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Sommario 

 

 

La presente ricerca si pone come obiettivo la ricostruzione di una linea temporale, 

attraverso l’analisi dei vari eventi che portarono alla nascita della video arte, un 

linguaggio artistico moderno basato sulla creazione e riproduzione di immagini animate 

mediante tecnologia video, in Russia. 

Il primo capitolo intende ricostruire la suddetta linea temporale attraverso l’analisi degli 

aspetti storici, politici e culturali della Russia e presenta i protagonisti di questa 

evoluzione, in primis Andrei Monastyrski, seguito da Sabine Haensgen e il gruppo Azioni 

Collettive, Boris Yukhananov, Bulat Galeev fondatore dell'istituto "Prometheus" di 

Kazan, Timur Novikov e molti altri. 

Nelle due sezioni successive vengono presentate le figure di Vladislav Mamyshev 

Monroe e il collettivo Aes+F, composto da Tatiana Arzamasova, Lev Evzovich, Evgeny 

Svytatsky nel 1987 e completato dall’arrivo di Vladimir Fridkes nel 1995. Due casi 

particolari che conquistano l’attenzione internazionale. 

Ne è conseguita una presentazione quanto più possibile completa della storia della video 

arte in Russia, in lingua italiana, corredata dalla presentazione dei due casi 

precedentemente citati al fine di arricchire maggiormente il panorama presentato nel 

primo capitolo. 
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Abstract 

 

 

The present research aims to reconstruct a timeline, through the analysis of the various 

events that led to the birth of video art, a modern artistic language based on the creation 

and reproduction of animated images using video technology, in Russia. 

The first chapter intends to reconstruct the aforementioned timeline through the analysis 

of the historical, political and cultural aspects of Russia and presents the protagonists of 

this evolution, first Andrey Monastyrsky, followed by Sabine Haensgen and the 

Collective Actions group, Boris Yukhananov, Bulat Galeev founder of the "Prometheus" 

institute of Kazan, Timur Novikov and many others. 

The following two sections present the figures of Vladislav Mamyshev Monroe and the 

collective Aes + F, composed by Tatiana Arzamasova, Lev Evzovich, Evgeny Svytatsky 

in 1987 and completed by the arrival of Vladimir Fridkes in 1995. Two special cases that 

capture the international attention. 

The result was a presentation as complete as possible of the history of video art, in Italian, 

accompanied by the presentation of the two cases mentioned above in order to further 

enrich the panorama presented in the first chapter. 
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Introduzione 
 

 

 

La presente ricerca si offre come tentativo di assemblare un filo conduttore agli eventi 

che portarono alla creazione della video arte, un linguaggio artistico innovativo, ai nostri 

giorni non del tutto nuovo ma pur sempre giovane, basato sulla creazione e riproduzione 

di immagini animate mediante tecnologia video, in Russia.  

   Ho deciso di approfondire il campo della video arte perché credo che sia un media molto 

efficace. L’esperienza visiva è alla base della vita quotidiana; le immagini ci investono 

continuamente e spesso senza essere filtrate attraverso un esercizio critico da parte nostra. 

È proprio per questo motivo che la video arte, a mio avviso, è in grado di instaurare un 

rapporto privilegiato con lo spettatore, perché lo spettatore di oggi vive l’esperienza della 

visione con naturalezza.  Ho, inoltre, deciso di approfondire il suddetto tema prendendo 

in considerazione la Russia, un paese completamente diverso dal mio, del quale, a mio 

malgrado, conoscevo ben poco. Mi è sembrata una buona occasione per discostarmi da 

quello che per me è la normalità e addentrarmi in un’altra cultura, leggere le pagine di 

un’altra storia.  

   Il primo capitolo di questo studio intende analizzare anzitutto il terreno in cui nacque 

questo nuovo linguaggio artistico, prendendo in considerazione la situazione politica e 

culturale dell’epoca in Russia. Successivamente vengono presentati i protagonisti, i veri 

artefici della nascita della video arte; in primis Andrei Monastyrski, pioniere nel campo 

per quanto riguarda la Russia, seguito da Sabine Haensgen e il gruppo Azioni Collettive, 

Boris Yukhananov, Bulat Galeev fondatore dell'istituto "Prometheus" di Kazan, Timur 

Novikov, Yuris Lesnik, Sergey Shutov, Kiril Preobrashensky, Vladimir Mogilevsky, 

Tatyana Mogilevskaya e lo svizzero americano Mike Hentz fondatori dell’Instituto di 

Arte e Tecnologia a Mosca, Leonid Tishkov, Oleg Kulik e molti altri. 

   Dopo aver delineato una linea temporale, ho pensato di presentare due casi particolari, 

a me cari, Vladislav Mamyshev Monroe e il collettivo Aes+f, composto da Tatiana 

Arzamasova, Lev Evzovich, Evgeny Svytatsky nel 1987 e completato dall’arrivo di 
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Vladimir Fridkes nel 1995. Si tratta di artisti unici nel loro genere, il primo dotato di 

indubbie capacità trasformiste, un artista che fece della propria vita un’opera d’arte; i 

secondi, grazie alla fusione delle loro competenze, hanno danno vita, tra le altre cose, ad 

universi paralleli seducenti e affascinanti.  

   In chiusura ho pensato di aggiungere due appendici: una lista delle esposizioni 

riguardanti la figura di Vladislav Mamyshev – Monroe, l’altra dedicata a quelle del 

collettivo Aes+f.  
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Capitolo 1 

La nascita e lo sviluppo della video arte in Russia. 

 

 

1.1 Nascita della video arte e contesto storico 

 

 

La video arte è un linguaggio artistico basato sulla creazione e rappresentazione di 

immagini animate mediante “macchine di riproduzione del visibile”. Il video nasce come 

evoluzione dell’oggetto-televisore1, naturale sviluppo della radio, inizialmente per la 

fruizione privata poi nelle mani di artisti e militanti si trasforma in uno strumento capace 

di creare illuminazioni sinestetiche che intendono potenziare la visione intesa come atto 

collaborativo tra occhio e mente2.  La video arte si sviluppa in una dicotomia tra il campo 

del “visibile” e del “naturale”, in un arco temporale di qualche decennio supera i principi 

fondamentali e convenzionali della storia dell’arte e ingloba i media visuali, quelli 

dell’arte performativa e del design producendo visioni sempre più complesse e innovative 

capaci di indagare molteplici potenzialità narrative attraverso l’utilizzo di un mezzo 

tecnologico estremamente flessibile 3 . Come suggerisce Martin Heidegger “l’evento 

fondamentale dell’età moderna è la conquista del mondo come immagine”.  

   La storia vuole che la video arte, come nuova espressione artistica, sia nata negli Stati 

Uniti, nel 1965, per mano dell'artista, di origine coreana, Nam June Paik. Egli, infatti, 

decide di riprendere il traffico e la confusione provocati dalla visita di Papa Paolo VI nelle 

strade della città di New York attraverso l'utilizzo del primo modello di telecamera 

portatile Portapak, da mezzo pollice e in bianco e nero, creato dall’azienda di elettronica 

Sony4. Poche ore dopo il video viene mostrato al Cafè Go-Gò di Soho.  

   Per quanto riguarda la Russia, possiamo affermare che questo nuovo linguaggio 

artistico nasce a Mosca esattamente venti anni più tardi rispetto agli Stati Uniti, vale a 

                                                           
1 Cfr. Anselmo Amaducci, Video Arte. Storia, autori, linguaggi, Kaplan, Torino, 2014 
2 Simonetta Fadda, Definizione zero. Origini della video arte fra politica e comunicazione, 

Costa&Nolan, Genova, 1999, pp. 7-11 
3Francesco Poli, Arte Contemporanea. Le ricerche internazionali dalla fine degli anni ’50 a oggi, 

Mondadori Electa, Milano, 2016, p. 276 
4 Ibid.  
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dire, nel 1985, nello studio dell'artista concettuale Andrei Monastyrski 5, il giorno in cui 

decide di registrare la performance da videocamera Conversazione con una lampada.6                                                                                                                                                                                            

   Qui di seguito si cercherà di analizzare il contesto in cui emergono le prime opere di 

video arte, prendendo in considerazione la situazione politica rispetto agli sviluppi 

artistici in atto, in quel periodo, in Russia.  

Anzitutto bisogna precisare che nell'anno 1985 la Russia, insieme ad altre quindici 

repubbliche socialiste, faceva parte dell'Unione Sovietica; uno Stato federale nato sulle 

ceneri dell'Impero zarista il 30 dicembre 1922 e destinato a concludersi pochi anni più 

tardi della creazione della prima opera video artistica di Monastyrski, il 26 dicembre 

1991.  

   Affinché si possano percepire al meglio i cambiamenti apportati dalla video arte 

all’interno della comunità artistica russa deve essere considerato il sostrato che viene a 

delinearsi, durante il secolo scorso.   

   Si ricorda che Lenin è stato il primo ministro della Repubblica russa dal 1917 al 1918, 

della Repubblica Socialista Federativa Sovietica Russa dal 1918 al 1922 e dell'Unione 

Sovietica dal 1922 al 1924. Sotto la sua guida la Russia si trasforma in uno Stato socialista 

monopartitico governato dal partito comunista sovietico. In seguito alla morte di Lenin, 

nel gennaio del 1924, cerca di prendere la guida del partito Lev Trotsky, il quale però, nel 

1927, viene espulso e esiliato due anni più tardi.  

Iosif Stalin, a capo della maggioranza, combatte una vera e propria “lotta al potere”7 e 

diviene l’indiscusso leader del partito nel 1927, fino al giorno della sua morte, il 5 marzo 

19538.  

                                                           
5 Artista, poeta, scrittore e teorico. Nato a Petsamo nella regione di Murmansk nel 1949, si è 

laureato in lingue e letteratura dell'Università statale di Mosca. Dal 1975 ha creato spettacoli, 

oggetti, installazioni, testi e poesia visiva. È membro del gruppo Collective Actions dal 1976.Si 

è occupato di diverse edizioni importanti: prima cartella MANI (Moscow Archive of the New 

Art) nel 1981, ha anche raccolto testi, sempre per il MANI, tra il 1986 e il 1991; dal 1976 ha 

curato Trips Out of the City (volumi comprendenti opere del gruppo Collective Actions) e il 

Dizionario dei termini della Scuola concettuale moscovita (1998).  

