere e collaborare in pace, come il 

rapporto di fratellanza che dovrebbe unire i componenti di una comunità. Il titolo dell'opera 

è un omaggio al cantante napoletano Pino Daniele, anche in questo caso per esprimere 

l'importanza di poter contare gli uni sugli altri. Una tematica così importante viene narrata 

con la leggerezza che caratterizza le produzioni di Hope132, ambientazioni che mostrano 

spazi surreali all'interno di un ambiente sospeso. Le costellazioni tanto magiche quanto reali, 

nella loro semplicità, rivelano l'incanto, la purezza e l'emozione che non si dovrebbero mai 

perdere del tutto nella propria vita. 

 

11. Daniele Hope Nitti, “Je sto vicino a te”, Ponticelli.  

 

Altra facciata questa volta è stata realizzata da Zeus40 artista nato e cresciuto proprio a 

Napoli Est, con l'opera dal titolo “Cura ‘e paure”, in ordine di tempo questo è stato l'ottavo 

intervento, dedicato all'importanza della cura. Sulla facciata sono state realizzate delle 

                                                 
132 Cfr. Parco dei Murales: http://www.parcodeimurales.it/arte/archivio-opere/je-sto-vicino-a-te/ 
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silhoutte di quattro abitanti del Parco che hanno posato come modelli per l'artista attraverso 

degli scatti fotografici. Zeus40 ha deciso di rappresentare una famiglia, quella del Parco dei 

Murales. In questo modo si vede la famiglia non solo come nucleo privato ma come insieme 

di persone con cui si condivide un Parco o un quartiere. L'opera quindi nasce con l’intento 

di condividere il fondamentale messaggio di cura del territorio oltre che di una comunità133. 

 

12 Zeus40 “Cura ‘e paure", Ponticelli. 

 

Altra opera precedente è quella realizzata dal duo Rosk&Loste dal titolo “Chi è vulut bene 

nun s'o scorda”. Un omaggio ai sogni della comunità locale attraverso le passioni che 

possono unire intere generazioni come quella del calcio. Due ragazzini giocano a calcio su 

una superficie ridotta, quella del palazzo, che affaccia su una piccola piazzetta antistante in 

cemento, utilizzata ogni giorno per giocare a pallone. Il pallone sospeso a mezz’aria è il 

simbolo dell'attesa e oggetto di venerazione assieme alle due maglie indossate dai bambini: 

una interamente azzurra per la squadra del Napoli e una con fasce verticali bianche e celesti 

                                                 
133 Cfr. Parco dei Murales: http://www.parcodeimurales.it/arte/archivio-opere/cura-e-paure/ 
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13 Rosk&Loste, “Chi è vulut bene nun s'o scorda”, Ponticelli, prima dei lavori area verde. 

 

14 Rosk&Loste, “Chi è vulut bene nun s'o scorda”, Ponticelli, post lavori realizzazione area verde. 
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16. Fabio Petani, O sciore cchiù felice, Ponticelli. 

  

Sin dall'inizio del progetto sono stati coinvolti bambini e ragazzi del parco con le loro 

famiglie. Tra le altre attività sono stati partecipi di una visita guidata al Real Orto Botanico. 

I partecipanti hanno potuto scoprire piante e fiori di rara bellezza, catturandoli in scatti 

fotografici e rielaborandoli successivamente all'interno di disegni poi consegnati all'artista 

stesso. Come spiega l’artista all'interno dell'intervista concessa  

“Il messaggio principale della mia opera è sicuramente la bellezza 

della natura e la forza che porta all’uomo donando serenità ed armonia 

a chi la osserva. La natura che vuole mostrare anche la forza di 

rinnovamento e di resistenza alle avversità”139.  

Dal bozzetto preparatorio Petani sceglie proprio il Gigaro per fare in modo di rappresentare 

“una sorta di messaggio per loro (bambini), ovvero che quel murale fosse per loro una sorta 

di protezione, di stimolo positivo per il loro futuro”140. L'uso di un elemento chimico e di 

uno botanico è dunque una sorta di firma per l'artista. Compresa la simbologia del Gigaro, 

quale potrebbe essere l'associazione con il Silicio? “Il Silicio incide sulla viscosità del 

magma e sulla conseguente esplosività. Quindi il legame con il Vesuvio va da sé”. Tutto è 

                                                 
139 Cfr. Intervista completa in appendice a p. 129. 
140 Ibidem. 







https://accademiadellacrusca.it/it/consulenza/gentrificazione-ma-che-vuol-dire/1464
















https://artistsspace.org/media/pages/exhibitions/united-graffiti-artist/4026758671




https://www.moca.org/visit/geffen-contemporary
https://genusbononiae.it/mostre/street-art-bansky-co-larte-allo-urbano/
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17. NDSM wharf.. 

Ancor prima dell’apertura del museo le sue pareti esterne erano già parte integrante di questo 

grande mosaico di urban creativity (vedi fig. 16). Le opere raccolte al suo interno sono come 

una continuazione di quanto è rappresentato all’esterno. Passato e presente continuano a 

convivere in questa zona portuale, sfondo ideale per festival musicali, performance, studi 

d’artista e locali alternativi. Si potrebbe pensare che la gentrification, e conseguentemente la 

touristification, possano finire per tramutare anche questo luogo in un’attrazione turistica, 

ma non è così, per capirlo basta dare uno sguardo mentre si passeggia per le sue strade: non 

si può fare a meno di respirare a pieni polmoni la forza creativa e vitale di questo posto. I 

colori, la differenza negli stili di ogni singolo pezzo sembrano porre in secondo piano lo 

sfondo grigio e industriale della zona portuale. Quest’area della città concede totale libertà 

da ogni vincolo agli artisti che sono ormai pienamente accettati dalla comunità locale. Un 

semplice compromesso di convivenza senza tirare in ballo il “senso comune” oppure 

interventi della polizia. Tutto si regge su una mutua partecipazione e su un solido rispetto tra 

residenti, proprietari di attività commerciali e staff del museo. 
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18. Muro esterno STRAAT Museum. 

  

  

“At STRAAT our once-derelict industrial structure seems almost 

purpose-made to house a graffiti and street art museum”163,  

 

il nome stesso STRAAT ovvero “strada”, segna una connessione con il luogo di origine di 

questo linguaggio creativo, ponendosi come continuazione ideale dei luoghi più 

underground. Entrando all’interno del magazzino non si avverte quell’aura di autorevolezza 

che grava inevitabilmente sulle spalle del visitatore di un tipico museo, attento a ogni 

movimento nel tentativo di non disturbare l’assordante e gravoso silenzio che permea 

l’ambiente.  

Il gigantesco magazzino è realmente il luogo adatto ad ospitare questa tipologia di arte per 

il suo stile industriale, per il suo essere parte integrante del tessuto urbano e della sua storia. 

Sicuramente non siamo al cospetto di un white cube e forse proprio per questo la 

combinazione museo di street art funziona perfettamente. Le grandi dimensioni dell’edificio 

inoltre permettono agli artisti di non doversi necessariamente adattare a misure più piccole 

per poter rispettare le gerarchie spaziali. I grandi portali scorrevoli in acciaio, posti su 

entrambi i lati della struttura nonché ossatura caratteristica dell’architettura di un magazzino, 

durante l’orario di apertura vengono spesso lasciati aperti, in questo modo le persone 

all’esterno possono gettare uno sguardo all’interno e se sufficientemente incuriositi entrare. 

Non vi è quindi un distacco tra spazio esterno ed interno, sembrerebbe piuttosto un discorso 

continuo, il museo si apre sulla strada e la strada entra nel museo (vedi fig. 17-18). Il suo 

                                                 
163 Cfr. Intervista completa in appendice a p. 137. 
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ambiente informale contribuisce a richiamare proprio l’esterno e le dimensioni dei lavori 

ricordano quelle dei murales. 

 

20. Carl KENZ “Yin & Yang”, 2020. 

 

Sembra un’evoluzione naturale della creatività urbana quella di adattarsi facilmente alla più 

svariate collocazioni. La collezione dello STRAAT annovera circa 250 lavori tra pitture, 

sculture e installazioni (vedi fig. 19)164. Il suo obiettivo però non è solo di conservare le 

opere nella sua collezione, ma lo staff porta avanti una vera e propria ricerca attraverso 

interviste e dialoghi diretti con gli artisti.  

Questo ha permesso di comprendere alcune dinamiche costituenti l’apparente paradosso 

della creatività urbana all’interno di un museo. Appare innegabile essere sommersi da 

numerosi dubbi come ad esempio l’ispirazione dell’artista, rimane la stessa sia all’esterno 

che all’interno? Lavorare all’interno di spazi chiusi ha ben poco impatto, in senso negativo, 

sull’ispirazione degli artisti; con o senza un tetto sulla testa il loro gesto creativo rimane 

sempre lo stesso. Il loro stile, evolutosi nel corso di anni, non subisce cambiamenti causati 

da un contesto diverso, così come il concetto che guida l’esecuzione di un’opera non è 

influenzato dall’ambiente chiuso  

                                                 
164 STRAAT “Quote from the streets”, Lannoo Uitgeverij, Amsterdam, 2020, p. 14. 

19. Ross Evk “To be in the moment”,2020. 
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21. Panoramica percorso espositivo STRAAT Museum.. 

Alcuni di questi pannelli recano la storia e la spiegazione di ogni singolo termine proprio del 

mondo della Street Art e del graffiti writing (vedi fig. 20). Leggendo si può comprendere 

alla perfezione cosa sia una tag, un throw-up oppure un pezzo.                  

 

22. Pannelli didascalici, STRAAT Museum. 

In un unico ambiente aperto, intervallato da pannelli, installazioni site specific e murales, si 

ripercorre la storia di questo fantastico linguaggio. Per quanto concerne le tele ci sono alcune 

misure standard come 9x5 e 3,5x4,80. Queste sono solo alcuni esempi di misure poste a 

disposizione degli artisti, ma sono sempre questi ultimi che scelgono cosa preferiscono. 

Dunque si pone una stretta collaborazione tra il team del museo e l’artista, un dialogo 

costante per trovare il modo migliore di esporre il progetto in questione. Così come la 

creatività urbana parla il linguaggio del popolo e ne racconta la storia allo stesso modo il 

museo ha scelto di dividere il percorso in cinque grandi tematiche: aesthetic, personal, 

emphatic, grounded e conscious.  
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“The first theme is personal. Personal stories have been told in art 

since forever basically. So street art is no exception to this rule”166. 

 

La scelta di questo tema dunque è piuttosto chiara. I graffiti sono nati dal bisogno di coloro, 

che essendo ai margini, volevano trovare un modo per essere visti e notati in città disumane, 

alienanti e impersonali (vedi fig.21). Questa idea è stata trasposta anche nella Street Art, 

molte opere rivelano qualcosa di intimo sugli artisti stessi, sui propri sentimenti e sui propri 

pensieri167. Un messaggio intimo donato al pubblico, con onestà.  

Tuttavia “personal” non si riferisce solo al singolo individuo ma anche all'identità del 

patrimonio nazionale collettivo e all'orgoglio culturale che si ritrova anche sui muri delle 

città. Il duo francese MonkeyBird, presente nella collezione dello STRAAT rivela infatti 

“rather than street artists, we consider ourselves craftsmen. We create with an end and we 

want to share our art. Our artistic journey brought us to a style that is like a big craftsman’s 

work. It’s a professional reflection about ourselves, a visual identity”168.   

 

 23. Cornbread "Start this", 2021. 

 

 

 

 

 

 

 

 

 

                                                 
166 Cfr. Intervista completa in appendice a p. 137. 
167 STRAAT “Quote from the streets”, Lannoo Uitgeverij, Amsterdam, 2020, p. 55. 
168 Ivi, p. 57. 
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La seconda tematica che si incontra è quella estetica, riguardante soprattutto lavori astratti, 

un sottogenere molto popolare nei moderni graffiti e murales169. Alcuni interpretano questo 

stile come una reazione (vedi fig. 22). Molti murales che vengono commissionati sono per 

la maggior parte figurativi e molto colorati170. L’astrazione, nel suo andare al di là della 

forma, nel saper discernere il concreto da ciò che si cela al suo interno oltre ad essere una 

reazione è una ricerca stessa dell’artista.  

Certamente in quanto forma d’arte diretta e autentica è nata con il figurativo, quest’ultimo è 

più accessibile ad un vasto pubblico che non ha bisogno di una conoscenza pregressa per 

poter essere letto. Tuttavia la storia dell’arte è piena di esempi di artisti che dal figurativo 

sono passati all’astratto nel tentativo di condurre più in profondità il loro percorso artistico.  

Quindi anche per la Street art oltre a poter essere una reazione è il naturale percorso di alcuni 

artisti. Così come molti movimenti d’avanguardia e lavori d’arte contemporanea esistono 

indipendentemente da qualsiasi tipo di messaggio, allo stesso modo colori, forme e 

sfumature acquisiscono una certa indipendenza e importanza di significato. 