Nel 2003 ha vinto l'Andrey Bely Prize. Vincitore del premio Companion nel 2008. 

Membro del gruppo Kapiton e Corbusier dal 2009 al 2010. 

«Andrei Monastyrski», Conceptualism-Moscow, consultato in data 20 novembre 2017 URL: 

http://www.conceptualism-moscow.org/page?id=179&lang=en  
6 Antonio Geusa, History of russian video art, Mosca, 2007, vol 1, p. 12 
7 Nicholas Riasanovsky, Storia della Russia dalle origini ai giorni nostri, Milano, 2010, p. 489 
8 «URSS», Treccani, consultato il 22 marzo 2018, URL: http://www.treccani.it/enciclopedia/urss/ 

http://www.conceptualism-moscow.org/page?id=179&lang=en
http://www.treccani.it/enciclopedia/urss/
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   In seguito alla rivoluzione, occorsa nel 1917, il monopolio dello stato si fa più pressante 

nei riguardi della produzione artistica: i musei vengono nazionalizzati, così come i mezzi 

di informazione e le strutture scolastiche. Con la delibera del 16 giugno 1925, il piano 

della politica culturale iniziato da Lenin viene definito; con essa si stabilisce che il partito 

non può (o meglio, non ancora) esercitare un controllo monopolistico su alcuno dei 

movimenti artistici esistenti ma in ogni caso, si invitano gli artisti a creare opere d’arte di 

facile comprensione, vicine ai lavoratori. Di fatto, bisogna considerare, che il monopolio, 

per quanto riguarda le arti figurative, in questo momento storico, è affidato all’Achrr, 

Associazione dei Pittori della Russia Rivoluzionaria, fondata nel 1922 dagli Ambulanti, 

con l’impegno di rappresentare la vita quotidiana degli operai, dei soldati e dei contadini, 

oltre che ritrarre i maggiori avvenimenti storici della nazione con rigore documentario. 

Una tappa fondamentale nel corso di questa storia viene fissata il 23 aprile 1932, per mano 

del Comitato centrale del partito, nella delibera sul riassetto delle organizzazioni 

letterarie e artistiche. Le numerose correnti letterarie ed artistiche non agevolando 

l’evoluzione di una vera e propria arte sovietica vengono soppresse in favore di un’unica 

associazione. Infatti, per poter controllare la produzione artistica, il sistema totalitario 

decide di dare vita a una struttura amministrativa con piena libertà di potere con il fine di 

occuparsi della cultura, in ogni sua forma. Il comitato in questione viene abolito il 25 

giugno 1932 e, in seguito, a Mosca, viene proclamata la nascita dell’Unione degli Artisti 

della Regione Moscovita. Ben presto sorgono unioni affini in molte altre parti dell’Urss. 

Dal 1939 tutte le organizzazioni esistenti si combinano in un unico organismo dando vita 

all’Unione degli Artisti dell’Unione Sovietica9. Inizialmente le regole stilistiche e le 

tecniche che gli artisti avrebbero dovuto seguire non appaiono molto chiare: «Condizione 

necessaria e sufficiente perché un’opera d’arte potesse essere definita e accettata come 

“autenticamente sovietica” [era] l’opposizione al formalismo e componenti irrinunciabili 

erano militanza e aggressività dell’opera […]10 ». Ben presto la nozione di realismo 

comincia a rafforzarsi; essa si sviluppa con un’accezione pedagogica, prescrittiva e 

propagandistica. Rapidamente viene delineato un modello al quale tutti avrebbero dovuto 

ispirarsi: il Realismo socialista. Questo stile, se così può essere definito, mira alla 

                                                           
9  Silvia Burini, Realismo socialista e arti figurative: propaganda e costruzione del mito, in 

“eSamizdat”, III, 2005, p. 65-68 
10 Gian Piero Piretto, Il radioso avvenire. Mitologie culturali sovietiche, Torino, 2001, p. 117 
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ricostruzione degli eventi storici che caratterizzano la memoria del paese e alla creazione 

di eroi positivi vicini alla popolazione. Tutti elementi che contribuiscono alla nascita 

dell’idea di nazione che, a questo punto, ancora manca 11 . La formula ufficiale di 

“realismo socialista” viene presentata al Congresso degli Scrittori e degli Artisti Sovietici 

a Mosca nel 1934, ad opera di Andrei Zhdanov:  

 

« […] La fedeltà e la concretezza storica della rappresentazione artistica devono 

conciliarsi nel contempo col compito di plasmare ideologicamente e istruire il popolo 

a operare nello spirito del socialismo. Questo metodo è ciò che noi chiamiamo 

realismo socialista nella letteratura artistica e nella critica letteraria».  

 

Al discorso di Zdanov segue quello di Gorky, eletto capo della letteratura sovietica dal 

partito, il quale aggiunse: «Siamo i giudici di un mondo destinato a scomparire, siamo i 

difensori del vero umanesimo, l’umanesimo del proletariato rivoluzionario, l’umanesimo 

della forza chiamato dalla storia a liberare tutto il mondo dei lavoratori12». L'opera d'arte 

perciò deve avere forma realista e contenuto socialista. È quindi negli anni Trenta che 

avviene un chiaro spostamento della cultura verso l’ideologia totalitaria. Viene messo a 

punto un sistema di controllo serrato che rifiuta categoricamente tutte le tendenze 

artistiche e gli stili diversi da quelli imposti dal partito13. Gli artisti vengono seguiti in 

ogni fase della produzione artistica; essi hanno l’obbligo inoltre di documentarsi e di 

frequentare i luoghi di lavoro ed esaminare la vita del popolo. Nonostante la 

documentazione rigorosa le opere che vengono alla luce risultano universalmente 

idealizzate poiché intendono presentare l’Unione Sovietica come il “paese più felice del 

mondo”14.  

   I commissari dell’arte, in collaborazione con il Gulag15, hanno il compito di verificare 

la produzione estetica; gli artisti che non rispettano i canoni ideologici prestabiliti (lo stato 

                                                           
11 «Realismo socialista», Treccani, consultato il 21 marzo 2018 

 URL: http://www.treccani.it/enciclopedia/realismo/ ,  
12 Igor Golomstock, Arte totalitaria nell’URSS di Stalin, nella Germania di Hitler, nell’Italia di 

Mussolini, Leonardo, Milano, 1990, pp. 105-108 
13 Burini, Realismo socialista e arti figurative…, cit., p.70 
14 Francesco Maria Feltri, Arte e propaganda tra rivoluzione e stalinismo, il paese più felice del 

mondo, Chiaroscuro SEI, Torino, 2012, p. 5 
15 Ramo della polizia politica dell'URSS che costituì il sistema penale dei campi di lavoro forzato. 

Il sistema dei Gulag è noto soprattutto come mezzo di repressione degli oppositori politici 

dell'Unione Sovietica.  

http://www.treccani.it/enciclopedia/realismo/
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non impone parametri stilistici particolari da rispettare) vengono irrimediabilmente 

puniti, spesso imprigionati e, talvolta, deportati dal Gulag nei campi di lavoro siberiani. 

   Igor Golomstock apporta un contributo significativo per quanto riguarda lo studio del 

realismo socialista. Egli afferma che, in un regime totalitario viene affidato all'arte un 

compito molto importante, vale a dire, trasformare le ideologie in immagini e miti 

destinati al consumo di massa16 ed è proprio ciò che avviene in questo caso.  

I temi ricorrenti sono la lotta di classe, la solidarietà fra contadini e operai, la vita 

quotidiana dei lavoratori, in sostanza, gli eroi del lavoro, tra cui, va ricordato, ad esempio, 

la figura di Aleksey Stachanov, il quale in un solo giorno riuscì ad estrarre una quantità 

di carbone 14 volte superiore alla media; ancora oggi, proprio per questo motivo, viene 

utilizzato il termine stacanovista per indicare un instancabile lavoratore17 . Qualsiasi 

accenno all’individualismo deve essere evitato in favore di una poetica collettivista. 

   Come citato in precedenza, Stalin muore nel 1953. La carica di presidente del Consiglio 

viene assunta, per breve tempo, da Georgy Malenkov; diventa primo segretario del partito 

Nikita Kruscev. Nel 1958 Kruscev, dopo la dimissione prematura del precedente leader, 

assume anche la guida del partito18. Egli avvia un processo di destalinizzazione. Con 

questo termine, affermatosi nella pubblicistica occidentale, vengono intesi tutti quei 

provvedimenti che caratterizzano la politica dell’Unione Sovietica in seguito alla morte 

di Stalin e alle severe critiche pronunciate dal suo successore, Kruscev, durante il 20° e il 

22° Congresso del Partito comunista sovietico19. Tutto ciò dona la speranza che la guerra 

fredda, ovvero, la contrapposizione politica, ideologica e militare che viene a crearsi 

intorno al 1947 tra le due potenze principali emerse vincitrici dalla seconda guerra 

mondiale, gli Stati Uniti d'America e l'Unione Sovietica, possa cessare. 

Questo periodo viene denominato il "disgelo"; nome derivante dal romanzo Ottepel ("Il 

disgelo" appunto) dello scrittore Ilya Ehrenburg, pubblicato in due parti tra il 1954 e il 

1955 20 . Ambientato negli anni immediatamente successivi alla morte di Stalin, 

                                                           
16 Golomstock, Arte totalitaria nell'URSS di Stalin…, cit., p. 12  
17 Feltri, Arte e propaganda…, cit., p.5  
18 «URSS», Treccani, consultato il 22 marzo 2018,  

URL: http://www.treccani.it/enciclopedia/urss/  
19 «Destalinizzazione», Treccani, consultato il 22 marzo 2018  

URL: http://www.treccani.it/enciclopedia/destalinizzazione_%28Dizionario-di-Storia%29/  
20 «Erenburg, Il´ja Grigor´evič», Treccani, consultato il 22 marzo 2018  

URL: http://www.treccani.it/enciclopedia/ilja-grigorevic-erenburg/  

http://www.treccani.it/enciclopedia/urss/
http://www.treccani.it/enciclopedia/destalinizzazione_%28Dizionario-di-Storia%29/
http://www.treccani.it/enciclopedia/ilja-grigorevic-erenburg/
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rappresenta il primo tentativo della cultura sovietica di liberarsi dal dogmatismo artistico 

del realismo socialista. Si tratta appunto di un periodo di apertura che coinvolge 

inizialmente anche il mondo delle arti. Proprio in questi anni, tra il 1959 e il 1962, si 

diffonde una generale ribellione, tanto che il 1961 in URSS viene paragonato al 1968 dei 

giovani occidentali 21 . L'evento che smorza questo momento positivo nei confronti 

dell'arte coincide con la visita di Kruscev, nel 1962, alla mostra che intende celebrare il 

trentesimo anniversario dell'Unione dei Pittori della capitale, tenutasi al Manez. Egli in 

questa occasione inveisce contro la "troppa soggettività" delle opere di artisti come Ernst 

Neizvestny, Vladimir Yankilevsky, Yuri Sobolev e Ely Belyutin vedendo in esse "private 

distorsioni psico-patologiche della coscienza pubblica"22. Laura J. Hoptman e Tomas 

Pospiszyl scrivono: «December 1, 1962, was a critical, fatal moment for fine arts: on this 

day, Nikita Kruscev paid a visit to a large retrospective exhibition dedicated to the 

thirtieth anniversary of the Moscow Union of Artist»; egli viene accolto con calore dagli 

artisti ma inaspettatamente decide di pronunciare un grave discorso colpevole di aver 

segnato inevitabilmente il futuro dell’arte sovietica:  

 

[…] he simply declared them to be private psycho-pathological distortionx of the 

public conscience. This event marked the beginning of the ever-increasing domestic 

isolation of independents artists; they were consistently denied the right to show their 

works to the public in any place and form. For this reason, this date can justifiably 

be seen as the birth date of nonofficial art23. 

 

Da questo momento gli artisti che non intendono essere alla mercé dell'arte totalitaria 

sono costretti ad agire nell'underground, termine inglese che a Mosca si presenta spesso 

come anderground poiché i moscoviti risultano più affini agli slavisti tedeschi, mentre a 

Leningrado si traslittera in andergraund per la vicinanza con la tradizione anglosassone24. 

Essi continuano a realizzare opere d’arte ma, sicuramente, in una condizione di maggiore 

                                                           
21 Silvia Burini, Underground/Anderground. Note sul nonconformismo, Mockba underground, 

Aleksandr Reznikov Collection, Mosca, 2012, p.16 
22  Andrej Erofeev, Non-Official Art: Soviet Artists of the 1960s, Roseville East, Australia: 

Craftsman House,1995, p. 34. in Geusa, History of russian video art, cit., p. 13 
23Laura Hoptman, Tomáš Pospiszyl, Primary Documents a Sourcebook for Eastern and Central 

European Art since the 1950s, MIT Press, Cambridge, 2002, p. 42 
24 Stanislav Savickij, Andergraund e andegraund: forme alternative al sistema nella cultura 

ufficiale di Mosca e Leningrado, eSamizdat, 2010-2011 (VIII), p.65 
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timore, ai margini della società. A questo punto la speranza di poter esporre le proprie 

opere in strutture espositive ufficiali è svanita; gli artisti iniziano a presentare i propri 

lavori all’interno di luoghi che con l’arte avevano poco a che fare, come gli istituti 

scientifici, proprio per sfuggire ai controlli e passare inosservati. Bisogna considerare che 

alcune opere cominciarono a circolare clandestinamente oltre i confini della Russia; nel 

1964 vengono organizzate, ad esempio, le prime due personali di due artisti emblematici 

dell’underground, Oskar Rabin e Anatoly Zverev25. Va considerato che già nel periodo 

staliniano viene registrata la presenza di un collettivo clandestino chiamato “Gruppo degli 

8”26. 

   Nel 1964, Kruscev viene pressoché costretto a dimettersi da ogni carica. La nuova 

generazione al potere è guidata da Leonid Brezhnev, primo segretario del partito (dal 

1966, segretario generale) e da Alexei Kosygin, che assume la guida del governo. Nel 

1977 Brezhnev ricopre anche la carica di presidente del Presidium del Soviet supremo e 

con la Costituzione del 1977 viene istituzionalizzato il ruolo di dirigente del Partito 

comunista.  Jury Andropov, subentrato come segretario generale nel 1982 al defunto 

Brezhnev, muore due anni più tardi. Il periodo che va dal 1964 al 1985 viene denominato 

stagnazione poiché Brezhnev decide di optare per una gestione più prudente in tutti i 

campi; con lui, inoltre, cessano le violenze più gravi come, ad esempio, la deportazione 

nei campi di lavoro. A partire dal 1974 e fino all’inizio degli anni Ottanta si percepisce 

una certa tolleranza nei confronti dell’arte non ufficiale. Probabilmente si tratta di una 

reazione in seguito alla dura repressione da parte dell’autorità della cosiddetta “mostra 

dei bulldozer”, una mostra informale di artisti non conformisti, organizzata nella periferia 

di Mosca, il 15 settembre 1974. Le forti misure adottate per la repressione scatenano un 

altrettanto potente eco mediatico a livello internazionale; coloro che non appartengono 

all’Unione degli artisti vengono assoggettati a violenze e persino imprigionati.  

L’esibizione viene chiusa con l’ausilio di bulldozer e trattori. Il KGB è conscio di non 

poter estirpare il tralcio della cultura non ufficiale perciò permette, a questo tipo di arte, 

di sopravvivere, ma impone una fitta rete di controllo27.  

                                                           
25 Silvia Burini, Underground…, cit., pp. 17-18 
26 Franco Miele, Artisti russi d’oggi, eSamizdat, 2008 (VI), 1, p. 201 
27 Maria Zambalani, Censura, istituzioni e politica letteraria in URSS (1964-1985), Biblioteca di 

studi slavistici, University Press, Firenze, 2010, p. 33 
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   A Mosca, agli inizi degli anni Settanta sono presenti due circoli artistici in opposizioni 

all'arte del potere: soc-art e concettualismo moscovita. Entrambi i circoli incarnano 

appieno il carattere dell’arte sovietica non-ufficiale. Per l’esattezza, l’etichetta di arte non-

ufficiale andrebbe attribuita soltanto a questo decennio, gli anni ’70 per l’appunto, anni 

cui si sviluppano le suddette correnti artistiche, «le uniche vere correnti che fecero parlare 

diffusamente in Occidente di un’arte non conformata al potere (se pure, in realtà, questa 

canonizzazione terminologica rappresentava in qualche modo anche la fine dell’arte 

anderground vera e propria)28 ».  

   La soc-art viene fondata, nel 1972, da Vitaly Komar29 e Alexander Melamid30. Si tratta 

di una sorta di parodia dell'arte ufficiale sovietica abbinata alle immagini tipiche della 

cultura di massa. Così afferma Vitaly Komar in un'intervista con Margarita Tupitsyna:  

 

«If pop-art was born by the overproduction of things and their advertising, then Sots 

Art was born of the overproduction of ideology and its propaganda, including visual 

propaganda… After the end of the Soviet Union an occurrence of Social Realism 

was put into historical quotation marks and became Sots Art31».  

 

Da questa affermazione si deduce che così come la Pop Art, negli Stati Uniti, gioca sulla 

sovrapproduzione di beni materiali (consumismo), la Sots Art gioca sulla 

sovrapproduzione di ideologie in Unione Sovietica. 

 

                                                           
28 Silvia Burini, Underground…, cit., p. 18 
29 Nasce a Mosca nel 1943. Nel 1967 si disploma presso la Scuola di Arte e Design Stroganov. 

Successivamente inizia a lavorare sempre più in stretto contatto con l'amico e collega Melamid. 

Sempre in compagnia di Melamid diventa fondatore e promotore del genere artistico della Sots-

art, a partire dagli anni Sessanta. Diventa un personaggio scomodo, infatti, nel 1973, viene espulso 

insieme a Melamid, dalla sezione giovanile dell'Unione degli Artisti Sovietici. Nell'anno 

successivo viene arrestato, sempre insieme a Melamid, durante un'esposizione in un appartamento 

moscovita, e successivamente, molte delle sue opere vengono distrutte nella famosa quanto 

tragica Mostra dei Bulldozer (una mostra informale di artisti non conformisti sgomberata dagli 

organi di sicurezza con trattori e bulldozer). Dal 1978, egli vive a New York. 

«Komar e Melamid», Tate, consultato in data 11 dicembre 2017,  

URL: http://www.tate.org.uk/whats-on/tate-modern/exhibition/ey-exhibition-world-goes-

pop/artist-biography/komar-and-melamid 
30 Nasce a Mosca nel 1945. La sua esistenza è strettamente legata a quella dell'amico e collega 

Vitalij Komar, ibid.  
31 Margarita Tupitsyna, «Intervista a Vitaly Komar», consultato in data 11 dicembre 2017 

URL: http://www.saatchigallery.com/artists/komar_and_melamid.htm  

http://www.saatchigallery.com/artists/komar_and_melamid.htm
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Leonid Sokov, Stalin e Monroe, 1991 

 

   Si tratta della decostruzione della mitologia del realismo socialista. Simboli di 

propaganda e immagini care all'arte sovietica vengono trasformate in modo scherzoso e 

provocatorio per essere liberate dagli stereotipi ideologici. Si tratta di un nuovo 

linguaggio, eclettico e ironico. Intorno ai due fondatori, con il passare del tempo, si crea 

una cerchia di artisti, tra cui, Alexander Kosolapov, Leonid Sokov, Dmitry Prigov, Boris 

Orlov, così come i gruppi artistici Gnezdo e Mukhomory32.  

   Il Circolo concettualista moscovita è: «caratterizzato dalla creazione e produzione di 

forme ibride che nascono al confine tra le arti figurative e la letteratura33». Esso affonda 

le proprie origini negli anni Cinquanta; è in questo periodo che a Mosca inizia a delinearsi 

un gruppo di artisti composto da Yuri Nolev-Sobolev e Ulo Sooster, noto come il “gruppo 

di Sooster-Sobolev” o “Sretenskij Bulvar” (dal nome della strada di Mosca dove il gruppo 

era solito incontrarsi). Il gruppo si prefigge di individuare un nuovo linguaggio artistico 

efficace e vivo, in opposizione all'unico stile ufficiale allora permesso, ovvero, figurativo, 

patetico e propagandistico. Dopo alcuni anni di sperimentazione il gruppo giunge alla 

composizione di un'arte opposta a quella tradizionale e figurativa: l'arte dei concetti.  