 

 

 

24. Dilk "True Love", 2021. 

                                                 
169 Ivi, p. 25. 
170 Cfr. Intervista completa in appendice a p. 137. 
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Terzo tema è grounded, ogni lavoro ha una forte connessione con il territorio circostante 

soprattutto la creatività urbana171. Il writer americano Mike 171 afferma  

“we as young writers took it to undergroun, trains, tunnels and train 

yards. Here we were able to express ourselves with no racial tension, 

it didn’t matter what color you were, only what colors of spray cans 

you had and shared with each others. A writer becomes part of the 

environment in the city he or she comes from”172.  

 

Sappiamo che la storia dei graffiti e della Street art è intrinsecamente legata a quella della 

città moderna (vedi fig. 23), quest’ultima nemica e allo stesso tempo luogo della ribellione. 

Le pareti urbane e l’ambiente invitano alla libera espressione.  

 

25. Dan Kitchener “Untitled”, 2017. 

 

Il quarto tema è “emphatic” in quanto la Street art non riflette solo sulla vita dell’artista ma 

anche sugli aspetti universali caratterizzanti la condizione umana (vedi fig. 24). L’empatia 

                                                 
171 STRAAT “Quote from the streets”, Lannoo Uitgeverij, Amsterdam, 2020, p. 165. 
172Ivi, p. 164. 
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dunque è un valore fondamentale soprattutto per la creatività urbana; per il suo essere alla 

portata di tutti, per le sue umili origini e per l’autenticità con cui si mostra agli spettatori173. 

 

26. Astro"Perpetual lozenge”,  2017. 

 

Quinto tema è “conscious” e all’interno di questa sezione vengono trattate tematiche come 

cause personali, ingiustizie sociali e consapevolezza ambientale (vedi fig. 25). Come afferma 

il duo Icy e Sot  

“We believe that the role of an 

artisti s to advocate for the 

freedom and hope of the general 

public while raising awareness 

about the issues of their time. The 

impact a piece has on the course of 

someone’s day may be small, but 

it’s still an impact”174.

                                                 
173 Ivi, p. 119. 
174 Ivi, p. 234. 

27. Icy & Sot "See yourself within all others", 2017. 
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si parla di questioni difficili come immigrati e rifugiati politici oppure l’uomo in relazione 

all’ambiente che lo circonda. Si possono trovare opere del genere tanto nel museo quanto 

all’esterno nelle strade, l’autenticità dunque non viene modificata ma al contrario si cerca di 

conservarla nel miglior modo possibile. Alcune opere ad esempio portano letteralmente 

pezzi di strada all’interno del museo (vedi fig. 26) come il lavoro di Jad El Khoury “Care 

Portal” una saracinesca cosparsa di fori conseguenti ad esplosioni e piogge di proiettili177.  

 

28. Jad El Khoury “Care Portal”, 

2022.  

 

 

 

 

 

 

Con questo simbolo della guerra civile del Libano, l’artista vuole porre l’attenzione del 

riguardante sulla difficile questione politica e civile in cui alcune realtà mondiali si ritrovano 

a convivere, tuttavia in questo contesto il lavoro diviene un messaggio di speranza.  

Accanto alla saracinesca si trova un tavolino con post-it di ogni colore, il visitatore è quindi 

invitato a condividere la propria esperienza e il proprio pensiero attraverso messaggi scritti 

su questi fogliettini che poi verranno posizionati nei fori di proiettile. In questo modo la 

grigia superficie superstite da tanta violenza diviene un elemento ricco di colore ed 

energia178.  

Questo è solo un esempio di opera che affronta tematiche importanti senza mezzi termini o 

filtri ma presentando la realtà per quello che è, allo stesso modo anche l’artista italiano Luca 

Ledda (vedi fig. 27) è stato invitato dallo STRAAT ad eseguire un suo lavoro “Human Kills 

volume 2”.  

                                                 
177 Cfr. Collection Database, STRAAT Museum in: https://straatmuseum.com/en/collection-database  
178 Cfr. Intervista completa in appendice a p. 137. 

https://straatmuseum.com/en/collection-database
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29 Luca Ledda "Human Kills. Volume 2", 2022. 

 

 

Ledda è un illustratore, pittore e muralista torinese e per comprendere meglio la sua 

esperienza all’interno dello STRAAT ho avuto modo di condurre un’intervista. Benché si 

sia originato da un contesto di arti visive maggiormente legato alle illustrazioni, Ledda non 

è nuovo al mondo della creatività urbana avendo già partecipato a numerosi eventi noti come 

festival di Street Art, l’artista stesso parla della sua tecnica  

“le mie sono opere pittoriche che sfruttano semplicemente un 

supporto differente, quindi non le definirei opere di Street Art anche 

se l’arte di strada ha fortemente influenzato il mio stile”179.  

Per l’artista è molto importante il rapporto con la comunità, le sue opere dai messaggi 

estremamente significativi, nascono proprio con l’intento di relazionarsi con l’ambiente 

circostante e comunicare con i passanti 

“per quanto mi riguarda la cosa fondamentale è che essa non passi 

inosservata e che faccia sì che lo spettatore si fermi a riflettere su 

quello che sta guardando”180.  

Ecco dunque che all’interno dell’ultima disposizione l’opera di Ledda si trova verso la fine 

del quarto tema “conscious”. Mentre le gallerie sono luoghi piuttosto sterili in cui le opere 

non hanno dialogo con l’ambiente circostante in quanto protagoniste di un luogo 

impersonale, il contesto dello STRAAT, unico nel suo genere, ha convinto l’artista “lo 

STRAAT Museum è un posto incredibile, è uno di quei luoghi dove le opere d’arte 

comunicano con l’ambiente circostante, avvolgendoti in uno spazio surreale e underground”. 

                                                 
179 Cfr. Intervista completa in appendice a p. 152. 
180 Ibidem. 
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di continuazione. Dunque Ledda non ha dovuto adeguarsi in qualche modo ad uno schema 

prestabilito ma semplicemente eseguire al meglio delle sue capacità ciò che sentiva 

caratteristico della propria arte. Conseguentemente l’opera è stata inserita in un percorso 

narrativo atto a valorizzare il suo messaggio. 

Ritornando alla precedente domanda il binomio museo e creatività urbana può funzionare? 

Sono apparentemente due realtà opposte eppure accomunate da quello che dovrebbe essere 

un comune intento, trasmettere un messaggio oppure una storia allo spettatore. Sono dunque 

due facce di una stessa medaglia, possono coesistere se legate da una combinazione di fattori 

che ne permettono il loro funzionamento. In Italia per quanto possano esserci musei che in 

passato hanno ospitato esposizioni di creatività urbana, come il caso del Macro e la sua 

mostra del 2018 il cui esterno ospita il murale eseguito da Ozmo, ancora non si parla di 

Musei di Street Art.  

Ciò che rende importante ed esemplare il 

caso di Amsterdam (vedi fig. 28) sono le 

differenti combinazioni di elementi 

preesistenti che hanno reso questa 

iniziativa vincente. Un modello sulla base 

del white cube, con pareti completamente 

bianche in cui l’opera è la sola 

protagonista probabilmente non avrebbe 

dato lo stesso risultato, al contrario 

avrebbe potuto portare un effetto 

negativo. Allo stesso modo un edificio 

futuristico eseguito da un archistar 

pluripremiato rischierebbe di non essere 

un ambiente adatto alla creatività urbana.  

30. Ingresso STRAAT Museum, Amsterdam. 

Questo tipo di arte non ha bisogno di essere posta in un contenitore progettato ad hoc poiché 

essa si instaura laddove già è passato del tempo, in quei pezzi di mondo che hanno assistito 

al susseguirsi di eventi.  “I think it could give up something more to the world if the place in 

which it’s collocated had its own story before”.
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Banksy, vediamo il ritornare in auge l'immagine; probabilmente ha influito anche la fortuna 

dei social assieme a tutta una serie di cose che hanno aiutato il figurativo. In un certo senso 

la street art ha avuto la meglio sul writing. Molti writer che magari volevano sperimentare 

più strade e commistioni comunque hanno tentato la strada della street art. Stesso nell'evento 

della Circumvesuviana abbiamo, ad esempio, Japo un artista napoletano che veniva dal 

mondo del writing ma si portava verso quelle che erano le espressioni tipiche della street art 

(come invadere lo spazio). Un esempio di come, anche in questo contesto, si inizi a fare 

qualcosa di diverso. Magari esteticamente le sue opere erano molto lontano dalla street art 

che conosciamo, tuttavia è proprio l'inizio di quell'espressione. All'inferno della stessa 

manifestazione c'erano anche Ciop e Caf che nascono dal mondo del writing ma iniziano a 

trasformare alcuni dei loro interventi e sono protagonisti di una street art libera ed espressiva 

a Napoli. Il linguaggio muta per esigenza, com'è sempre mutato nella storia dell'arte, questo 

anche perché cambiano i mezzi di sviluppo e di conoscenza. 

- Dunque molti writer si sono orientati, quasi in un percorso naturale, verso la street 

art? 

In un certo senso anche se non lo si può dire con esattezza, in quanto è molto più facile 

trovare writer che si sono catapultati, anche se con rigore, nel mondo del nuovo muralismo 

che non direttamente nella street art. Nel seguire il flusso del cambiamento di un fenomeno, 

credo cambi anche lo spirito associativo. L'importante consiste proprio nell'aver cercato di 

fare di questa passione un lavoro, quindi di cavalcare una serie di cambiamenti e non 

incastrandolo in alcun margine preciso, semplicemente perché questa è un'arte che trasborda, 

quindi non puoi tenerla ai margini; certo opera ai margini delle città però non si può 

mantenere perché in qualche modo è esplosiva. Mentre ci si orienta attraverso questo 

scenario è avvenuto che le dimensioni si sono ampliate, crescendo e arrivando a coprire 

l'intera facciata. Viene in mente per quale motivo non si è pensato prima a tutto questo, visto 

che in precedenza tantissimi artisti lo hanno fatto, come appunto Keith Haring; quindi per 

quale motivo solo adesso si riempie l'intera facciata? Dal 2013 ma soprattutto dal 2015 in 

poi, una parte degli artisti che facevano perlopiù writing e street art hanno deciso di occuparle 

tutte quelle dimensioni, quindi si è affermata questa tendenza. Non che in precedenza non ci 

fosse, storicamente abbiamo esempi concreti. L'esempio di Keith Haring è utile anche perché 

lui vive gli anni Ottanta in un determinato modo. Nel 1989 gli eventi di writing in Italia si 

stavano svolgevano mentre lui aveva già realizzato una facciata intera. Dunque 

esteticamente non è qualcosa di estraneo ma qualcosa a cui si è pervenuti con il tempo. 
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Questo è fondamentale altrimenti si potrebbe pensare essere un qualcosa che stia avvenendo 

ora quando non è così, tuttavia ora stanno avvenendo alcune cose che prima non erano 

avvenute e ovviamente l'interesse da parte delle istituzioni. Dunque cambia il fatto che sono 

i comuni ad essersi interessati a realizzare determinati progetti, anche il ruolo 

dell'organizzazione cambia; l'artista molto spesso non vuole avere a che fare con le 

istituzioni ma preferisce che ci siano delle organizzazioni che veicolino i progetti. Ci sono 

stati moltissimi bandi dedicati alla valorizzazione, intesa anche tramite le arti visive e 

soprattutto per le periferie. Dunque le associazioni hanno potuto riconoscersi nel fatto di 

partecipare a tutto questo. Molti writer avevano delle associazioni che attualmente lavorano 

nel settore della creatività urbana. Con il tempo tutti riescono a capire che questa 'cosa' così 

richiesta, che sta crescendo di attenzione, ha bisogno di essere in qualche modo 

regolamentata. La stessa cosa accade a noi come organizzazione. Si capisce che c'è necessità 

di istituzionalizzazione perché inizia ad esserci una maggiore richiesta e non bisogna farsi 

trovare impreparati. Non basta più essere solo artisti. Alcuni scelgono di essere artisti e 

imprenditori di sé stessi. Da questo momento anche la nostra organizzazione inizia a 

diventare “Associazione Culturale ARTETECA”, il nome con cui anche legalmente la nostra 

associazione esiste. Però nel corso del Duemila si decide di trasformare il gruppo 

“Evoluzioni” che era informale, in un gruppo formale trasformandolo in un'associazione 

culturale, per cui si sceglie di dare un nome specifico a quello che si inizia a fare badando al 

fenomeno del writing, della street art e del muralismo. Per questo motivo viene scelto un 

nome come “Inward. Osservatorio per la creatività urbana”, un nome con cui ci riconosciamo 

maggiormente e da quel momento si è iniziato ad osservare proprio l'intero fenomeno, 

facendo non solo work watching ma anche produzione. Infatti, in questi anni, è stato ideato 

un modello di valorizzazione, presentato nel 2011 agli Stati generali della creatività urbana, 

questo modello è quello con cui attualmente la nostra organizzazione si esprime. Appare 

diviso in quattro settori: pubblico, no profit, privato ed educazione. Questi sono i quattro 

punti in cui, negli anni, si era capito fosse fondamentale, non solo collaborare, ma capire 

come valorizzare questa espressione artistica. Non tutte queste cose erano chiare sin dal 

principio. Nel senso che molte di queste cose si sono venute a trasformare con il tempo. 

Faccio un esempio. Prendiamo il settore del privato. Noi tendenzialmente suddividiamo il 

privato tra artisti e aziende, questo perché abbiamo immaginato che nel privato puoi 

valorizzare sia gli artisti che il lavoro con le aziende. Anche questo è mutato nel tempo, 

prima si pensava molto alla produzione di gadget, un gran numero di street artist venivano 

chiamati per realizzare etichette e collaborare con i marchi più svariati, forse senza neanche 
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un senso. Attualmente molte aziende collaborano con gli artisti realizzando murales, facendo 

il mural advertising o il muralismo pubblicitario, che non è una pratica nuova ma anche 

questa è sempre esistita anche negli anni Venti e Trenta del Novecento. Dall'esterno questa 

tematica può sembrare gettonata ma solo perché se ne parla male e si studia male. Questa è 

l'idea del cambiamento. Il privato è solo un esempio affinché possa essere chiara l'evoluzione 

dell'organizzazione che deve spostarsi, non può rimanere chiusa in una certa settorialità. La 

nostra organizzazione ha contribuito proprio nella valorizzazione nazionale del fenomeno. 

Dunque non è un caso se ci definiamo Osservatorio nazionale. Appena si è compreso quanto 

il fenomeno potesse sfuggire di mano, se non si riusciva a guidare verso i giusti binari, 

magari sarebbe stato condannato. Questo è qualcosa che si cerca di fare tutt'ora. Nello 

specifico realizzando collaborazioni all'interno di un settore come quello pubblico che 

include i governi (con cui si intende la collaborazione con istituzioni che possono essere 

comuni, regioni e quant'altro) e Università. Possiamo ormai parlare di uno studio trasversale 

che interessa molti ambiti e settori diversi. 

- Mi torna in mente una riflessione di Marc Augé concernente la questione dei 

nonluoghi. In precedenza si è parlato del progetto che coinvolgeva la 

Circumvesuviana. Si potrebbe vedere questa come un'iniziativa che conferisce una 

certa identità ai luoghi di passaggio o appunto nonluoghi, come stazioni e 

metropolitane piuttosto delle periferie? 

Guarda, quando si è realizzato il progetto Circumwriting, tale questione non era ancora tanto 

chiara. Successivamente sì. Nel senso che quando si è cominciato a realizzare non solo 

grandi facciate ma anche interventi di dimensioni più piccole. Nel 2011 abbiamo fatto un 

progetto che si chiama Cunto e includeva tutte le scuole di questo territorio nella produzione 

di graffiti con la scritta “Cunto”. Quest'ultimo non esisteva in realtà, era un personaggio 

inventato e che conoscevano solo tutti i ragazzi delle scuole appartenenti alla zona e che 

facevano questo laboratorio con noi. Il personaggio, Rosario Cunto doveva rispecchiare un 

pò lo spirito di tutti i ragazzi di Napoli est. Già in quel senso si iniziava a lavorare e ragionare 

sull'idea che questa pratica, svolta in periferia, presso contesti sensibili, potesse creare 

proprio nuove identità. Successivamente si è spinto sempre più in questo senso quando si è 

iniziato a lavorare con progetti di Creatività urbana per il sociale: ad esempio il Parco dei 

Murales. Un progetto che, dovendo avere a che fare con i residenti e con uno plesso 

residenziale di edilizia pubblica, ha a che fare con il ragionamento di sé stessi, con la rilettura 

di sé stessi in relazione al luogo in cui si vive. Ci troviamo in una periferia che è il luogo in 
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cui la gente abita ma che non vive, come se fossero dormitori in cui le persone non si 

riconoscono. Dunque tali progetti possono aiutare, se fatti collettivamente, a dare una nuova 

lettura e un valore a sé stessi. Esempio del Parco dei Murales, il cui vero nome è Parco Aldo 

Merola. Nella zona veniva denominato con un nome negativo in napoletano in riferimento 

alla scarsa igiene delle persone lì presenti. Aver lavorato in questi anni con la realizzazione 

dei murales e anche tramite i media, trasmettere l'idea che ci fosse un parco dei murales, ha 

lavorato positivamente sulla percezione che soprattutto i più piccoli avevano. Anche il fatto 

che nessuno in precedenza avesse motivo di venire qui a Ponticelli per visitare qualcosa. 

Tutt'ora persistono delle difficoltà però sono arrivati molti turisti. Il nostro intento non era 

quello di creare un'attrattore turistico, ci interessava creare un luogo di interesse culturale, 

che poi fosse più artistico o sociale. Fare questo comunque comporta delle difficoltà 

soprattutto dopo il covid. 

- Immagino sia richiesto molto impegno per gestire tutto questo. 

Sì ma è una cosa che, ad un certo punto, si deve gestire anche da sola. Nel senso che non 

puoi rimanere attaccato al tuo progetto e tenerlo sotto controllo. Per questo è bello quando 

la comunità riesce a portarlo avanti da solo, tuttavia non sempre è così perché sono necessarie 

molte più sinergie che non passano solo con un progetto sociale ma con una serie di servizi, 

con una serie di agevolazioni territoriali che al momento su Napoli est non ci sono. 

- Dunque voi, lavorando su diversi progetti, il precedente lo lasciate poi nelle mani 

della comunità presso cui è stato elaborato? Il caso del Parco dei Murales è rimasto 

nelle mani della comunità quasi fosse una sorta di dono? 

Esattamente. Pensa che l'ultima facciata che abbiamo realizzato (tutte dedicate a dei valori) 

era dedicata proprio alla cura, non solo di quello che è pubblico e quindi condiviso, ma cura 

di un progetto che stava terminando e noi sapevamo che lo avremmo dovuto lasciare da solo. 

Il punto è che nella nostra attività lavorativa cerchiamo di applicare tutto il modello che hai 

visto. Mentre fai cose no profit, ne fai altre internazionali, oppure con il privato. In questo 

caso il Parco dei Murales è il nostro progetto no profit, per cui non riceviamo guadagni.  

- Dunque impiegate fondi vostri? Ho visto che presso il vostro sito compare il logo del 

Mibact, però questo non significa che siate sovvenzionati dal ministero. 

No, perlopiù quando facciamo delle grandi produzioni lo facciamo tramite bandi che siano 

europei o di fondazioni. Sono uno dei sostentamenti principali, per gran parte delle 

organizzazioni che lavorano in questo settore, quindi non solo nostro. Potrebbero poi esserci 
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degli enti territoriali che vogliono contribuire. Molte volte nasce dalla volontà di valorizzare 

il territorio in modo differente (questo è visibile anche al Parco dei murales). Tuttavia è più 

raro perché magari, economicamente lo riescono a sostenere in modo maggiore i grandi 

marchi; però gli enti ci sono e quando possono cercano di promuovere il territorio anche in 

questo modo. 

- Una domanda, con il rischio di sbagliare, ho visto che uno dei principali ambiti di 

intervento è questo della rigenerazione, intervenire per valorizzare territori, 

soprattutto quelli periferici. Tuttavia siete attivi anche a livello espositivo? Alcuni 

lavori di street art o alcuni artisti che operano nell'ambito della creatività urbana 

fanno opere anche su tele e diversi supporti. 

La maggior parte degli artisti con cui noi lavoriamo ha anche una produzione personale, su 

tela, su litografia (quest'ultima soprattutto devo dire), in generale in questo mondo sono 

molto diffuse le stampe. Quindi c'è un grande mercato. Nel 2005 una data chiave, Luca 

Borriello, il direttore, chiese a 24 writer di realizzare degli interventi su una coppia di 

segnalibri. Dei segnalibri che dovevano essere 10x40 posti all'interno di cornici. Di questi 

segnalibri sono stati poi realizzate delle riduzioni più piccole ovvero dei segnalibri realmente 

utilizzabili. Era un pò come camminare parallelamente alla produzione del libro d'artista 

però sull'oggetto segnalibro. Successivamente nel 2016-2017 abbiamo chiesto a 25 artisti 

che venivano dal mondo della street art e nuovo muralismo di realizzare altri segnalibri. 

Dunque la mostra che abbiamo realizzato si chiamava “48 per 50 segnalibri”, perché i primi 

erano 24 quindi quarantotto produzioni mentre i secondi venticinque dunque cinquanta 

produzioni. Ponevano a paragone i segnalibri realizzati dai writer con quelli realizzati dagli 

artisti. Questa doppia lettura ha consentito una curatela espositiva basata sulla 

trasformazione del writing e da come quest'ultimo da esercizio di stile delle lettere sia 

diventato altro; spesso molto concettuale, ha consentito di fare lo stesso guardando alla 

differenza degli stili e del background degli artisti più contemporanei, mettendo a paragone 

come alcune cose non siano cambiate mentre altre si siano evolute. 

- Tendenzialmente siete voi che contattate gli artisti o sono magari questi ultimi che 

si rivolgono a voi con qualche iniziativa? 

Noi siamo costantemente contattati da artisti, anche internazionali, che molto spesso sono 

interessati, inviano portfoli per bandi di tipo europeo dove puoi accogliere anche più artisti 

internazionali. Per quanto riguarda gli artisti italiani è difficile a dirsi in quanto è come se li 
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conoscessimo tutti, anche se non ti conosci di persona sei al corrente di quello che un 

determinato artista fa, come se non ci fosse bisogno di proporsi. Cerchiamo di contattare 

sempre gli artisti più idonei, ma questo non è un fattore di stile. Certo se c'è un committente 

questo può avere un certo gusto e quindi richiedere una cosa specifica, il figurativo ad 

esempio è quello più in voga. Sono molto interessanti gli stili più astratti e geometrici, 

sarebbe molto interessante legare il lavoro del murale al contesto paesaggistico, qualcosa 

che si ha spesso difficoltà a fare soprattutto nelle periferie, perché talvolta dipende dal tipo 

di bando, di commissione che stai ricevendo. Quindi cerchiamo di scegliere l'artista più 

idoneo anche per andare incontro alla comunità, questo non vuol dire accontentare 

quest'ultima ma darle il tempo di adeguarsi ad un certo gusto. Al Parco dei Murales è 

possibile vedere qualcosa di molto figurativo che è stato necessario all'inizio per 

accompagnare la comunità ad un percorso. L'idea è di uscire da quel complesso residenziale 

ed iniziare a fare anche tutte le facciate attorno e poterlo fare con tutti gli stili che il nuovo 

muralismo dà la possibilità di applicare sulle facciate, proprio per cercare di far capire che 

c'è una grande varietà che va oltre la parte illustrativa. Quando abbiamo iniziato questa 

necessità non c'era, questo perché non c'era un numero di facciate dipinte in Italia alto tanto 

da farti pensare che potesse essere eccessivo fare tutto con l'illustrativo. Ora è una riflessione 

che a distanza di tempo mi pongo e magari realizzerei un progetto anche meno didascalico. 

Penso che la comunità possa fare degli scatti importanti se si lavora nel pubblico un pò come 

facciamo noi, intensamente, non guardandolo dall'esterno, quindi facendo dei laboratori, 

incontri, anche con l'aiuto dei volontari del servizio civile che sono lì costantemente, dunque 

essendo sempre sul posto in modo da poterlo seguire. 

- Come dicevamo in precedenza la Street art ha sempre una base illegale è anche un 

pò su questo che si muove. Ma gli artisti che fanno delle collaborazioni con voi 

operano in un ambito non illegale. Tendenzialmente alcuni artisti hanno necessità 

di tornare nel loro contesto di origine però collaborano volentieri anche in un 

contesto più legale quindi sentendolo comunque come loro e non contro le loro 

tendenze? 

Penso che questo dipenda dagli artisti, dal loro carattere e da quanto vogliano essere 

“incastrati” in alcuni progetti. Perché dico incastrati: potrebbero esserci delle esigenze 

dettate da un determinato progetto e magari l'artista, che ha voglia di fare qualcosa di 

fortemente sperimentale, si sente in un certo senso, bloccato da quello sperimentalismo, 

tuttavia delle volte diventa necessario in alcuni contesti pubblici e in alcuni progetti. Lo 
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storico dell'arte De Micheli ha redatto numerose introduzioni a manuali sul muralismo, in 

un testo parla di una cosa molto interessante che è la censura preventiva, vale a dire come 

l'artista, alcune volte, attui da solo una censura. Penso che funzioni un pò così (questa non è 

una risposta obiettiva ma da storica dell'arte). L'artista si sente libero di fare delle cose in 

strada anche con illegalità e di non rispettare niente e nessuno; meno libero se quell'opera è 

fortemente impattante, come una facciata visibile in maniera diversa. Tuttavia credo sia un 

confine così invisibile che questa censura possa essere applicata anche nel momento della 

realizzazione del disegno, dunque non per forza successiva. Potrebbero esserci dei 

cambiamenti anche dialogati con i curatori, così come una comunità che abbia costretto 

l'artista a coprire delle parti nuda perché magari quell'ora era troppo invasiva. Questo può 

accadere ma fa parte del processo di lavorare in strada. Quello che mi incuriosiva del 

concetto della censura preventiva è esattamente questo, cioè il fatto che magari loro lo 

applicano da soli e tu conosci l'opera già censurata. 