                                                           
32 Dorothea Eimert, L'art du XXe siècle, Parkstone, 2014, p. 85 
33 Silvia Burini, Il fecondissimo nulla: alcuni esempi di semiotica dello zero nel concettualismo 

russo, Annali di Ca' Foscari, XLVII, 2, 2008, p. 192 
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   Alla fine degli anni Cinquanta, sempre a Mosca, come ulteriore risposta alla pressione 

della macchina propagandistica dello Stato, si crea un gruppo di letterati che prende il 

nome di “Scuola di Lianozovo”; inizialmente gruppo di stampo concretista, muta i propri 

interessi verso il concettualismo e si trasforma in una branca letteraria del concettualismo 

moscovita. 

   I maggiori protagonisti del concettualismo moscovita, che come precedentemente 

citato, nasce negli anni ’70, devono essere considerati Ilya Kabakov 34  e Viktor 

Pivoravov35, sono loro i veri perni attorno ai quali ruota l’intero movimento.  Può essere 

considerato il primo movimento artistico che coincide cronologicamente con una corrente 

occidentale36, dopo gli anni ’20. Le prime informazioni riguardanti il concettualismo in 

occidente cominciano a circolare in URSS attraverso canali non ufficiali, ad esempio, 

nelle pagine delle riviste come Flash Art e Art Forum. 

                                                           
34 Ilya Kabakov è nato a Dnepropetrovsk, in Unione Sovietica, nel 1933. Ha studiato alla VA 

Surikov Art Academy di Mosca e ha iniziato la sua carriera come illustratore di libri per bambini 

negli anni '50. Faceva parte di un gruppo di artisti concettuali a Mosca che lavoravano al di fuori 

del sistema artistico ufficiale sovietico. Nel 1985 viene organizzata la sua prima mostra personale 

alla Dina Vierny Gallery di Parigi. Si trasferisce in occidente due anni dopo; prima a Graz, in 

Austria, poi negli Stati Uniti dove vive tutt'oggi. Nel 1988 Kabakov iniziò a lavorare con la futura 

moglie Emilia (dovevano sposarsi nel 1992). Da questo momento in poi Kabakov esegui lavori 

unicamente in collaborazione con la moglie Emilia.  

«Ilya Kabakov», Treccani, consultato in data 11 dicembre,  

URL: http://www.treccani.it/enciclopedia/ilya-kabakov/ 
35 Viktor Pivovarov è nato nel 1937 a Mosca. Ha studiato alla Kalinin Industrial Art School e si è 

laureato come illustratore e designer di libri del Moscow Polygraphic Institute. Per diversi anni 

ha lavorato come illustratore, principalmente di libri per bambini. Lo studio di Pivovarov non era 

lontano da quello di Kabakov sul Sretensky Boulevard, e i due artisti divennero amici. In 

quest'area del centro di Mosca c'erano gli studi di altri artisti come Erik Bulatov e Oleg Vassiliev, 

Ülo Sooster, Ernst Neizvestny, Vladimir Yankilevsky e Yuri Sobolev-Nolev. Tutti questi artisti 

erano soliti incontrarsi per discutere delle proprie opere. Ciò ha permesso ad alcuni ricercatori di 

introdurre il concetto del "Gruppo Sretensky Boulevard" che ha portato alla formazione della 

Scuola Concettualista di Mosca. Nel 1982 Pivoravov emigrò a Praga dove vive tutt'oggi.  

«Viktor Pivovarov», Saatchi Gallery, consultato in data 12 dicembre 2017,  

URL: http://www.saatchigallery.com/artists/viktor_pivovarov.htm 
36 Arte concettuale: corrente artistica, sviluppatasi dopo il 1960 che, perseguendo una ricerca di 

ordine ideale e teoretico, privilegia il processo, lo schema concettuale e costruttivo che determina 

l’opera d’arte. Nella sua forma più pura, l’arte c. si libera dalla sottomissione al materiale 

volgendosi prevalentemente alla progettazione e all’ideazione di un’opera, alla 

concettualizzazione di un’immagine. In un ambito più generale, possono esservi ricondotte 

esperienze artistiche come la minimal art, la land art, l’arte comportamentale. L’espressione fu 

usata per la prima volta da S. LeWitt (Paragraphs on conceptual art, 1967)  

«Arte concettuale», Treccani, consultato il 12 dicembre 2017,  

URL: 2018http://www.treccani.it/enciclopedia/arte-concettuale/ 
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   Si ricorda che a causa della non ufficialità del movimento, gli artisti che vi prendono 

parte decidono volontariamente di rimanere a lungo nell’ombra. Una delle conseguenze 

di questa scelta, se così può essere definita, è la mancanza di occasioni in cui esporre le 

proprie opere d’arte al pubblico; di rado vengono organizzate delle esposizioni private. 

La marginalità, rispetto alla cultura ufficiale, diventa una vera e propria caratteristica del 

movimento. Le opere sono legate alla tradizione letteraria e assumono finalità narrative; 

esse vengono espresse attraverso tre canali principali: il quadro, l’oggetto e la 

performance. Il primo viene utilizzato come mezzo espressivo sin dalla nascita del 

concettualismo e viene progressivamente abbandonato nel corso degli anni ’80, in favore 

dell’installazione; oggetto e performance risalgono alla metà degli anni ’7037. Sempre a 

metà degli anni ’70 compare una seconda generazione di artisti che si fa strada all’interno 

del movimento. Una delle figure più importanti, gradualmente, diventa Andrei 

Monastyrski, con il gruppo “Azioni collettive”, il gruppo “TOTart” di Natalia Abalakova 

e Anatoly Zhigalov, il gruppo di Rimma Gerlovina e Valeriy Gerlovin e altri38.  

   I due movimenti protagonisti dell'arte sovietica non ufficiale sopra citati non possono 

essere nettamente suddivisi da una linea di demarcazione. Gli artisti che vi aderiscono 

utilizzano tecniche e materiali molto simili, inoltre, frequentano sovente gli stessi 

ambienti. Lo scopo principale dell'artista, in questo contesto storico e geografico, è la 

decostruzione della mitologia del Realismo socialista. La differenza sostanziale tra Sots 

Art e Concettualismo sta nel fatto che il primo tende alla decostruzione del linguaggio del 

potere attraverso l'utilizzo delle immagini ufficiali rilette in chiave parodistica e satirica, 

mentre il secondo cerca proprio di neutralizzare le immagini totalitarie39.  

   Deve essere considerato che l’andamento della storia della cultura russa non segue un 

procedimento lineare ma si sviluppa piuttosto per manifestazioni improvvise 

caratterizzate dalla novità e quindi imprevedibili, di conseguenza, le etichette culturali 

utilizzate di consueto in Occidente non possono essere usate in egual modo per scandire 

la cultura russa in periodi. Secondo Yuri Lotman e Boris Uspenskij la storia del paese in 

questione segue un «processo consequenziale e ciclicamente ricorrente della “negazione 

                                                           
37Burini, Il fecondissimo nulla…, cit., pp. 192-196 
38 Mikhail Epstein, After the Future: The Paradoxes of Postmodernism and Contemporary 

Russian Culture, The University of Massachusetts Press, Amherst, 1995, p. 203 
39 Burini, Il fecondissimo nulla…, cit., p.8, p. 192 
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della negazione” 40  ». Ogni nuovo periodo storico risulta completamente distaccato 

rispetto al precedente anche se le nuove strutture includono i dispositivi culturali del 

passato; quello che è nuovo si presenta come il capovolgimento dei valori della fase 

precedente. Le novità nascono perciò dalla palingenesi delle forme arcaiche esistenti41.  

   Tornando alla storia, Brezhnev muore nel 1982. Dopo una breve parentesi di Andropov 

e di Kostantin Cernenko, nel 1985 diviene segretario generale del partito Mikhail 

Gorbachev. Egli da il via a un piano di riforme denominato perestrojka42 e glasnost43. Ne 

consegue, per quanto riguarda l’arte, la riduzione dei poteri del servizio segreto KGB e 

una certa restrizione della censura. Il mandato di Gorbachev culmina con la disgregazione 

della coalizione sovietica e la conseguente trasformazione delle venticinque repubbliche 

in stati indipendenti. É il 25 dicembre 199144.  

   Nel frattempo, sul panorama politico, si affaccia la figura di Boris Yeltsin. Nel marzo 

del 1989 viene eletto deputato al Congresso dei Deputati del Popolo dell'Unione Sovietica 

e nel maggio del 1990 nominato Presidente del Praesidium del Soviet Supremo della 

Repubblica Socialista Federativa Sovietica Russa45. Nel giugno del 1990 dichiara la 

sovranità della Russia, dimettendosi dal Partito Comunista Sovietico e il 12 giugno 1991, 

viene eletto, con il 57% dei voti, Presidente della Repubblica Russa46. Egli continua la 

campagna di liberalizzazione iniziata dal suo predecessore, espandendola in vari ambiti.  

                                                           
40 Giuseppe Barbieri, Silvia Burini, Russie! Memoria mistificazione immaginario, Terra Ferma, 

Crocetta del Montello, 2010, p. 48 
41 Ibid.  
42 Termine russo («ristrutturazione») adottato nella politica interna sovietica e poi accolto dal 

giornalismo internazionale per indicare l’insieme di riforme politico-economiche (ricambio nei 

vertici di partito, adozione di nuovi sistemi di rappresentanza ed elettorali, moderato liberismo 

economico, riconoscimento delle opposizioni interne ecc.) che hanno caratterizzato l’azione di 

Gorbacev. 

«Perestrojka», Treccani, consultato il 12 dicembre 2017,  

URL: http://www.treccani.it/enciclopedia/perestrojka 
43 Termine russo ("trasparenza") che indica l'insieme delle riforme attuate nella selezione dei 

quadri del PCUS (Partito comunista dell'Unione Sovietica) da Gorbacev a partire dal 1986, con 

l'obiettivo di combattere la corruzione e i privilegi del sistema politico sovietico. 