- Per voi quindi è molto importante coinvolgere la comunità nei progetti? Fate molte 

iniziative oltre con le università anche con le scuole? Per fargli conoscere comunque 

una realtà complessa in cui anche gli addetti al settore devono comprendere come 

gestire. 

Sì, anche se non troppo con i più piccoli, nel senso che non ci siamo trovati spesso a lavorare 

con le elementari, soprattutto perché non ci sono educatori. Quando facciamo dei progetti 

particolari con noi c'è un entourage più completo. Però i progetti precedentemente nominati 

con le scuole del territorio, coinvolgevano prevalentemente i licei. Lavorare con la comunità 

per noi è stato importante perché abbiamo cercato di ripristinare il pensiero di Felice 

Pignataro, un grandissimo muralista, tutto ciò che ha fatto nel quartiere di Scampia viene 

portato avanti dalla moglie e dalle figlie tramite il Gridas, ovvero “Gruppo di risveglio dal 

sonno”, il gruppo che ha fondato. Quindi abbiamo seguito il suo approccio; per lui era molto 

importante fare muralismo e trovare il contatto con la comunità, con tutto ciò che era sociale, 

perché come artista voleva sentirsi in un certo senso accolto. Tramite l'arte ha fatto molto 

per la comunità, secondo questa filosofia, in particolar modo se vai a lavorare in determinati 

quartieri, perché risulta diverso dagli interventi che possiamo fare al centro di Napoli. Si 

pone una differenza dovuta anche alla differenziazione del fruitore medio e non puoi evitare 

di porti davanti a questa analisi. Pensa se avessimo portato qui un artista che realizza opere 

estremamente astratte in connessione con il paesaggio, lo avrebbero apprezzato in molti nel 

mondo dell'arte, ma la comunità sarebbe stata pronta? Molto probabilmente se io facessi 
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qualcosa del genere in un luogo già avviato a diverse manifestazioni artistiche oppure dove 

c'è un progetto in cui sensibilizzi, magari è più semplice che la comunità possa capire. 

Lavorare nello spazio pubblico e creare i contesti per cui le persone riescano a sentire proprio 

quell'intervento vuol dire porsi queste domande. 

- Quindi per i lavori che organizzate qui ad Inward riuscite a vedere riscontri positivi 

nella comunità, nel senso che sono interessati, che hanno voglia di partecipazione 

anche chiedendo e informandosi? 

Sì tanto, soprattutto da parte dei più giovani e di molti genitori che sono speranzosi. Il 

problema è proprio conquistarsi la fiducia, anche se magari il progetto è legato a nessun tipo 

di guadagno, si pone sempre la paura che si possa speculare su quello che stai facendo 

essendo anche luoghi in cui le persone non hanno condizioni economiche importanti, di 

conseguenza subentra anche questo tipo di rispetto. Noi facciamo delle visite guidate gratuite 

che vengono guidate da operatori volontari, ciò consente di non avere alcun pagamento. 

Altre volte sono arrivate associazioni dall'esterno o guide private che hanno ricevuto 

economicamente un rimborso e loro sono libere di farlo perché è il loro lavoro ma la 

percezione che hanno le persone che vivono lì risulta diversa, in quanto percepiscono che 

qualcuno sta guadagnando del denaro nella loro casa. In qualche modo è necessario 

preparare il pubblico, non c'è la riverenza del museo ma qualcosa di più ovvero il rispetto 

dell'altro che vive in questo luogo. 

- Come si fa allora a conquistare la fiducia? Prima di partire con il progetto del Parco 

dei Murales è stato necessario parlare con i residenti e garantirgli che non sarebbe 

stato nulla di speculativo? 

Anche questo è cambiato nel tempo. Quando abbiamo iniziato il Parco dei Murales è stato 

un progetto sperimentale anche per noi. Quindi in un certo senso si è iniziato a parlare con 

le persone del posto ma ancora senza l'idea chiara che con incontri e laboratori sarebbe 

venuta di per sé una certa fiducia. Anche perché quando abbiamo realizzato la prima facciata 

nel 2015 firmata da Jorit, non era ancora chiara l'idea che avremmo sviluppato una sorta di 

ciclo pittorico all'interno di quel luogo. Non sapevamo ancora bene in quanto si è trasformato 

in divenire il progetto, così come in divenire si è ampliato e nell'ampliarsi abbiamo potuto 

garantire una presenza costante. Quando parlo di presenza costante intendo che dal 2015 al 

2018 noi avevamo laboratori tutti i giorni, sostenuti completamente da noi. Questo non solo 

per prepararli al work in progress del murale perché non era solo quello, noi facevamo anche 
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quello. Era montata un'attività di costante attenzione. Il fatto di essere sempre presente e 

costante ti fa guadagnare molta fiducia. Al centro di questo complesso residenziale nel 2015 

facemmo una grande facciata dedicata allo sport che affacciava su un campetto di cemento. 

Attualmente quel campetto non è più di cemento perché noi non volevano dare i soldi per 

fare il campetto, volevamo che le istituzioni facessero il campetto come è giusto che gli 

spetti. Quando nel 2021 il comune ha rifatto il campetto è stata una sorta di vittoria, abbiamo 

realizzato quella facciata (sul calcio) e quest'ultima ha permesso questa cosa, anche grazie 

all'attenzione mediatica che tutto questo ha ricevuto ha portato ad un post-opera, ovvero cosa 

fanno le opere dopo che sono state realizzate e quando si trovano al di fuori del museo. 

Perché all'interno del museo sono organizzate mostre e visite ma le opere rimangono là, ci 

siamo chiesti invece cosa succede ad un'opera d'arte nello spazio pubblico quando tale spazio 

è vissuto. Tecnicamente se loro un domani volessero cancellarlo oppure il comune essendo 

di proprietà del comune il supporto, potrebbero cancellarlo. Quando abbiamo iniziato il 

progetto non abbiamo pensato al restauro o al refresh oppure alla conservazione, sono tutte 

cose con cui oggi ci troviamo a combattere. Si potrebbero mantenere ma non tutti gli artisti 

sono d'accordo. I dubbi oppure le attenzioni che ci poniamo oggi non sono gli stessi che 

potevamo porci agli inizi. Attualmente stiamo cercando di replicare il modello del Parco dei 

Murales anche all'interno di un Rione di Napoli est che è tornato alla ribalta per via 

dell'amica Geniale, la Ferrante contestualizza lì i suoi testi aumentando l'attenzione sul 

luogo. In questo sono arrivati molti turisti in quel Rione. Un ragazzo del posto Bruno Flora 

ci contattò nel 2019 dicendo di voler realizzare qualche facciata perché voleva capire come 

fare per trattenere questo turismo. Questa è una zona dimenticata di Napoli, quindi è difficile 

trattenere i pochi turisti che sono arrivati. Quindi nel 2019 abbiamo fatto una prima facciata 

realizzata da un artista molto bravo Gomez, successivamente un'altra realizzata da Fabio 

Petani. Successivamente è arrivata la pandemia e ci siamo fermati, attualmente stiamo 

cercando i fondi per realizzare altri progetti, non solo di tipo artistico ma anche laboratori e 

molto altro. Nel riprendere questa cosa si pone proprio l'intenzione di muoversi diversamente 

perché attualmente sappiamo cose che prima non sapevamo, ad esempio abbiamo fatto 

un'analisi del territorio molto precisa partendo dalla storia fino a quante persone vivono, 

realizzare un sondaggio preciso che sarà somministrato a tutti, si sono andati a conoscere 

tutti gli amministratori di condominio. Dunque un processo preventivo organizzativo che ti 

consente di lavorare facilmente prima rispetto alla naturalezza del primo. Non perché la 

naturalezza sia sbagliata, qui cambiano le dimensioni ma soprattutto quando lavori con una 
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comunità devi essere preparato anche alle loro esigenze, bisogni e problematiche. Dunque 

ci siamo già mossi diversamente, abbiamo imparato facendo, una delle cose più importanti. 

 

Fabio Petani e il Parco dei Murales 

31. Fabio Petani, Metamorfosi, 

2020. 

 

 

 

 

 

 

 

 

 

 

- Vorrei iniziare chiedendoti qualche pensiero in merito a “Inward. Osservatorio sulla 

creatività urbana”. Potresti parlare di come sia nata la collaborazione con 

l’associazione, quindi i primi contatti e la conseguente decisione di lavorare a più 

di un progetto sul territorio napoletano? 

Quando son stato contattato da Luca Borriello (mi pare a fine 2017) conoscevo il lavoro di 

Inward tramite le parole di alcuni colleghi e grazie alle opere già realizzate con altri artisti. 

Ero ancora relativamente agli albori del mio percorso artistico quindi poter operare su una 

parete di tali dimensioni fu per me un enorme stimolo ed un’enorme occasione. Subito fui 

immerso nella realtà del Parco grazie alle molte informazioni ricevute che mi permisero di 

perfezionare il mio bozzetto con delle specifiche che lo legassero maggiormente al contesto 

dove lo avrei poi realizzato. 

- Parliamo della tua esperienza presso il Parco Aldo Merola, ben noto come Parco 

dei Murales, nella periferia est di Napoli, a Ponticelli. Durante la visita, il mio 
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sguardo è stato catturato dal tuo murales. Percorrendo la strada per arrivare al 

complesso abitativo del Parco, il primo lavoro che si nota è proprio il tuo, come se 

fosse la copertina, il primo avamposto di questo magnifico progetto. Ogni murales è 

legato ad un valore tanto universale quanto locale. Puoi dire qualcosa circa il valore 

che la tua opera vuole trasmettere, soprattutto a coloro che vivono in quel Parco e 

che possono osservarla tutti i giorni nella loro quotidianità? 

Il messaggio principale della mia opera è sicuramente la bellezza della natura e la forza che 

porta all’uomo donando serenità ed armonia a chi la osserva. La natura che vuole mostrare 

anche la forza di rinnovamento e di resistenza alle avversità. 

- Gli otto murales sono stati sviluppati in concomitanza ad alcuni laboratori ad essi 

associati. Per il tuo lavoro il laboratorio ha visto il coinvolgimento di bambini, 

ragazzi e famiglie in visita presso il Real Orto Botanico di Napoli. I partecipanti 

hanno scoperto la storia di piante rare, fotografandole e disegnando tutto quanto 

avesse suscitato il loro interesse. Successivamente ogni disegno è stato sottoposto 

alla tua attenzione. Quanto hanno influito questi disegni nell’ispirazione da cui si è 

originata la tua opera? Pensi che gli abitanti del Parco si siano sentiti coinvolti nel 

processo di realizzazione? 

L’opera è nata seguendo un progetto realizzato dai ragazzi di Inward con i giovani locali. 

Dopo un confronto con loro e dopo aver visto alcuni dei loro disegni ho voluto riprendere 

alcuni elementi nati dalla loro fantasia ed aggiungere il Gigaro, un fiore che nell’antichità 

era considerato proprio protettore dei bambini. Prese così vita un bozzetto che raccoglieva 

le idee dei ragazzi trasformate ed adattate e, allo stesso tempo, rappresentava una sorta di 

messaggio per loro, ovvero che quel murale fosse per loro una sorta di protezione di stimolo 

positivo per il loro futuro. 

- Il titolo del tuo murales è “Silicon & Arum Italicum-O sciore cchiù felice”. Il 

soggetto è dunque il Gigaro chiaro, una specie che fiorisce proprio nella zona del 

Vallone di San Gennaro. In passato questa pianta si pensava avesse una funzione 

apotropaica che scacciava il male, come una sorta di portafortuna. Perché, tra le 

molte specie arboree del territorio, hai scelto proprio il Gigaro, magari per questo 

suo “potere”? Inoltre i titoli delle tue opere risultano dalla combinazione di un 

elemento chimico e uno naturale, perché la scelta del silicio? 
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Come detto prima il titolo nasce per trasmettere un messaggio ai giovani locali. Mentre in 

linea generale l’uso di un elemento chimico ed uno botanico è una sorta di firma per me ed 

in questo caso particolare il legame dell’elemento chimico con il contesto è dato dal fatto 

che il Silicio incide sulla viscosità del magma e sulla conseguente esplosività. Quindi il 

legame con il Vesuvio va da sè. 

- Purtroppo sono ben note le condizioni di degrado e abbandono istituzionale in cui 

versano molte periferie cittadine, tra cui anche Ponticelli. Il Parco dei Murales così 

come il Rione dei Murales, entrambi progetti di Inward che ti vedono coinvolto, 

mirano a dare, tra le altre cose, nuova vita a questi territori anche grazie alla 

creatività che scaturisce dall’arte. Certo l’arte non possiede solo una funzione 

decorativa, è ben altro. Secondo te abbellire dei luoghi, altrimenti degradati, può 

favorire un ambiente più sano invogliando le persone ad averne maggior cura? 

Come spesso dico i murales sono solo il primo passo per smuovere le cose. Sicuramente il 

forte impatto che hanno permette di innescare successive manifestazioni ed interventi ma da 

solo non sono sufficienti. Sono la scintilla di un cambiamento che ha poi bisogno di 

progettualità e coinvolgimento a lungo termine. 

- Una piaga dei nostri tempi è la costruzione sfrenata e spesse volte abusiva. Una 

sorta di urbanizzazione veloce e selvaggia che non si cura dell’identità territoriale. 