«Glasnost», Treccani, consultato il 12 dicembre 2017,  

URL: http://www.treccani.it/enciclopedia/glasnost/  
44 «URSS», Treccani, consultato il 22 marzo 2018,  

URL: http://www.treccani.it/enciclopedia/urss/ 
45 Cfr. Andrea Graziosi, L’Urss dal trionfo al degrado. Storia dell’Unione Sovietica 1945- 1991, 

il Mulino, Bologna, 2008 
46 Antonio Rubbi, La Russia di Eltsin, Editori Riuniti, Roma, 2002 

http://www.treccani.it/enciclopedia/urss/
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   Si tratta di un periodo positivo per quanto concerne l'arte underground, in opposizione 

al potere, poiché le leggi che favoriscono la censura perdono via via la loro validità. Stessa 

soluzione spetta alle norme che regolano la circolazione di apparecchiature di ripresa e 

riproduzione digitale.  Bisogna ricordare che le prime videocamere entrano nel paese dalla 

porta di servizio; si tratta di merci trasportate da cittadini stranieri o artisti di nazionalità 

russa con speciali permessi per viaggiare all'estero. Andrei Monastyrski, infatti, ha 

utilizzato, per Conversazione con una lampada, la telecamera di Sabine Haensgen47, una 

dottoranda proveniente dalla Germania dell'Ovest. Fino ai primi anni Novanta quindi le 

apparecchiature tecnologiche, come le telecamere, non possono essere possedute dai 

cittadini di nazionalità russa48.  

   Alla comparsa delle videocamere, il primo impulso della comunità artistica clandestina 

è di imprimere su pellicola le attività dei principali protagonisti. In questo senso, una delle 

figure più importanti è Sergey Borisov49; egli, dal 1986, inizia a collezionare una serie 

consistente di documenti che vengono poi convogliati in un video archivio. In esso si 

trovano le testimonianze di varie interviste con artisti, letture di poesia, concerti di musica 

alternativa e molto altro.   

                                                           
47 Sabine Haensgen vive a Zurigo; è ricercatrice, curatrice, storica e teorica dell'arte russa. Dagli 

anni '80 è stata membro del gruppo artistico di Mosca Collective Actions.  

Nel 1998, insieme a Georg Witte, ha curato la mostra Präprintium. Moscow Samizdat Books, che 

era dedicato alle pubblicazioni clandestine nell'ex Unione Sovietica.  

Haensgen ha co-curato Samizdat. Controcultura nell'Europa centrale e orientale (Accademia delle 

arti di Berlino, 2000) e pratiche sovversive. 

Arte in condizioni di repressione politica, anni '60 -'80 (Württembergischer Kunstverein Stuttgart, 

2009). È stata anche determinante nello stabilire un archivio audiovisivo del concettualismo di 

Mosca che è stato esposto in varie mostre. La sua mostra PRIGOV. Le opere di testo di Dmitry 

Aleksandrovich sono attualmente esposte in vari luoghi in tutta Europa. Haensgen è anche attiva 

come traduttrice e editrice. Ha tradotto in poesia tedesca alcuni importanti poeti russi 

contemporanei come Vsevolod Nekrasov, Dmitry Prigov, Lev Rubinstein e altri. 

«Sabine Haensgen», Sabine Haensgen, consultato il 13 dicembre 2017, 

URL:  http://www.sabine-haensgen.de/index.html 
48 Antonio Geusa, History of russian video art, cit., p. 15 
49  Nato nel 1947in Russia dove tuttora vive e lavora. Sin dagli anni '70 Sergei Borisov ha 

fotografato attivamente pop star e gruppi rock russi per manifesti e copertine di album 

dell'etichetta discografica russa Melodia. Dopo il 1976 è diventato membro della sezione 

fotografia del Comitato unito degli artisti grafici di Mosca in Malaya Gruzinskaya Street. Nello 

stesso periodo, Borisov ha iniziato a documentare gli eventi della vita artistica alternativa 

 dell'Archivio della Nuova Arte di Mosca (Mana) accanto a Igor Makarevich, Georgy Kizevalter 

e Andrei Monastyrski. Nelle sue opere Borisov cerca di trasmettere la trama della vita quotidiana 

nel tempo della Perestroika 

«Sergey Borisov», Art Space, consultato il 13 dicembre 2017, 

URL: https://www.artspace.com/artist/sergei-borisov 
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   Parallelamente, fuori dal territorio russo, intraprende un'impresa affine Vadim 

Zakharov50. Egli, infatti, dal 1989, inizia a registrare varie esibizioni di artisti compatrioti 

all'estero.  

 

 

 

 

 

 

 

 

 

 

 

 

 

 

 

 

 

 

 

 

 

 

 

                                                           
50  Vadim Zakharov è nato nel 1959 a Dushanbe, in Tagikistan; laureato presso l'Istituto di 

formazione per insegnanti di Stato di Mosca; è un artista concettuale russo esposto a livello 

internazionale. Vive e lavora a Mosca e Colonia, in Germania. Famoso per aver creato 

l'installazione (la prima che abbia mai occupato entrambi i livelli del padiglione) per il padiglione 

russo alla 55a edizione 2013 della Biennale di Venezia. Proprio quest'anno parteciperà ad Arte 

Fiera di Bologna, dal due al quattro Febbraio, con il progetto "Tunguska event, history marches 

on a table". 

«Vadim Zakharov», Conceptualism Moscow, consultato il 13 dicembre 2017,  

URL: http://www.conceptualism-moscow.org/page?id=166&lang=en 
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1.2 Andrei Monastyrski - Conversazione con una lampada  

 

 

Anno 1985: Andrei Monastyrski decide di registrare la "performance da videocamera" 

Conversazione con una lampada, utilizzando una video camera di contrabbando, 

trasportata dalla dottoranda Sabine Haensgens dalla Germania dell'Ovest fino a Mosca.  

   L'intera performance si svolge in una stanza in cui è presente l'artista, seduto di fronte 

alla telecamera, mentre regge una lampada (inizialmente rimane celata agli occhi dello 

spettatore, in mezzo alle gambe del protagonista). Il monologo ha una durata di 

venticinque minuti e si apre con l'artista che esterna la propria sensazione di ansietà nei 

riguardi della telecamera che è posta proprio di fronte a lui. Si sente manipolato dal potere 

dell'apparecchio. Monastyrski, seduto e a torso nudo, guarda dritto in camera. Di 

particolare impatto è l'ombra del busto dell'artista proiettata sulla parete di fondo, creata 

dalla lampada che egli regge tra le gambe. Monastyrski, inizialmente, improvvisa buona 

parte del monologo; continua recitando un testo composto nel 1975; seguono i versi dei 

suoi poeti preferiti, Afanasy Fet 51 e Fyodor Tyutchev52. Per interpretare graficamente il 

pensiero diretto a questi due poeti, Monastyrski disegna sul proprio petto due punti neri. 

Guardandoli successivamente egli decide di trasformarli in qualcosa di antropomorfo, 

aggiungendo sopracciglia, naso, labbra, denti e contorno del viso. A questo punto l'artista 

indaga l'essenza metafisica dell'animo umano e riflette sui cambiamenti che il tempo ha 

                                                           
51 Poeta russo, nato il 23 novembre 1820 in una villa del governatorato di Orel, morto a Mosca il 

21 novembre 1892. Il cognome F., sotto il quale è. generalmente noto era il cognome della madre, 

tedesca e protestante, da lui adottato, poiché ìl matrimonio del padre, Afanasii Shenshin, non era 

stato riconosciuto valido dalle autorità ortodosse. F. studiò a Mosca e divenne ufficiale. Nel 1858 

si ritirò nei suoi possedimenti a fare l'agricoltore e il poeta. Ricorrere a simboli e allegorie, la sua 

poesia, pur radicata nella tradizione russa (Pushkin) e straniera (Heine), precorre l'arte dei 

simbolisti. 

«Afanasy Fet», Treccani, consultato il 13 dicembre 2017, 

URL: http://www.treccani.it/enciclopedia/afanasij-afanas-evic-fet_%28Enciclopedia-

Italiana%29/ 
52 Appartenente a una famiglia dell’aristocrazia moscovita, Fyodor Tyutchev (1803-1873) fu 

diplomatico oltre che eminente poeta, e dopo aver iniziato la carriera nel Collegio degli Affari 

esteri di Pietroburgo operò come incaricato speciale a Monaco di Baviera – dove frequentò Heine, 

Schelling e gli ambienti del Romanticismo tedesco – e a Torino, dove visse dal 1837 al 1839. Nel 

1836 alcune sue liriche furono pubblicate dalla rivista di Puškin «Il contemporaneo», suscitando 

i primi, ampi consensi. Nel 1844 tornò definitivamente in Russia, mentre la sua fama di poeta 

cresceva dopo i riconoscimenti tributatigli da Turgenev, Fet, Dobroljubov. 

«Fëdor Ivanovič Tjutčev», Treccani, consultato il 13 dicembre 2017, 

URL: http://www.treccani.it/enciclopedia/fedor-ivanovic-tjutcev/ 
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apportato al proprio corpo, interpretando quasi come un'epifania il giorno in cui realizza 

la crescita del proprio ventre. Questi cambiamenti interpretano, inesorabilmente, la fine 

di un periodo e l'inizio di un altro, nella vita dell'artista; avviene quel passaggio inevitabile 

per il corpo che deve abbandonare uno stato di giovinezza per abbracciarne uno nuovo, 

la maturità.  Dopo tutte queste confessioni, l'inquadratura si allarga, mostra la presenza 

della lampada, tra le gambe dell'artista, e il video finisce.  

   Lo stesso anno Monastyrski crea altre due "performances per videocamera": Maniglia 

morbida e La concezione di Aeromonk Sergiy. La prima è costituita da un insieme di 

scatole nere, bulbi di lampadina e un segnale rotante, circolare, con una stella su fondo 

rosso da un lato e un quadrante di orologio dall'altro. Il tutto viene presentato nel 

soggiorno dell'artista. La seconda performance per videocamera è costituita da una lunga 

conversazione, suddivisa in tre parti, con lo scrittore Vladimir Sorokin53, caratterizzata 

da una persistente e illogica gesticolazione54.  

 

 

 

 

                                                           
53 Scrittore russo (Bykovo, Mosca,1955). Dopo una breve collaborazione con il giornale Smena, 

bruscamente interrotta per motivi politici, si è unito intorno alla metà degli anni Settanta al circolo 

di intellettuali e artisti dell'underground noti sotto l'etichetta di concettualismo moscovita, una 

delle espressioni di più ampio respiro del postmodernismo russo per durata e significato cultuale. 