Vediamo una grande monotonia di colori e materiali impiegati. Il cemento troppo 

spesso sostituisce il verde. Le persone hanno perso il contatto con la natura e le 

emozioni che da essa scaturiscono. Possiamo dire che il tuo lavoro di “catalogazione 

figurata” delle specie arboree mira a far conoscere e riscoprire la natura per poterla 

apprezzare meglio nel contesto urbano? 

Si assolutamente, la domanda è già essa stessa la risposta. Il mio lavoro mira a portar la 

natura in contesti e situazioni dove ce n’è maggiore necessità. Una sorta di ritorno alle origini 

dove la natura regna sovrana ed incontaminata. Una sorta di viaggio per gli abitanti che 

possono vedere paesaggi lontani o approfondire il proprio paesaggio. 

- I tuoi lavori è possibile trovarli nelle strade e in quartieri abitati oppure presso sedi 

espositive e gallerie. Sono due contesti molto diversi, ma richiedono anche approcci 

diversi? Le motivazioni, i messaggi e i valori che muovono la tua produzione nello 

spazio urbano e in quello al chiuso delle gallerie sono gli stessi? 
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I messaggi rimangono sempre gli stessi, il filo conduttore della natura è il nucleo del mio 

lavoro che seguendo un’evoluzione stilistica mantiene sempre il contatto con la botanica e 

la paesaggistica. L’approccio invece cambia notevolmente ma solo a livello logistico e 

pratico in quanto, ovviamente, il diverso tipo di supporto e le dimensioni richiedono. 

- A livello artistico e creativo, cosa si prova ad avere un’intera facciata davanti a sé, 

un grande spazio, più di quanto permetta qualsiasi altro supporto, che aspetta solo 

di raccontare una storia? 

Certamente è una soddisfazione immensa poter vedere un proprio lavoro su una parete di un 

grande palazzo immerso in un contesto urbano e visibile da migliaia di persone. Allo stesso 

tempo è una grossa responsabilità perché è un intervento permanente in uno spazio pubblico. 

- Solitamente i murales realizzati nelle città e in alcuni specifici quartieri possiedono 

una forte relazione con il territorio in cui si situano. Per fare in modo di costituire 

tale relazione, nel momento precedente alla realizzazione, cerchi di conoscere il 

territorio vivendolo e studiandolo? 

Per la tipologia del mio lavoro la conoscenza del luogo è fondamentale: Non potendo vivere 

prima il contesto approfondisco le ricerche per creare un legame tra opera e situazione. 

Talvolta dialogando con chi organizza e talvolta ricercando fonti e documenti online. 

- Associazioni come “Il Cerchio e le Gocce” e “Inward. Osservatorio sulla creatività 

urbana” stanno facendo davvero molto per aiutare il territorio e far comprendere 

un linguaggio artistico che è sulla bocca di tutti, anche se troppo spesso non 

compreso nel modo giusto. Secondo te come possono essere ulteriormente aiutate 

queste organizzazioni? Potrebbero essere maggiormente incentivate a livello 

statale? 

La situazione è piuttosto complessa e di non facile risoluzione ma il rapporto popolarità e 

fondi investiti è decisamente sbilanciato. Non è più come nei tempi passati dove artisti che 

realizzavano opere murarie venivano coperti d’oro. Ora le cifre son paragonabili a quelle di 

un normale ripristino pittorico di una facciata. Spesso enti pubblici si limitano a agevolare 

la burocrazia ed a fornire permessi su edifici pubblici, senza sostenere economicamente i 

progetti. 

- Concluderei con la tanto dibattuta questione della rigenerazione urbana. Alcuni 

criticano quest’ultimo metodo di intervento vedendo l’influenza delle istituzioni 
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territoriali come soggetti che semplicemente sfruttano l’arte quale mezzo per 

determinati fini, non sempre altruistici. Indipendentemente da questo, il muralismo 

è sempre stato legato nella sua storia ad enti e organizzazioni. Risulta indubbio il 

suo risultato sul territorio e sugli abitanti. Che cosa ne pensi? 

Su questo aspetto ahimè non esiste una risposta univoca in quanto ogni organizzazione, ente 

o altro si rapporta in maniera diversa e con modalità e fini differenti. Sicuramente c’è molto 

da lavorare ma allo stesso tempo ci sono anche molte note positive che fanno ben sperare 

nel futuro prossimo. 

 

Ozmo e la creatività urbana oggi 

 

 

32. Ozmo, Voi valete più di molti 

passeri, 2012. 

 

 

 

 

 

 

 

 

 

 

 

- Lei si definisce un artista che opera anche nello spazio urbano. Ha realizzato opere 

su differenti supporti e medium: dal pvc riciclato ai muri, dai pennelli alle 

bombolette spray. I suoi lavori sono in gallerie e in contesti cittadini. Le prime sono 



133 

 

affini al circuito sistemico dell’arte e del mercato, i secondi composti da meccanismi 

differenti. All’interno di precedenti interviste ha affermato quanto sia complicato 

entrare nel sistema dell’arte, per cui non bisogna commettere passi falsi. Tuttavia 

ritiene, allo stesso tempo, che l’espressione più intima e autentica dell’arte di strada 

sia il suo essere illegale, il trovarsi nello spazio urbano senza concessioni. Come si 

può essere artisti integrati in un sistema ufficiale ma allo stesso tempo operare al di 

fuori di esso? 

Il valore dell’ARTE non è necessariamente attribuito dal contesto. Si parla di street art? 

Bene, non si usi in contesti istituzionali o legali. Altrimenti si chiami muralismo o 

semplicemente ARTE. Si fanno mostre nei musei? Non si usi l’etichetta street art. magari si 

parli di artisti provenienti da un contesto underground-street art. Come vede io cerco di 

smascherare, a volte provocatoriamente, una certa ipocrisia, confesso che insisto tuttavia con 

i giornalisti nel non usare con me il termine graffitaro o street Artist pur sapendo che il capo 

redattore ne farà uso in stampa. Se la prenda quindi con i giornalisti o con gli artisti che 

volontariamente o involontariamente utilizzano questi termini in termini ideologici-ignoranti 

(esempio? La street art è creata per essere distrutta, la street art è la panacea alle rigenerazioni 

urbane quando nella quasi totalità si tratta di maquillage…etc). In poche parole io chiamerei 

Arte con la A maiuscola quell’Arte che effettivamente entra in questa categoria, e solo 

questa, che a me interessa. Questa Arte non è definita dal contesto a meno che non sia 

intenzionalmente dialogante con esso (nel mio caso, è quello che cerco di fare, quando agisco 

nei musei e gallerie la specificità si ricollega alla tradizione della storia dell’arte che quel 

contesto ha creato-definito). 

- Tutte le superfici, interne ed esterne, sono utilizzabili. Dunque un murales 

commissionato per gli ambienti interni di un museo è ancora “Street Art” secondo 

quanto si intende attualmente con tale termine? 

Già nel 2007 presi posizione sui giornali contro l’utilizzo di tale termine per la mostra “street 

art street art”. Capisco che le etichette facciano comodo a (quasi) tutti, ma le considero come 

gli antibiotici: quando creano tolleranza alla lunga distruggono l’organismo che dovevano 

proteggere. 

- In passato ha evidenziato la sua contrarietà nel considerare la rigenerazione urbana 

come unico fine per il quale realizzare un’opera di Street art. I murales non devono 

essere una pura delizia per gli occhi, al contrario devono smuovere qualcosa nel 
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riguardante. Suppongo tuttavia che un artista di strada sia ben consapevole di 

richiamare l’attenzione, con le sue creazioni, su luoghi altrimenti abbandonati. 

Dunque è consapevole di andare a valorizzare tali contesti con il suo intervento. 

Cosa pensa al riguardo? 

Le azioni nei luoghi abbandonati attirano l’attenzione solo quando sono pubblicati sui social 

e-o su internet. Questo tradisce un certo egocentrismo e non certo una denuncia del contesto 

abbandonato, nella maggior parte dei casi e comunque non si collega automaticamente ad 

una denuncia consequenziale. Allo stesso modo Non credo che banksy si illuda di 

sconfiggere le guerre realizzando stencils di bambine che abbracciano bombe. La street art 

ormai non si fa più solo in strada ma al 51% forse nell’autostrada digitale. Per spiegarmi: la 

mia presa di distanza dalla rigenerazione urbana parte innanzitutto dalla strumentalizzazione 

fatta da molti assessori-funzionari pubblici che con questa scusa cortocircuitano-depredano 

il valore artistico di un’opera e il budget destinato agli artisti. La cosa tragica è che la 

mancanza di responsabilità e consapevolezza di un artista “street artist-graffitaro-muralista-

public artis” che non si rendono conto della strumentalizzazione ai loro danni ma che anzi 

spesso la sponsorizzano pur di avere “visibilita” con una giustificazione fintamente sociale-

ecologica. 

- Azioni artistiche come happening, performance e arte ambientale, incentrate più sul 

processo creativo e sul messaggio rispetto al prodotto finito, hanno insegnato un 

elemento ben preciso. Nel loro essere effimere e temporanee sono riuscite a 

sopravvivere nella memoria del tempo attraverso scatti fotografici. Documenti che 

attestano la presenza di opere o gesti artistici che attualmente non esistono più. Non 

potrebbe valere lo stesso meccanismo anche per i murales, essere conservati tramite 

il ricordo contenuto in una foto anzi di essere protetti a tutti i costi? 

Volevo citare i FLUXUS nella prima domanda: la maggior parte dei movimenti artistici e 

fenomeni culturali si propongono come un modello di rottura per essere quasi sempre 

riassorbiti dal fotutto mercato-sistema. Certo, questo non deve essere una giustificazione, 

oltretutto non definirei la street art-arte urbana SOLO come un movimento artistico, non 

essendo mai stato realizzato un manifesto e mantenendo un’accessibilità direi quasi totale. 

Per rispondere alla sua domanda: LA MAPPA NON potrà MAI ESSERE IL TERRITORIO. 

- L’arte di strada viaggia tra contraddizioni e paradossi. Come lei ha affermato vive 

di miti autoalimentanti, alcune volte dagli artisti stessi. Si considera parte di questo 
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mito autoalimentato oppure si ritiene semplicemente un artista che suo malgrado si 

ritrova a farne parte? 

Non credo sia niente semplice a questo mondo, tantomeno l’Arte. Mi sono ritrovato nelle 

enciclopedie, ma le assicuro che sono 20 anni che mi pongo certe domande, avendo io avuto 

l’onere e l’onore di agire nel contesto artistico parallelamente a quello underground-illegale 

in tempi anticipati. 

- La sua carriera è iniziata negli anni Novanta e prosegue tutt’ora. Si può dire che ha 

avuto modo di vedere e vivere dall’interno, durante questi anni, tutti i processi di 

cambiamento che ha avuto l’arte di strada. Se dovesse dirci il suo pensiero, come si 

è trasformata la Street Art per arrivare ad essere quello che è oggi? I confini di 

questa forma creativa si stanno sempre più sfumando, forse un po' troppo, ritiene 

che si possa definire un’evoluzione oppure una regressione? Le piacerebbe che 

alcune delle sue componenti passate ritornassero oggi? 

Devo assicurarmi che lei parli di una certa attività illegale o non autorizzata. Rimpiango una 

certa energia, una certa inconsapevolezza, una certa fragranza di gioventù che forse tra gli 

street artist di 20 anni ancora permane, mi auguro per loro, ma dubito che possa avere quella 

forza creativa che da 20-25-30 anni influenza moda, arte, costume e cultura bassa e alta. 

- Come vede la Street Art tra una ventina d’anni? 

Ho difficoltà a vederla oggi, dopo 30 anni, non saprei rispondere ma spero di esserci ancora, 

magari non come street artist, che come avrà capito è un’etichetta che mi sta stretta da troppo 

tempo ma che mi ha permesso di fare nicodemismo, anche, che mi ha danneggiato la carriera 

ma forse preservato un’anima. 

- Ci sono stati degli insegnamenti oppure dei mantra ben precisi che hanno guidato i 

suoi primi passi e che la motivavano ad andare avanti? Li utilizza tutt’ora oppure 

nel corso della sua carriera si sono modificati completamente? 

Sicuramente le mie origini proletarie da un lato mi hanno spinto con una certa energia critica 

in strada e nei contesti ufficiali, dall’altra mi hanno impedito di vendermi e di realizzare 

molto denaro, al contrario di molti parvenue e improvvisati che non avevano nessun figlio-

creazione reale da preservare. In fondo hanno preservato anche me, non senza tormento e 

depressione e burn outs. 
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- L’arte di strada, nelle sue prime forme, era la voce di coloro che si trovavano ad 

essere emarginati rispetto al centro città, contro delle istituzioni che volevano 

programmare e controllare lo spazio. Dunque una forma d’arte di protesta e anti-

istituzionale. Un linguaggio posto agli antipodi rispetto a gallerie e musei. Tuttavia 

come ogni avanguardia, con il tempo ha perso questa sua carica indipendente e 

unica, che la contraddistingueva da ogni altra forma artistica precedente. Ora 

alcuni artisti di strada collaborano con le istituzioni pubbliche della cultura e della 

città. Gli assessori sono presenti alle inaugurazioni dei nuovi murales; questi ultimi 

sono realizzati su spazi per cui i comuni hanno dato il loro consenso. Lavori di street 

artist sono battuti all’asta ed esposti nelle gallerie. Sembrerebbe quasi che da 

illegale ad istituzionale il passo non sia così lungo. Vorrei sapere il suo parere 

riguardo questi segnali inequivocabili. Le istituzioni stanno iniziando davvero a 

comprendere l’importanza di questa corrente oppure l’arte di strada si è dovuta 

“adeguare” al contesto ufficiale, differentemente dalle proprie origini? 

Io ancora aspetto un sindaco o assessore illuminato, ma forse qualcosa si sta muovendo. 

Purtroppo, se non esiste un interesse commerciale ed economico, nessuno si muove per 

l’Arte, la Poesia. 

 

 

Alex Pope, storico dell’arte e content creator, STRAAT Museum, Asmterdam. 

- I got to see that STRAAT's collection includes many artists. 

Currently we have over 160 artworks on display created by over 150 different artists and 

virtually everything you're going to see today was created here on site, without any 

instructions or restrictions from our side. Usually we know the artists and their body of work. 

So, we trust them to do what they do and what we know them for, and they are amazing 

talents. But because they are here, and I think this is a big factor in sort of curating street art, 

we also document, we sit down with the artist and we “pick their brain”: what motivates 

them? Which themes are important in their work? I’m sure you're not surprised that I think 

80 maybe 90% of the artists here are what we could consider professional artists. You know, 

they make a living of their arts doing gallery shows, museum exhibitions. 
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- So each of them therefore established themselves not only in the world of street art 

but also in the official artist world? 

Yeah, they do commissioned murals like their street art everywhere. We have some really 

big names here and also some people that have been in the game for sometimes, four or five 

decades. So there's one there that's been in the game for six decades, you know, Cornbread. 

There are no strangers, you know, to working with brands or making a proper living of the 

art, but at the same time, they are artists that come from the public space, right? So there is 

always that, and that's also what I think makes this such a beautiful art form because it's such 

an interesting dynamic and basically based on the conversations. Currently we have the 

exhibition divided into five central themes. The first theme is “personal”. Obviously personal 

is a very broad term. Personal stories have been told in art since forever basically. So Street 

art is no exception to this rule. But maybe it's also a good point to share a bit about the 

personal history of the museum. So this part of Amsterdam North it's called the NDSM 

Terrain. It's an old industrial place. It was one of Europe's biggest shipping wars wharfs. But 

in the 1 970s, everything went bankrupt, and then for years it was kind of like this forgotten, 

industrial, no man's land.  

- So all this land has been subjected to complete abandonment? 

Not really abandoned, but just sort of ignored. Obviously, there was still some shipping 

industry here, but it was much smaller after this bankruptcy. But the first people who actually 

came here were creatives. I think in Italian you call them “occupanti”. We have a long history 

of squatters. So they also went here to squat in a studio space. The terrain has a long history 

of parties, festivals, and raves, sometimes without permission, sometimes with permission, 

but the outdoor walls of the building, as well as other parts of the terrain, are what we call a 

Hall of Fame, as you know. It's a place where you can paint and tolerate. 

- I guess so the atmosphere contributed to the creation of this extended Hall of Fame, 

when I walked down the wharf to get to the museum I have to say that the outdoor 

area is very impressive. All those colors, shapes, subjects, the eye doesn't know where 

to rest. 

So that's been here for, I want to say, 15 years or something like that, maybe a little bit longer 

even. And there is one thing that has brought many, many people to this terrain: this really 

well-known flea market where people can buy secondhand clothing and people that love to 

dig for vintage clothing and that kind of stuff. And so the people behind the flea market had 
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the idea to invite some of the artists that were always painting the outdoor walls inside to 

create some art originally intended to be flea market decoration. So that's why the canvases 

are perfectly sized for the framework of the building. And then, after a few additions, a really 

nice collection started to form. And that's when the idea was born. It's like “Let's go all in on 

the idea of the Street Art Museum”.  

- So, at least in the beginning, the idea of opening a museum was not intentional.  

It was kind of the first artwork in our collection; they're not on display anymore, but we have 

them in the collection. So there are more artworks in the collection than what's currently on 

display. So we still have some of the very original ones, some of the very few ones they've 

painted. Also on market tarp, like this roof that you put on the market stand, like this plastic 

kind of thing. So they're not in the best shape of the world, but you know we still have. So it 

was a bit of a happy accident in that sense, but even after the first few additions, the quality 

of the work was so strong that the people from the flea market felt like “Let's try and go all 

in on this street art museum”. This was 2015. So it took a long time from the original idea 

for the museum to actually open, and that's also because the roof was in a terrible state, and 

there were also some internal challenges and all these different reasons. But officially, we 

opened in October 2020, which was like a full-on pandemic also. So we had to close, open, 

close, open, close. But last year, we had our first real year. We had over 130,000 visitors, so 

that's really good. The Queen of the Netherlands was here, and even Tommy Hilfiger was 

here. So it was an excellent year, and this year we're already experiencing some record-

breaking weeks, it looks like, and that's also for me personally. I see there's so much more 

potential for growth; even though it's been an amazing ride so far, there's a lot here.  

- So we can call it as a starting point. 

It's just the beginning. Well, with that being said, in this first section, there are obviously 

these personal stories being told.  

- Relative to the works, are the various sizes decided by the artists or by the curator? 

Then, we have some standard sizes. So this is nine by five. That is like three and a half by 

four and eighty. And I think that's three by four, roughly. And then we have some that have 

unique sizes, and we're going to see some installations that one's a little bit smaller, but 

there's two of them in this case. So it's usually a bit of we have a few options, but it also 

depends on what the artist wants. So it's a bit of a collaboration. So there are personal stories 

in this section, but you can see here that the other theme in this section of the room is the 
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aesthetic, which is more of the abstract works, like post graffiti, abstract graffiti, or whatever 

people want to call it. It is also a very popular subgenre. And I think we also have an in-

house gallery. But in the previous gallery show, it was very focused on this sort of aesthetic 

movement. And the gallery curator also explained it, saying that this abstract is also a bit of 

a reaction, he feels. And I understand where he's coming from, because we have so many 

commissioned murals, and they are so, like, people want colors and happy stuff and a really 

illustrative or very figurative kind of style. This aesthetic, abstract style is also a bit of a 

reaction. 

- Also, maybe the public thinks it's more complicated to understand something abstract 

than something figurative.  

Yeah, it's more accessible. I think we had a curator here from a gallery in Los Angeles last 

year, and he said something that I think is also really cool. You can come here, walk through 

the museum, and just be impressed by the visual quality of the work. But also, if you want 

to go beyond that, there's a historical timeline of the development of street art and graffiti. 

There are different subgenres that are explained. There is, like, terminology that's explained. 

So things are put into context. 

- So it is a museum that also makes learning material available immediately, for 

example if you enter not knowing what a throw-up is, it is immediately explained 

through the panels. 

And so we also try to share this knowledge and be like some sort of institute, just for people 

to come if they want to go deep into the history or if they want to discuss or have a sparring 

partner, in the sense that we are there. Another thing that's good about our sort of maturing 

as an organization since the beginning of this year is that we have a very serious corporate 

sponsor, which is ABN AMRO, which is a very well-known Dutch bank. But they've been 

a sponsor in the cultural setting for many years, and they have a few sorts of pillars in their 

sponsorship, which are equality, sustainability, and education. So that's where we found each 

other, and the first project we did with them was "Women in Street Art”. It's sort of a 

combination of this balanced history of women and men in art in general, but at the same 

time, street art is the most inclusive art form, or the art form where you're judged on what 

you make and not on who you are exactly. It's not perfect in street art either; if you look at 

art history, for instance, there is a lot of even like in the buildup of this project. 
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- Yes, often in gender studies, there is this kind of gap that exists between female and 

male artists. Same in the world of graffiti writing. But they already think that the 

women in street art are a sort of discrimination because, for example, in the murals 

they are called less than men because, according to the street art festival thing, a 

woman can't paint an entire wall like a man. But I don't know because I think for 

male artists, it's no problem to work near a woman because everyone has their own 

wall, style, and story. 

It's difficult also because, like one thing we also encountered at the same time, it's very tricky 

to say that they are just artists; they shouldn't get like special attention because they are 

women artists, they're just artists, and they're excellent artists, but that's why I said, you 

know, because of this questionable history and also because of the inclusive nature of the 

street art culture in general. But also with the idea to maybe inspire future generations, and 

hopefully other museums will pick up on this, we decided to put a little bit of extra attention 

on the women in the art collection. Not to say that we are going to solve this problem, But 

it's our way of, at least, making a small contribution to hopefully making it very different, 

right? And get people to talk about it and consider it, we try to do something. 

- It's a good thing. Considering an institutional point of view, since you are a "non-

traditional" reality, if you can call it that, do these places consider this an institution, 

a museum, or a gallery? 

No, we're a museum. We are like a real museum, you know, even though we are not a very 

traditional or very old museum. That's how we see ourselves as a museum. Also, to give 

these amazing artists the platform that we feel they deserve and, in our own way, contribute 

to having more and more people understand that this is like a legitimate museum, a worthy 

art form, and also with the information. We feel that we can make it more accessible to 

people from outside the subgroup, and we've been working in street art for 10 plus years, 

and one thing I've noticed a lot is that people are often super interested in it, but they also 

feel distance between themselves and the culture or the art form, right? So the information 

that they can take in here will hopefully make the distance smaller, it's going to bridge the 

gap, and they can tell all their friends that this is like, These are amazing artists, and they 

deserve to be in a museum, and we deserve to buy their artwork on canvas.  

- The arrangement of the works is also very interesting, it gives you the feeling of being 

on the street when you are walking and are suddenly surprised by a work on a wall. 
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Yeah, well, that's one other thing that comes into play: the size. It's the closest thing you can 

have to a sort of mural experience in a museum setting, and a lot of times we have people 

painting live here. So people that visit the museum have a big chance of seeing someone 

paint, so they can interact with the artists just like in the street. There's quite a bit of overhang 

in that sense with outside painting, and it's not so much now, but when we just opened, there 

were still birds flying around everywhere. 

- Really? So there's a conservation department? 

Yeah, so we clean them, and recently we also had to, like, restore them; there was some paint 

that broke off. So we did some restoration work, but it's a special kind of polyester, to which 

the aerosol paint latches on really well. We are on the grounded theme, by the way, and 

basically all artworks here have a strong link to a surrounding slash the surrounding, so we 

have Tokyo, we have New York City, a very Amsterdam North inspired. I think we have 

close to 50 nationalities here now. So, especially artists that come from outside the 

Netherlands. They love to go look for inspiration in Dutch and Amsterdam stories, and of 

course, the surroundings are also a big factor in how we process street art around the world. 

- The database shows the presence of a large number of works in the collection, so to 

be displayed all of them, the works are rotated? 

Yeah, for sure. Like I said, we have a lot, especially now that it's a little bit warmer again in 

the Netherlands. We have quite a few artists constantly painting here, you know, so the 

collection is constantly growing. There are more artworks hanging that are not on display, 

you know, and it's important to us that there are different styles and subgenres that are all 

represented. You have really traditional graffiti, stencil art, and abstract styles. But we also 

have installations. We have an in-house gallery. But the most important thing is that it sort 

of organically fits with what's already here. I know that's a bit of a trendy word, but for 

instance, here we have Treze, who's from near Barcelona. He's the only non-living artist in 

our collection. Unfortunately, he passed away in early 2018 way too young, and then in 

2021, his wife, Zurik, came to paint here, so we actually moved them, so they could be close. 

And so that's why I also said that I personally like the connected a little bit better because 

obviously these are also connected in a very special way. 

- So the work rotates, but the five general themes remain, as does the narration. 

I think in the future we're going to get rid of the themes. We don't want to force the artists 

too much. To spice up the discussion “Can it still be? Can it be inside? Does it work?” You 
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know, it's a questionable topic, of course. We have really traditional graffiti with a huge 

international name that was given to or sort of donated to the museum from the collection of 

a guy in the Netherlands called “Mr. Graffiti”. So these were part of a bigger jam that he 

organized, but I think this is also what's fascinating because we're going to enter the 

“conscious” theme, which is the big part. I think also why street art has become so popular 

internationally is because, you know, it asks questions about our modern-day world, the 

refugee crisis, the way we treat nature, gender and identity politics, and the oppression of 

certain ethnic groups in civil war, like all these heavy-duty topics that are discussed through 

art that questions are being asked about through the art, so I think one of the reasons that 

people talk about street art so much is because it often finds these really creative ways to 

have us talk about these. 

- I also have this conviction that people can easily read a work of street art, then a 

work of classical contemporary art, for example, minimal art like Donald Jude or 

minimalism, and I know it's something really different. 

It's really fun You mentioned him because there's an artwork in the aesthetic theme, which 

is called an open letter to Donald Jude.  

- That's an interesting reference. So I have a thing about this: the fact that they are 

more readable and easy to interpret. 