Con il suo romanzo d'esordio Očered´ (trad. it. La coda, 1988), uscito in Francia nel 1985 a causa 

della censura sovietica, ha raggiunto immediata popolarità. 

«Vladimir Sorokin», Treccani, consultato il 14 dicembre 2017,  

URL: http://www.treccani.it/enciclopedia/vladimir-georgievic-sorokin/ 
54 Geusa, History of russian video art, cit., p. 20-21 
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Andrei Monastyrski, 1991 
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1.3 Sabine Haensgen e il gruppo Azioni Collettive 

 

 

Sabine Haensgen, negli anni Ottanta, è una dottoranda tedesca proveniente dall'Università 

di Bochum, Germania dell'Ovest. Tra il 1984 e il 1985 ottiene una borsa di studio per il 

progetto di ricerca sugli aspetti del cambiamento socio-culturale all’interno della società 

sovietica degli anni ’70 dalla Fondazione Volkswagen. Può essere considerata una figura 

chiave in questo campo poiché, nel viaggio dalla Germania dell'Ovest a Mosca, decide di 

portare una videocamera. Nella capitale russa, per un anno intero registra performance, 

letture di poesia, mostre, conversazioni e interviste provenienti dall'underground artistico. 

Una volta tornata a casa decide di catalogare meticolosamente i materiali registrati nel 

suo soggiorno moscovita, creando un archivio audiovisivo personale55.   

   Qualche anno più tardi Haensgen pubblica una videocassetta, testimonianza del 

soggiorno moscovita, della durata di trentatré minuti, intitolato Moscow. Moscow. Action. 

Art. Poetry, accompagnata da un opuscolo in tedesco. Il nastro mostra un mix di brevi 

documentari su performance, tra cui la famosa Conversazione con una lampada di 

Monastyrski. 

 

 

 

 

 

 

 

 

 

 

 

 

Sabine Hänsgen e Dmitri Prigov; appartamento privato di Prigov a Belyaevo. Mosca 1985. 

                                                           
55 Geusa, History of russian video art, cit., p. 17-18 
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   Nel 1989 Sabine Haensgen ottiene il permesso di fare ritorno a Mosca, portando con sé 

la propria videocamera. Si riporta di seguito un estratto dell'intervista condotta dalla 

giornalista Olga Martin56 a Sabine Haensgen che attesta l'accaduto:  

 

OM: How did you get hold of a camera? At that time a private video camera was a 

rarity, especially in the Soviet Union. 

 

SH: For my second stay in Moscow I had brought a Blaupunkt VHS camera with 

me. Therefore, when we came to the Belorussian border in Brest, I was the only one 

who had to leave the train; I had to explain and justify myself. As I had a grant for 

studying at the State Film Institute in Moscow (VGIK) and could prove this by 

showing my documents, I was able to take the camera with me57. 

 

   Lo stesso anno Sabine Haensgen diventa un membro ufficiale dell’organizzazione 

Azioni collettive. Si tratta di un importante gruppo performativo legato al concettualismo 

moscovita, fondato da Monastyrski nel 1976. Inizialmente vi partecipano anche gli artisti 

Nikita Alekseev, Georgy Kizevalter e Nikolay Panitkov. Dopo l'arrivo di Sabine 

Haensgen, entrano a far parte del gruppo anche Igor Makarevich, Elena Elagina e Sergey 

Romashko.  

 

 

 

 

 

 

                                                           
56 Olga Martin è una dottoranda in studi slavi all'Università di Zurigo. L'argomento della sua 

dissertazione è il miliziano nell'arte e nella cultura sovietica e postsovietica. Dopo aver completato 

la sua tesi di Master all'Università di Bonn, è stata docente presso l'Università Charles di Praga, 

dove ha anche scritto articoli per Radio Praga e per varie riviste.  

URL: http://www.artmargins.com/index.php/interviews-sp-837925570/766-2015-08-28-00-33-

52 
57Olga Martin, «Moscow conceptualism in the 1980s: interview with Sabine Haensgen», Art 

Margins, consultato il 14 dicembre 2017, 

URL: http://www.artmargins.com/index.php/interviews-sp-837925570/766-2015-08-28-00-33-

52 

http://www.artmargins.com/index.php/interviews-sp-837925570/766-2015-08-28-00-33-52
http://www.artmargins.com/index.php/interviews-sp-837925570/766-2015-08-28-00-33-52
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I principi che regolano il movimento vengono chiaramente espressi in un manifesto, 

pubblicato nella rivista A - Ja58, nel 1982:  

 

«Le nostre attività sono pratiche spirituali e non arte in senso commerciale. Ogni 

nostra azione è un rituale con uno scopo, vogliono creare una sensazione di umanità 

tra i partecipanti. L'unanimità viene raggiunta con l'aiuto dei simboli archetipi e 

primitivi legati ai rituali. Se si vuole considerare il nostro lavoro come arte, allora 

bisogna considerarlo come un "diapason" che vuole condurre la consapevolezza 

fuori dai limiti dell'intelletto. Tutte le nostre performance vengono attuate nella 

natura e possono essere apprezzate al meglio solo tramite la diretta partecipazione59».  

 

 

 

 

 

 

 

 

 

 

 

 

Azioni Collettive: traduzioni. Da sinistra a destra: Andrei Monastyrski, Sabine Hänsgen, Sergei 

Romashko, Mosca, 6 Febbraio, 1985.  

   

                                                           
58 Pubblicato dal 1979 al 1982 a Parigi dall'artista sovietico Igor Shelkovsky, il giornale era 

interamente dedicato alla scena artistica sovietica sotterranea. A-YA ha contribuito molto agli 

studi successivi della performance art in URSS. Il primo numero conteneva il famoso 

Concettualismo romantico di Mosca di Boris Groys, l'articolo che ha dato al movimento sovietico 

dell'arte underground il nome con il quale è ancora saldamente associato, nonostante tutti i 

dibattiti intorno ad esso negli anni che seguirono.  

L'articolo di Margarita Masterkova è stato il primo studio sull'arte della performance del 

dopoguerra russo, concentrandosi su gruppi come Collective Actions, Gnezdo e il duo di Rimma 

e Valeriy Gerlovin. 
59 Masterkova Margarita, Performances in Moscow, in “A – Ya”, n°4, 1982, p. 5-11 
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   Personalità importante all'interno del gruppo Azioni Collettive è sicuramente Sergei 

Romashko 60 . Il video che egli crea nel 1989 precisa l'importanza dell'uso della 

videocamera all'interno del gruppo. Nella pellicola egli si presenta seduto su una sedia, 

nel mezzo di un campo aperto, reggendo la videocamera di Sabine Haensgen tra le mani; 

inizia a spiegare tutti i passaggi necessari per poter effettuare la registrazione, guardando 

dritto in camera. Questa procedura rileva la mancanza di tecniche professionali, infatti, la 

registrazione viene effettuata utilizzando un approccio amatoriale; le riprese non sono 

caratterizzate da uno stile particolare, piuttosto risultano osservazioni apparentemente 

anonime. 

   Tra il 1976 e il 2013 il gruppo mette in scena oltre 130 azioni (circa otto spettacoli 

all'anno). Le prime esibizioni, fondamentali per l'estetica del gruppo, si presentano come 

eventi estremamente minimali. Dal 1989 in poi, le azioni diventano più complesse 

facendo riferimento al misticismo orientale e spesso utilizzando parte della 

documentazione di azioni precedenti. Di solito le azioni si svolgono in aree remote del 

paesaggio russo, spesso un campo innevato (l'uso di spazi ampi e nevosi, probabilmente, 

fa riferimento alle composizioni suprematiste bianco su bianco di Kazimir Malevich61 

[(1878-1935) e anche alle pagine bianche degli album 1972-5 del concettualista 

moscovita Ilya Kabakov 62 ]. Non fornendo informazioni sull'azione prevista, gli 

organizzatori si limitano ad invitare un gruppo composto da una ventina di partecipanti a 

prendere un treno diretto nelle campagne fuori Mosca. Le azioni hanno in media una 

breve durata e si svolgono appositamente a distanza dagli spettatori in modo che essi non 

abbiano una visione chiara di ciò che sta succedendo. L'attenzione degli spettatori spesso 

                                                           
60 Nasce nel 1952 a Mosca; si è laureato presso l'Università statale di Mosca. Sempre a Mosca 

dal 1976 inizia a presentare opere nel campo della poesia concreta e dell'arte concreta oltre a varie 

ricerche presso l'Accademia delle Scienze, Mosca. Autore di varie pubblicazioni sulla teoria del 

linguaggio e la poetica. Dottore di ricerca sulla filosofia linguistica dei romantici tedeschi. Oggi 

vive e lavora a Mosca. 

«Sergei Romashko», Russian Pavilion, consultato il 15 dicembre 2017, 

URL: http://www.ruspavilion.ru/en-2011/artists/19/ 
61  Pittore russo (Kiev 1878 - Leningrado 1935). Fu tra i più attivi e dotati esponenti 

dell'avanguardia russa ed europea. Dopo aver assorbito e superato le avanguardie occidentali 

giunse alla formulazione dal suprematismo, basato sulla supremazia della pura sensibilità e volto 

a liberare l'arte dal mondo oggettivo. Sviluppò il discorso pittorico aperto dal cubismo verso 

l'astrazione assoluta, giungendo fino ai limiti della pittura con opere come il Quadrato bianco su 

fondo bianco (New York, Museum of modern art). 

«Kazimir Malevich», Treccani, consultato il 15 dicembre 2017 

URL: http://www.treccani.it/enciclopedia/kazimir-severinovic-malevic/ 
62 V. p. 5  
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viene volutamente indirizzata a ciò che è insensato o addirittura irrilevante63. Monastyrski 

le definisce "azioni vuote"64 , poiché gli eventi che le caratterizzano sono rimasti ai 

margini della familiarità, non trasformandosi in segni. 

   L'archivio MANI (acronimo che sta per Archivio Moscovita della Nuova Arte) è 

costituito da diversi settori creati dai concettualisti moscoviti per sopperire alla 

impossibilità di esporre alle mostre ufficiali ma anche per presentare le proprie opere ad 

un pubblico internazionale. 