Yeah, and even the fact that, like, a lot like when you see it in the street, it makes it accessible 

to a broader audience than you know with, I'm not saying we have that because not 

everybody goes to museums, right? Maybe I should just tell you a little bit about the 

shutter just because I like the concept so much, so this is actually an artwork that was not 

made here, but the shutter was moved here from Beirut, the capital city of Lebanon, which 

had like a massive civil war from the mid-1970s to the early 1990s. So the artist, Jad El 

Khoury, is from Lebanon, and he's trying to transform all these memories of the Lebanese 

civil war into something positive. So the idea here is that when the museums open, our guests 

can write messages on the colorful post-it, and the idea is that they write a message to people 

that live in a country where there's war or conflict. The messages go into the shutter. The 

holes are like real bullet holes or the consequences of explosions going off in the street. So 

with the notes, there is color but also positivity being added to the shutter, and he's asked us 

to collect all the messages. You can see we printed some out on the backside. And the idea 

is that we filter them into keywords so that he can share the keywords with other artists so 
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that they can create artwork in the public space inspired by these keywords, and those works 

will be photographed. They will be exhibited here and then auctioned off, so the money 

raised from the auction will be donated to NGOs to help people in areas where there's war 

or conflict. What you can do when it comes to curating street art is not just say, “Okay, we're 

gonna put them in a room”, but you can create this sort of concept or like a multi-layered 

plan for an artwork that becomes interactive. 

- Also, because the people have it all in their minds already, the street art looks like 

something vandalic, but I think there's something else behind it.  

No, for sure. That's nice to say, like we are, so obviously on the very far end of the spectrum, 

but I think projects like this also help the general audience understand better that it's much 

more than just, you know, "I'm going to write my name on the piece of property." It's to 

share stories, but also to include people in the stories. I also really like Human Kills, Volume 

2. Have you seen that? We put it on the website as well because we have this big collection 

database, which I also feel is a big part of, you know, curating street art is this documentation, 

so in a lot of cases there are movies or like video clips of the artist working on a canvas or 

photos of the work in progress, bigger stories or interviews with the artist.  

- Since the museum has limited space compared to an entire neighborhood, could it 

happen that you run out of space? 

It's getting fuller in that sense. I think we have some, like a wall, for instance. I would love 

to see something happen here. Okay, by the way, let me just say something quickly because 

then we covered the last theme as well. So the “conscious” theme kind of goes on into that 

sort of central square, and then this is the last part, the personal part too. But it's more like 

the Latin American section, but on that side. Here is the last theme, the “emphatic” theme, 

which is more taken from daily life and is about the relationship between the viewer and the 

artist. Sometimes there's a little humor in there. Alice Pasquini is also reflecting in her own 

way on the position of women in the world and in art, but this one is also very open to the 

viewer's interpretation. So in that sense, it's very broad, it's about this dynamic between who 

made it and who sees it in the head. So yeah, like I said, usually when we do the loop, this 

is where things come full circle because you're back in the personal theme. But this is like, 

these are all Latin American artists.  

- I had the intention to do this research, but I was a bit confused because I started by 

studying some materials and doing some interviews. I have found that many artists 
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do not like to be called "street artists" at the same time, they want to be considered 

only artists. Part of the research conducted in Italy led me to understand the 

importance of the term "urban creativity" because street art is a more technical term 

that could be useful only for academic studies or for someone who approached this 

context outside this word. So it's a reference word. Urban creativity is something 

produced in the urban context, otherwise inside an urban space like a street. But this 

is somewhat confusing. The artists that came here are artists because they create 

some murals but also paint on canvas. They also have other types of production. So 

I don't know if you find this something of a paradox, street artists want to be called 

artists but are, at the same time, non-simple artists. 

I totally get what you mean. I think there are also some artists in the art collection who don't 

like to be classified as street artists because it sort of puts a limitation on what they do. They 

also have a studio. They also create work on canvas. And the term street artist kind of takes 

away from that side of their artistic career. I think, in general, what you can say is that street 

art is a movement. One thing it has never done is sort things inside the box, right? It's very 

creative and open-minded, and it doesn't really think in terms of limitations. So we can also 

apply that to the name, that it shouldn't limit itself to just the public space. That's why it also 

works in an institution like ours. And at the same time, we have seen, especially in the last 

10–15 years, countless really good gallery exhibitions by people that would be quoted 

unquote street artists, right? So this, I think, is a continuation of one of the intrinsic qualities 

of the culture of the art form: that it doesn't think about these limitations. And so it can also 

can be in a museum and still be street art in a way. But there's a continuation of something 

that started for 99% of these artists in the public space. There are of course also people who 

know they do art, like they do at the art academy, and then they're invited to paint some art 

in the public space. So they take kind of like a reverse approach to becoming an artist visible 

in public space. I like to think of all of this as sort of the second wave of street art, with Keith 

Herring in that generation kind of being the first to really do it like that, where it became 

more than just a small expression here and there but more like a movement. This second 

wave that started, as I said, 15 years ago, started out with smaller and more subtle 

interventions in the public space that were not commissioned at all. It was kind of like the 

attitude of graffiti but a different sort of style of art, more abstract stuff or more reflective of 

current society, sometimes poetic, you know. But there was nothing where a housing 

corporation or local politicians said, "We're going to give you this giant space to express 

yourself". It was much smaller. That is more street art than a mural with permission. 
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- In fact, the one thing about which I'm really curious is about this mechanism that is 

usually the street art, if we talk about graffiti writing and street art like poster 

stencils, and I don't know if we want to consider also muralism. They came without 

a commitment, so they are sort of an initiative, it's an improvisation by the artist, but 

in this case, for example, when the artist came here, they had this theme, this five-

big theme, in which they worked, or they are free to choose? 

They are free to create what they want. The themes that we have, the big five let's say, they 

came into existence when people that they no longer work here, but they were a big part of 

the team in the build of opening the museum was that because they conducted the interviews 

with all the different artists. They kind of knew, but it also became apparent from the 

interviews that there were sorts of these five central stories that kind of came out of all these 

talks. You put them all in one pile, and then you can categorize these five central themes. A 

lot of artists share with us that they want to create artwork where we can share a personal 

story. A lot of artists share these stories with us where they say we are very form-focused, 

or we like to consider ourselves abstract artists or abstract street artists. A lot of people share 

stories that all come down to the fact that my work is about relationships with a certain 

environment or setting. First we had all these interviews, then we kind of went through them 

all in a pile, and then from researching them again and revisiting them again, it kind of 

became apparent that these are the five biggest stories to come out of all these stories. So 

that's where the themes came in, but now if we invite an artist over, we're not telling them 

they have to make something inside of one of these five themes; we just want them to create 

what they want to create. Usually they have an idea, and they have the sketch for it, and they 

show it over to us, and then our curator does what he does: he may say, “This is really 

brilliant. Go for it” or he may say, “Hey, how about we try this?” and then the artist may be 

like, “Oh, that's brilliant, let me go back to the drawing board and come up with something 

else” or maybe they say, “I have this idea” and say “Yeah, but we can build you a canvas 

that this size is okay”, then I might have to make. It's very organic in that sense but there's 

no way that we try to limit them in what they can do.  

- I think some artists are really subversive and provocative; they paint and draw 

something that also represents something critical about society, politics, and so on. 

Is this something they can do in here? 

I think, in that sense, we also try to curate a collection that is an honest reflection of the 

worldwide street art movement. That's why we have questions being asked about the refugee 
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crisis or the relationship between nature and human beings in general, or even gender, and 

then the politics and that kind of stuff, like you can find it here and the reason you can find 

it here is that you can find it "there" with this, I mean the outside world. We don't want to 

censor the artist, there is a balance. That's also where curating the street art becomes 

interesting, because then you probably need to facilitate the right context with it as well to 

have it make sense in a museum setting.  

- But in the work of creating this entity, this museum, the STRAAT before the opening, 

what were the big problems or the biggest matches that you came across? 

It's really hard for me to say because I kind of joined just after the opening. I think a really 

big challenge to making anything like this work is always money. And I'm just saying that 

as an outside observer because I wasn't there, but you know, we're in a 6,000-square-meter 

warehouse; the building, if I show you a picture of this building 15 years ago, looks hopeless. 

You know, there was a lot of renovation done here, and it was long work. Now we have this 

really big museum with the world's smallest museum entrance, which is also not ideal. So 

every time we're growing, there are new challenges that come your way, and there's a lot of 

stuff that you can't prepare for that's going to come too. You're going to figure it out during 

the process because there are questions that came up in a way we could not have anticipated. 

You need passion, dedication, perseverance, organization, and patience. Sometimes you 

want to do something, and during the process, you realize it's going to take longer than you 

thought. It's been a crazy journey, but it's also the most fun thing about this, like when you 

go to Google reviews and read what people write, it's very inspiring, and people really love 

coming here. We are an independent museum still, and just recently we also became a 

foundation, which is very important for our future because there's some technical stuff and 

working with taxes in the Netherlands, it works differently, but there's no one from the 

government that's going to tell us here what we gave you this amount of money, so you're 

going to have to do this. We decide what we do.   

- I'm really curious to know another fact, but this is more an opinion based on what 

you heard. I think it's really important to create a sort of mediation between artists 

and the public. In Italy, for example, in Naples, there are many projects launched 

using street art as a means of attracting visitors to degraded places. Murals and 

street art could attract attention inside the place, but some people think it's a bad 

thing because the street art is not something for touristification, they're critical of 

what you think about this. 
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It's difficult because it works both ways. Street art is brought in these days by different people 

for different reasons to change the appeal of a neighborhood, and sometimes it works 

organically, which is great because maybe the intention is good but maybe not everyone 

agrees that this is the right intention, and sometimes it can be really commercially driven. 

Like I said, it's a tough one because some people may only catch half the real story, or when 

you hear they're inviting these artists to create murals to bring tourists, if your mother has a 

shop in this neighborhood, for instance, it's good for business for one, then would you still 

feel the same, or as there are all these different factors that come into play. I think, as human 

beings, we have this sort of obligation to sort of test and feel if something feels right or 

wrong, but then the problem is what I think is right, other people may think is wrong. We 

have lots of really hardcore graffiti writers in Amsterdam, and not everyone likes what we 

are doing here. For instance, they're not a fan of the idea of street art; you know, they are 

really "traditional", and I use that term lightly because I think it's good even in general for 

your research, and this is where I get most passionate about it, but graffiti artists in New 

York were already doing graffiti art exhibitions in galleries in 1973. This is not just 

something of the past 10–15 years that we have been in the more, let's say, institutional or 

high ground space; pretty much from the start of the culture, there have always been people 

that want to also be accepted in this professional or institutional art world. There are some 

really good illegal graffiti that still deserves to be called art, but this is the only unfiltered art 

form that I know, so of course 80–90% is crap; it's not worthy to be considered art, but that 

doesn't take away from 10–50% that illegally creates something that is still worthy of the art 

stamp, so yeah, a lot of it comes down to sort of the individual case or individual person; it's 

really hard to give a general kind of truth, and then to come back to your original question, 

I think it can be done right, and it can be done wrong, but at the same time maybe what you 

and I consider right is still wrong for the next, it's subjective.  

 

- I also read that when I study Cornbread because I try to start from the origin of street 

art and I think it's important to start from graffiti writing them the whole in the second 

part, and I read that Cornbread, at certain points in the 80s, if I am not wrong, left 

the context because he saw this bombing of some tags differently but also some teens 

that started doing this tag on private murals. Sometimes people think that if it's not 

illegal, it's not true street art, so there are different boundaries between legal and 

illegal. 
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I know, yeah, but once again, it comes down to the individual artist's 

perspective.  Sometimes they do bigger work, but they don't tag freshly painted places 

because they have their own ethics code. Everything is subjective. Cornbread thought, 

"Okay, this I can do, this I cannot do". If you go back to those beginning times and consider 

the fact that the people writing graffiti and the people in power wanted to discourage children 

from drawing in public space, it's pretty sad. As we all know, looking back, those buildings 

could have used some paint because they were in a totally shameful state. You know, if you 

look at pictures from the Bronx from the 1960s and 1970s, it's a war zone that looks like a 

Third World country. Why not do something positive with the fact that these kids have 

an interesting expression?  

- What I understand from my study is that the street art world has not really defined 

boundaries and is more flexible. 

What I meant when I said as term or as a movement it can also function in the museum 

because why do we have to put the boundary of only the public space on that it can also be 

in the institution or it can also be in a museum.  

- It's also interesting the dialogue between the inside and the outside, not only 

metaphorical but also physical, because when you told me that the doors are opened 

sometimes, that allows for a dialogue between the inside of this structure and the 

outside. 

Sure, I mean, when the flea market is here in the summer, it's on the outside. When it's on, 

the doors on the outside open, and people can see the museum, but they can't fully experience 

it. Basically, it's just advertising, but it works, and I think nothing works better than seeing 

and believing in it because you can see everything, but you probably would like to share this 

because it looks interesting. 

- Just from the arc outside, it captures the eyes of the people, but one fact that I really 

find interesting to read on the internet, and I think also Luca Ledda could confirm it, 

is that sometimes the visitors came in and saw the artist while he created a work, as 

you sad to me before.  
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Yeah, so we communicate on the website and on social media whenever we have someone 

painting here. It's also an interaction between artists and visitors, where artists draw 

inspiration from the dialog with people and really enjoy the interaction. 