 

 

 

 

 

 

 

 

 

 

 

 

 

Mosca, campo a izmaylovskoe, 13 marzo 1976, A. Monastyrski, L. Rubinstein, N. Alexeex, G. 

Kizevalter 

  

 

 

 

 

                                                           
63 «Collective Actions, Sabine Haensgen, Russian world», Tate, consultato il 21 dicembre 2017 

URL: http://www.tate.org.uk/art/artworks/collective-actions-haensgen-russian-world-t14345 
64 Sabine Haensgen, Andrei Monastyrski, «Preface to the sixth volume of "Trips out of Town"», 

Conceptualism, consultato il 21 dicembre 2017,  

URL:http://conceptualism.letov.ru/MONASTYRSKI-Haensgen-Preface-to-the-sixth-

volume.html  

http://www.tate.org.uk/art/artworks/collective-actions-haensgen-russian-world-t14345
http://conceptualism.letov.ru/MONASTYRSKI-Haensgen-Preface-to-the-sixth-volume.html
http://conceptualism.letov.ru/MONASTYRSKI-Haensgen-Preface-to-the-sixth-volume.html
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1.4 Il cinema parallelo  

 

 

Parallelamente agli esempi sopra citati, in questo periodo, comincia a raccogliersi una 

schiera di cinefili, in opposizione al Goskino, l'ente statale incaricato di coordinare e 

organizzare l'attività cinematografica in Unione Sovietica65.  

   Universalmente indicato come "cinema parallelo" è costituito da due gruppi principali: 

il primo, Cine Fantom (con sede a Mosca); il secondo, Necrorealismo (con sede a 

Leningrado)66.  

   La giornalista britannica, corrispondente estera in Russia, Helen Womack elenca i 

principi dei direttori cinematografici animatori del movimento, in un articolo, scritto in 

occasione del primo festival sovietico cinematografico non ufficiale, organizzato tra il 14 

e il 21 novembre 1987: « Parallel cinema as opposed to amateur movie-making attains a 

professional artistic standard equal to that of the official film industry. But it has different 

themes and techniques from the often politicized state cinema, its proponents say67».  

   I registi indipendenti lavorano in studi amatoriali, con budget limitato e videocamere 

piuttosto che apparecchi sofisticati poiché queste offrono l'opportunità di tagliare 

sensibilmente i costi di post produzione. 

   Interessante è la figura di Boris Yukhananov, un direttore teatrale, fondatore, nel 1985, 

di una delle prime compagnie teatrali indipendenti dell'Unione Sovietica: Theatre - 

Theatre. Sempre nel 1985 egli riceve una video camera, dall'amico Sergey Borisov, di 

ritorno da un viaggio in Finlandia. Egli inizia a utilizzare questo nuovo mezzo espressivo 

non tanto per sopperire a una mancanza economica ma proprio come nuovo strumento in 

grado di creare un cinema innovativo. Yukhananov inoltre supporta la propria produzione 

cinematografica con vari scritti teorici come Teoria della direzione video, Modifica 

fatale, La tua testa è nelle tue mani, e Imago mutante.  Egli elabora varie teorie intorno 

al concetto di slow video, insistendo su un aspetto decisamente innovativo del video: il 

tempo del video coincide con il tempo della vita reale, mentre il cinema è costituito da 

                                                           
65  Nel 1992, con il crollo dell'Unione Sovietica, il Goskino cambia nome in Commissione 

cinematografica della Federazione Russa (RosKino). 
66 Michela Greco, Arianna Pagliara, Catalogo 46° Mostra Internazionale del Nuovo Cinema, 

Lineagrafica, Roma, 2010 
67 Helen Womack, Avant-garde Movies Shown in Soviet Festival, “Korea Herald”, novembre 

1997, pag. 21.  
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una serie di scene combinate per creare una nuova temporalità. Seguendo proprio questo 

principio di progresso lineare, Yukhananov, crea nel 1986 il suo primo "video film": La 

magione, una registrazione di tre ore che riprende le vicende di una compagnia teatrale 

riunita in un maniero fatiscente.  

L'anno seguente l'artista crea un altro video, intitolato, Prospettiva Rovesciata, basato 

sullo studio omonimo del filosofo russo Pavel Florensky68. È verso la fine degli anni ’80 

che Yukhananov insieme a un gruppo di registi, artisti, musicisti e teorici dell'arte decide 

di fondare il MIR, Studio di direzione individuale, nel tentativo di creare un'alternativa al 

sistema statale di educazione artistica nell'URSS. Il primo gruppo di studenti dello Studio 

viene selezionato nel 1988 a Leningrado e l’anno seguente viene presentato a Mosca il 

bando per candidarsi allo Studio-2. Solo 30 studenti sono stati accettati per prendere parte 

ad un programma didattico e artistico unico presso lo Studio69. 

 

 

 

 

 

 

 

 

 

 

 

 

 

                                                           
68 Pensatore russo (n. Evlach 1882 - m. nei pressi di Leningrado 1937). Laureatosi in matematica, 

si dedicò in seguito agli studî teologici e fu ordinato sacerdote: durante e dopo la rivoluzione fu 

deportato nel Turkestan, quindi nelle isole Soloveckie e infine in Siberia e fucilato. Sotto 

l'influenza di V. Solovyov, Florensky contrappone alla filosofia occidentale, accusata di astratto 

intellettualismo, il pensiero russo, quello ortodosso in particolare, il quale si fonda sulla fede 

religiosa. Questa ha per oggetto proprio la "verità spirituale", che il Florensky, sulla scia di 

Solovyov, identifica con Sofia, eterna sapienza e amore creativo di Dio. 

«P. Florensky», Treccani, consultato il 21 dicembre 2017,  

URL: http://www.treccani.it/enciclopedia/pavel-aleksandrovic-Florensky 
69 «MIR Studio of Individual Directing», MIR, consultato il 12 aprile 2018, 

URL: http://you-mir.ru/en/history  

http://you-mir.ru/en/history
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1.5 Bulat Galeev e l'istituto "Prometheus" di Kazan. 

 

 

   Il 6 aprile 1962 nella sala convegni dell'Istituto di aviazione di Kazan viene messo in 

atto, per la prima volta nell'Unione Sovietica il poema sinfonico Prometeus, secondo il 

volere originale dell'autore Aleksandr Scryabin70, il quale compone l'opera nel 1910, 

accompagnata dalla proiezione di luci colorate attraverso l'utilizzo di un clavier à lumière, 

o chromola, uno strumento a tastiera elettrofono che proietta, a ogni nota o cambio 

d'armonia corrispondente, un fascio di luce colorata. I colori sottolineano i vari stati 

d'animo evocati dalla musica. Esperimenti in questo senso non possono essere considerati 

del tutto nuovi. Tanti negli anni si dedicano alla sperimentazione in questo senso, 

accostando musica e colori; troviamo un degno esempio per quanto riguarda la Russia, 

nella figura di Vladimir Baranov-Rossine71, il quale inventa il piano optofonico, uno 

strumento musicale formato da una tastiera in grado di produrre simultaneamente suoni e 

proiettare luci in movimento: ad ogni nota viene assegnato un colore specifico72.  

 

                                                           
70 Musicista (Mosca 1872 - ivi 1915), studiò al conservatorio di Mosca pianoforte con V. Safanov 

e composizione con S. Taneev e A. Arenskij. Dal 1893 noto concertista di pianoforte in Russia e 

all'estero, insegnò (1897-1903) al conservatorio di Mosca, dedicandosi poi alla composizione. 

Dalla sua produzione emergono le dieci sonate e i venti poemi per pianoforte (tra questi ultimi il 

più celebre è Vers la flamme, 1914), il concerto op. 20 per pianoforte e orchestra (1898), la 3a 

sinfonia (Il divino poema, 1905); Il poema dell'estasi (1908) e Prometeo: il poema del fuoco 

(1909-10), per orchestra, pianoforte, organo, coro e "tastiera a luci colorate".  

«Aleksandr Scryabin», Treccani, consultato il 12 aprile 2018,  

URL: http://www.treccani.it/enciclopedia/aleksandr-nicolaevic-scriabin_%28Enciclopedia-

Italiana%29/ 
71 Baranoff-Rossiné, Vladimir. - Pittore e scultore russo (n. Cherson 1888 - m. in un lager nazista 

1944). Dopo aver studiato a Pietroburgo, soggiornò a Parigi (1910-14): vicino a pittori e poeti 

quali S. e R. Delaunay, B. Cendrars, si volse a una ricerca astratta, utilizzando materiali eterogenei 

(pezzi di grondaia, molle, ecc.). Tornato in Russia, si dedicò a esperienze optofoniche elaborando 

un piano capace di proiettare per ogni nota un colore sullo schermo. Stabilitosi definitivamente a 

Parigi nel 1925, proseguì le sue ricerche, considerate tra le prime dell'arte ottico-cinetica. 

«Baranoff-Rossiné», Treccani, consultato il 14 aprile 2018, 

URL: http://www.treccani.it/enciclopedia/vladimir-baranoff-rossine/ 
72 Iolanda Nigro Covre, Baranov-Rossiné, un re della luce venuto dall’Ucraina, “Il Manifesto”, 

27 agosto 2017 https://ilmanifesto.it/baranov-rossine-un-re-della-luce-venuto-dallucraina/, 10 

giugno 2018 

https://ilmanifesto.it/baranov-rossine-un-re-della-luce-venuto-dallucraina/
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Rappresentazione del piano optofonico 

 

L'arte non ufficiale in molte circostanze si sviluppa proprio sotto il naso delle autorità. 

Questo è il caso del visionario innovatore della video arte russa Bulat Galeev e dell'Istituto 

Prometheus di Kazan. Il 6 aprile 1962 viene segnata la fondazione di un collettivo 

composto da studenti e insegnanti, appartenenti all'Istituto di aviazione di Kazan, i quali, 

dopo aver assistito alla rappresentazione del Prometeo di Scriabyn decidono di creare un 

gruppo omonimo. Nessuno di Prometheus possiede una formazione artistica (Galeev, ad 

esempio, non era neppure stato ammesso alla scuola d'arte), quindi il collettivo decide di 

trovare un proprio concetto personale di bellezza. Il testo From amateur Performances to 

Academy Institute illustra tutti gli step evolutivi che caratterizzano il percorso del 

collettivo in questione. Essi sperimentano una nuova estetica e creano vari dispositivi in 

grado di sincronizzare i brani musicali e i fasci di luce. Le loro creazioni si sviluppano 

attraverso l'utilizzo di mixed media: musica, danza, poesia, proiezioni luminose e 

architettura. Inizialmente il gruppo si interessa principalmente ai concerti; nel 1965, tre 

anni dopo dal loro debutto, iniziano a lavorare con il cinema.  