- One other question, what are the visions of the STRAAT for the future, and what are 

the first programs that you want to reach the next year? 

Well, I think one thing we want for sure is more installations, not only here's a canvas but 

also more, like the shutter, conceptual installations or more installations, 

interactive interventions. I think a part of that will also be in the overlapping or intersection 

of paint and digital art where that comes together. At the same time, we are quite happy with 

how it's going, and we want to continue to grow. Of course, people are coming, and they're 

very excited about what they get to see. We have a good foundation, and we need to improve 

on certain things here and there but in general the foundation it works. 

- It's really good. I came here because, in Italy, we don't have something like this 

already. We have some museums that host street art exhibitions, but not an entire 

building dedicated to street art. I never see an entire street art museum or one that 

could be called really a museum about street art, also because I don't know, but I 

think that street art museums are two faces of a medal, but they never meet each 

other, so I don't know in this case. Yeah, it was really interesting to see what 

combinations could be made to make it possible.   

I think what makes it work is that every artist here is excited to contribute to the idea of the 

street art museum and that they also want this kind of place to exist. I also want to see the 

street art museum in Naples, Rio de Janeiro, or São Paulo, but also in Vietnam, and like 

everywhere in Africa, there should be a street art museum in more places for sure. You know, 

maybe not every city in the world needs one, but I mean, Paris can use one, New York should 

definitely have one, Los Angeles should have one, San Francisco should have one, and 

Mexico City should have one. There should be a lot more, and hopefully we'll get that in the 

future. Another fact is that sometimes when people think you open a new museum, I think 

to construct it on the model of the white cube, a white wall, and the work is the only one to 

communicate, but in that case, if we walk in the street, we see a wall and history before some 

street art is going on, reaching for examples of this piece of a story and I think it could give 

up something more to the world if the place in which it's collocated had its own story before. 

The building has monumental status. I think the combination of the setting plus the artworks 
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also works really well you know it works much better than like you said white cube kind of 

setting it wouldn't be the same as it was like some really bleak futuristic super pristine white 

cube setting it would definitely not be the same it would not work probably wouldn't work 

especially because that big also I think it would be great to hear it and like I said that's why 

in the beginning when I told you how the museum came into existence I think you can't 

fabricate an organic story like that like it just really happens the way it happened there was 

no other way it could have come into being it was just the combination of the flea market 

the warehouse the hall of fame like it all sort of magically came together. 
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- Sulle sue pagine social e sul suo sito si definisce pittore, illustratore e muralista. 

Vorrei focalizzarmi proprio su quest’ultimo termine. Il muralismo è una forma d’arte 

che sfrutta come supporto il muro. Potrebbe, in parte, sostituire l’etichetta, ormai 

capillarmente diffusa e abusata, di “street artist”. Molti artisti di strada sono 

“semplicemente” artisti che si ritrovano ad essere inglobati all’interno di tale 

definizione, alle volte un po' forzata. Cosa ne pensa? 

Penso che lo street artist ed il muralista siano due cose abbastanza diverse, come scrive lei, 

la maggior parte di quelli che si definiscono street artist sono semplicemente degli artisti che 

hanno scelto come supporto il muro. La street art è un movimento artistico/sovversivo e 

spesso di protesta che nasce dalla strada, come forma di comunicazione non autorizzata. 

Naturalmente il suo essere diventata mainstream ha fatto si che si ramificasse in piu 

discipline, dall’illustrazione alla pittura più classica, diventando poi muralismo. 

- Lei ha partecipato a numerosi festival; ha realizzato murales in Brasile, Messico, 

Francia, Italia e in molte altre città. Sente di poter definire queste opere come Street 

Art oppure sono opere che sfruttano solo un differente supporto, alternativo alla 

classica tela bianca? 
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Ho partecipato a numerosi progetti e festival in giro per il mondo, la maggior parte di loro 

cade nel comune errore di autodefinirsi “street art festival”, ma già solo per il fatto che siano 

un festival, quindi con permessi comunali, coinvolgimento di istituzioni ed in alcuni casi 

restrizioni a livello tematico, fan si che con la “street art” centrino ben poco. Ciò non vuol 

dire che questo tipo di manifestazioni sia sbagliato o di bassa qualità… Anzi, ho fatto delle 

esperienze increbili, ho conosciuto artisti di altissimo livello e sono cresciuto molto sia a 

livello artistico che personale. Le mie sono opere pittoriche che sfruttano semplicemente un 

supporto differente, quindi non le definirei opere di street art anche se l’arte di strada ha 

fortemente influenzato il mio stile. 

- In molti sono convinti che l’arte urbana, nata per occupare spazi sociali uscendo al 

di fuori dei luoghi culturali tradizionali, possa nuovamente accedere a gallerie e 

musei. Lei si ritiene d’accordo? Una volta dentro tali ambienti è opportuno parlare 

ancora di arte di strada? 

Come tutti i movimenti underground anche l’arte urbana è finita per diventare molto 

popolare, quindi trovo che sia normalissimo che sia entrata ufficialmente all’interno di 

gallerie ed istituzioni, non penso sia un male, è solamente il normale evolversi delle cose. 

Gli artisti dall’alba dei tempi per poter dedicarsi all’arte hanno bisogno di qualcuno che li 

finanzi, di vendere le loro opere e di essere pagati per le loro creazioni, altrimenti l’arte 

diventerebbe per tutti solo un mero passatempo. Le gallerie fanno da tramite con il pubblico 

e fanno si che un qualcosa di tanto astratto venga reso commerciabile. La definizione di “arte 

di strada” non penso che risenta di tutto ciò in quanto è li che nasce e continua a proliferare. 

- Museo e strada: contesti diametralmente differenti. La strada certamente potrebbe 

essere il modo principale per parlare al grande pubblico rapportandosi con esso 

senza barriere e controlli. Permette un contatto diretto con la comunità del luogo a 

cui apparterrà l’opera. Caratteristiche in parte assenti in un museo, dove si 

espongono opere finite o realizzate altrove. Per lei dunque quanto è importante il 

rapporto con la comunità? Quale dei due luoghi sente più vicino al suo pensiero? 

Penso che il rapporto con la comunità sia estremamente importante, le mie opere nascono 

per relazionarsi con l’ambiente circostante e per comunicare con i passanti. Non importa che 

un’opera venga considerata bella o brutta, per quanto mi riguarda la cosa fondamentale è che 

essa non passi inosservata e che faccia si che lo spettatore si fermi a riflettere su quello che 

sta guardando. La galleria è spesso un ambiente molto sterile nel quale presentare i propri 
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lavori, i quadri vengono valorizzati essendo gli unici punti focali nei quali si concentra il 

pubblico ma non comunica con lo spazio circostante. 

 

- Arriviamo al motivo centrale di questa intervista, ovvero la sua collaborazione con 

lo STRAAT di Amsterdam. Vorrei complimentarmi per il suo lavoro, senza dubbio è 

stata un’occasione molto importante. Il direttore creativo nonché curatore David 

Ross seleziona e intervista gli artisti che sceglie per la collezione di questo 

particolare spazio espositivo. Dico “particolare” in quanto penso che lo STRAAT 

non sia definibile come museo nel senso tradizionale del termine. Può descriverci 

l’inizio di questa fruttuosa avventura? Com’è stato l’incontro con David Ross e lo 

staff di questo spazio espositivo? 

 

Lo STRAAT Museum è un posto incredibile, è uno di quei luoghi dove le opere d’arte 

comunicano con l’ambiente circostante, avvolgendoti in uno spazio surreale ed underground. 

Ogni opera si relaziona in modo differente a questa struttura ed ogni stile convive in maniera 

armoniosa. 

Lo Staff è incredibilmente gentile, nel mio soggiorno sono stato messo subito a mio agio e 

sono riuscito a creare come se fossi nel mio studio. Il mio rapporto con David nasce durante 

la pandemia, ovvero con l’apertura del museo. Avevo visto che artisti di elevata qualità, 

provenienti da tutte le parti del mondo erano andati li a creare un’opera e volevo far parte di 

quella “Hall of Fame” anche se avevo paura che il mio stile potesse risultare un po’ forte per 

il museo. Invece sono stato esortato da David ad esprimermi al meglio delle mie capacità e 

a realizzare un lavoro che non lasciasse indifferente lo spettatore. Il museo è collocato in un 

luogo molto suggestivo, un vecchio porto navale con varie rimesse per la manutenzione delle 

navi. Questa location post industriale ha pian piano cambiato volto, lasciando spazio ad 

artisti di vario genere per creare le loro opere, donandogli così un fascino particolare. 

Indubbiamente questa “hall of fame” ha contribuito particolarmente a stimolarmi 

artisticamente. 

- L’NDSM wharf di Amsterdam è un distretto particolarmente libero, dove la 

creatività artistica può esprimersi senza restrizioni. David Ross ha parlato di un 

“hall of fame” dell’arte di strada. Può dire di essere stato ispirato dal luogo, dal 

contesto e in quale misura? 
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Come ho scritto in precedenza lo STRAAT non da minimamente l’idea di essere un posto 

istituzionale, i gestori ed il personale sono riusciti a creare un luogo di totale armonia dove 

l’artista e lo spettatore possono comunicare ricreando cosi delle condizioni molto simili a 

quelle che si presentano nella realizzazione di un murales in strada. 

- Vorrei riprendere alcune sue parole pubblicate presso il Gazzettinonline nel 2015, 

come risposta alle accuse mosse contro il suo murales presso i Giardini di Naxos. 

Lei ha affermato che l’arte e la cultura devono “anche e soprattutto servire a 

denunciare e combattere le mostruosità con le quali conviviamo”. Le sue opere 

raccontano del conflittuale rapporto uomo-natura. Comunicano quanto spesso 

l’uomo sia nocivo non solo per l’ambiente ma con sé stesso. Dunque possiamo dire 

che l’arte serve anche per denunciare e prendere coscienza circa alcune tematiche. 

Spesso i murales, che non possiedono un intento provocatorio, vengono interpretati 

sotto questa luce. Lei crede che la provocazione sia una componente necessaria 

quanto l’ombra dell’illegalità, per richiamare l’attenzione e suscitare reazioni? 

Io ritengo che l’arte sia un mezzo di espressione molto personale, c’è chi la usa come 

strumento di divulgazione, chi la usa come denuncia sociale e chi ne fa un utilizzo 

unicamente estetico. Io personalmente cerco di unire tutti questi elementi, i miei dipinti 

spesso hanno l’obbiettivo di sensibilizzare il pubblico su tematiche che mi stanno 

particolarmente a cuore, il mio desiderio è quello di uscire fuori da schemi unicamente 

estetici che portano spesso l’opera ed essere un semplice elemento decorativo. Il mio intento 

è quello di lanciare dei messaggi o di raccontare delle storie, poco mi interessa se lo 

spettatore trova il mio lavoro bello o brutto, preferisco che ne rimanga spiazzato. Purtroppo 

viviamo in periodo storico dove anche l’arte e gli artisti devono fare la loro parte. A volte la 

bellezza nella sua semplicità rischia di essere un filtro molto spesso tra noi e la realtà dei 

fatti. Questa naturalmente non è una critica nei confronti di altri stili artistici o di altri intenti 

ma semplicemente di un mio approccio personale. 

- L’arte di strada, nelle sue prime forme, era la voce di coloro che si trovavano ad 

essere emarginati rispetto al centro città, contro delle istituzioni che volevano 

programmare e controllare lo spazio. Dunque una forma d’arte di protesta e anti-

istituzionale. Un linguaggio posto agli antipodi rispetto a gallerie e musei. Tuttavia 

come ogni avanguardia, con il tempo ha perso questa sua carica indipendente e 

unica, che la contraddistingueva da ogni altra forma artistica precedente. Ora 

alcuni artisti di strada collaborano con le istituzioni pubbliche della cultura e della 
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città. Gli assessori sono presenti alle inaugurazioni dei nuovi murales; questi ultimi 

sono realizzati su spazi per cui i comuni hanno dato il loro consenso. Lavori di street 

artist sono battuti all’asta ed esposti nelle gallerie. Sembrerebbe quasi che da 

illegale ad istituzionale il passo non sia così lungo. Vorrei sapere il suo parere 

riguardo questi segnali inequivocabili. Le istituzioni stanno iniziando davvero a 

comprendere l’importanza di questa corrente oppure l’arte di strada si è dovuta 

“adeguare” al contesto ufficiale, differentemente dalle proprie origini? 

L’arte urbana come tanti altri movimenti è entrata a gamba tesa all’interno di un sistema 

artistico oramai abbastanza standardizzato, ha permesso ad un pubblico non abituato alle 

istituzioni museali di avvicinarsi al mondo dell’arte, il tutto in maniera assolutamente 

gratuita, toccando argomenti che riguardavano le persone da vicino, abbellendo le loro strade 

facendo in modo che tutti potessero averne accesso. Come ogni movimento underground è 

stato inizialmnete disprezzato, poi accettato ed infine apprezzato. Penso che sia un normale 

processo che ogni corrente artistica nata dal dal basso debba affrontare, ne abbiamo degli 

esempi anche nel mondo musicale
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