   Il loro primo film intende rimettere in scena il Prometheus di Scriabyn e si intitola, 

appunto, Prometheus: eterno movimento (1969). Altri loro lavori sono Il piccolo trittico 

(1975) e Sonata spaziale (1981). 

   Bisogna ricordare che principalmente il gruppo è interessato a creare spettacoli di 

musica e luce e che con l'avvento della perestroika il governo sovvenziona sempre meno 

l'associazione; essendo un'organizzazione di ricerca gestita dallo stato la soluzione alla 

crisi è stata avvicinarsi al mondo del cinema.  

   L'Istituto di aviazione di Kazan è in possesso di apparecchi per la ripresa video ancora 

prima che i dispositivi in questione fossero venduti regolarmente nei negozi proprio 



27 
 

perché si tratta di un'organizzazione di ricerca statale. Nel 1989 il collettivo inizia a 

produrre regolarmente video musicali accompagnati da giochi di luce; proprio in questo 

anno vengono completati quattro lavori: Il tempio (Kitsch style), Il tempio (in stile di J. 

Mirò), Ballata per Bernt (in stile W. Kandinskij) e Harmonia viva (in stile S. Dalì).  

Il risultato di queste sperimentazioni non è altro che la naturale prosecuzione del 

procedimento creativo caro da sempre al collettivo: fissare su un supporto permanente gli 

spettacoli luminosi/musicali73.  

 

 

 

Bulat Galeev e il dispositivo audio visuale "Cristallo" 

 

 

 

 

 

 

 

 

 

 

 

                                                           
73 Geusa, History of russian video art, cit., p. 36-41 
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1.6 Tv Pirata (PTV) 

 

 

Tv Pirata è il primo canale televisivo indipendente in Russia. La trasmissione dei 

programmi inizia nel 1989. Essi vengono trasmessi da un piccolo appartamento nel centro 

di Leningrado, nei pressi dell'Hermitage. Yuris Lesnik, Vladislav Mamyshev-Monroe e 

Timur Novikov risultano le principali personalità animatrici del collettivo, promotori di 

questo nuovo progetto video artistico. Principalmente, le personalità che gravitano attorno 

alla Pirate Television provengono dalla comunità artistica dell'underground della città di 

Leningrado, chiamata, "New artists", costituita da pittori, musicisti, scrittori e performer.  

   Yekaterina Andreyeva74 ha dichiarato al “Moscow Times”: «I nuovi artisti vivevano in 

un mondo di transavanguardia, senza divisione. La fluidità di genere del collettivo è stata 

estesa alle loro affermazioni artistiche».75  Anche Tony Conrad76 descrive la natura di 

questo gruppo: 

 

The New Painters are young; they play in rock groups, do acting; they have made 

magic marker films. "This movement has coincided with the new possibilities for 

Soviet rock-culture in the last two years. The resulting phenomenon is not unlike that 

of the East Village, and has produced a … younger generation the likes of which 

Russia has never seen …"77 

 

Natura costituita da giovani eclettici che suonano musica rock e recitano, sicuramente una 

novità per la Russia. 

                                                           
74 Nata a Leningrado nel 1961; critico d'arte, curatrice e storica dell'arte, esperta di arte russa e 

straniera del XX-XXI secolo, Ph.D., ricercatrice principale presso il Dipartimento di Arte 

Contemporanea al Museo statale russo. 
75 Claire Marie Healy, «The radical artist who shaped Russian youth culture», consultato il 16 

gennaio 2018, URL: http://www.dazeddigital.com/artsandculture/article/25719/1/the-radical-

artist-who-shaped-russian-youth-culture 
76  Anthony Schmalz "Tony" Conrad (7 marzo 1940 - 9 aprile 2016) è stato un videoartista 

d'avanguardia americana, regista sperimentale, musicista, compositore, artista del suono, 

insegnante e scrittore. Attivo in una varietà di media fin dai primi anni '60.  
77 Tony Conrad, «Catching up to Video at Home and Abroad», consultato il 16 gennaio 2018, 

URL:http://90.146.8.18/en/archives/festival_archive/festival_catalogs/festival_artikel.asp?iProje

ctID=9089# 

  

http://www.dazeddigital.com/artsandculture/article/25719/1/the-radical-artist-who-shaped-russian-youth-culture
http://www.dazeddigital.com/artsandculture/article/25719/1/the-radical-artist-who-shaped-russian-youth-culture
http://90.146.8.18/en/archives/festival_archive/festival_catalogs/festival_artikel.asp?iProjectID=9089
http://90.146.8.18/en/archives/festival_archive/festival_catalogs/festival_artikel.asp?iProjectID=9089
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   Monroe si occupa delle sceneggiature e recita la maggior parte dei ruoli. Egli assume 

l'aspetto di celebrità come Marilyn Monroe e il presidente Kennedy, così come 

personaggi più generali come quello di un presentatore televisivo. Personaggi famosi 

provenienti da contesti e culture riccamente diversi sono soggetti alle parodie spietate, 

ciniche e occasionalmente malinconiche di Monroe. La totale trasparenza assunta nei 

confronti della sessualità lo hanno reso una sorta di eroe all’interno della comunità LGBT, 

essendo stato uno dei primi esempi di drag in tutta l’Unione Sovietica. Timur Novikov 

svolge anch'esso il ruolo di scrittore per le sceneggiature ma, più che altro, bisogna 

considerarlo una sorta di direttore generale. Yuris Lesnik è direttore insieme a Novikov 

ma anche produttore. L'atmosfera che permea le registrazioni è sicuramente non 

professionale. I personaggi appaiono solitamente pesantemente truccati e indossano 

costumi particolari; recitano in maniera caricaturale. Il dramma tv, a basso budget, Adolf 

e Eva, incarna perfettamente lo spirito del canale intero, parodistico, stravagante e 

giocoso.  

 

 

 

 

 

 

 

 

 

 

 

 

 

 

Vladislav (Vlad) Monroe; 00:32:00 min, 77 x 95 cm; 1990 

Materials: monitor, frame, dvd 
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Pirate Television produce tra il 1989 e il 1992 moltissimi e vari programmi televisivi 

come reportage su aperture di mostre, interviste di personaggi famosi, quiz e notiziari 

ricreando perennemente la parodia della programmazione televisiva sovietica ufficiale.    

Purtroppo non esiste un archivio che documenti la quantità di lavori prodotti in questi tre 

anni di attività. Alcuni programmi sono stati registrati su VHS (mai in diretta) che però 

ora risultano danneggiate o addirittura disperse. Le uniche registrazioni che esistono non 

sono altro che "registrazioni pirata" riprese dagli artisti che vi partecipavano. Bisogna 

considerare che inizialmente le immagini televisive vengono prodotte e visionate soltanto 

negli studi o negli appartamenti degli artisti; dopo la rottura del collettivo, le immagini 

superstiti cominciano a circolare all'interno delle gallerie d'arte del paese, all'estero e 

anche nelle discoteche.  
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1.7 La Nuova Accademia di Belle Arti di Timur Novikov.  

 

 

Lo stesso Timur Novikov, citato precedentemente come uno dei fondatori del progetto 

video artistico Tv pirata, sarà protagonista del seguente capitolo.  

   Siamo a San Pietroburgo, durante gli anni '80 e '90; Timur Novikov e i suoi collaboratori 

artistici emergono come principali protagonisti del rinnovato ottimismo delle avanguardie 

durante il graduale rilassamento della perestroika. 

   Egli si presenta come il fondatore e il prestanome di non uno ma due movimenti 

iconoclastici: i Nuovi artisti (1982-1991) seguiti dalla Nuova accademia e il loro concetto 

di Neo-accademismo. Egli è stato il perno di questi due gruppi fino alla morte, avvenuta 

prematuramente nel 2002. Novikov ha saputo guidare la creatività collettiva attraverso 

arte visiva, performance, film, moda e musica. Con il graduale ritiro della cortina di ferro, 

quest’arte avrebbe catturato rapidamente l'attenzione dell'Occidente 78 . La Nuova 

accademia si presenta certamente come il progetto più ambizioso dei Nuovi artisti. Viene 

fondata nel dicembre del 1989, presso il centro di arte contemporanea Pushkinskaja 

(occupato da artisti e musicisti dell'underground sin dal 1989), con lo scopo di diffondere 

una scuola di pensiero che voleva intendersi come una sorta di antidoto alla "barbarie del 

modernismo". Il loro intento era stato chiaramente iscritto all'interno del Manifesto per la 

Società europea per la conservazione dell'estetica classica. 

   Con questa iniziativa la bellezza acquista nuovamente valore: essa deve essere intesa 

come la forma assoluta alla base di qualsiasi opera d'arte. Si tenta di tornare in quel 

magico periodo storico in cui "gli scultori creavano grandi sculture"; "gli artisti erano in 

grado di fare bei disegni"; "gli architetti costruivano bellissimi palazzi"; "i poeti 

componevano bellissima poesia" e "i compositori componevano ottima musica". Il Neo-

Academism è un'avanguardia russa contemporanea che oscilla tra la tradizione e l'utilizzo 

di nuove tecnologie, conservatorismo e radicale innovazione79.   

                                                           
78 Claire Marie Healy, «The radical artist who shaped Russian youth culture», consultato il 18 

gennaio 2018, URL: http://www.dazeddigital.com/artsandculture/article/25719/1/the-radical-

artist-who-shaped-russian-youth-culture 
79 Günter Berghaus, International Yearbook of Futurism Studies, CPI books Editori, Leck, 2016, 

p. 94 
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   Il romanziere Bruce Sterling80 , nel saggio Art and Corruption, che tratta della vita a 

San Pietroburgo proprio negli anni della fondazione della New Academy, afferma:  

 

«Suddently the true Neo-Academist wildcard emerges: the digital imperative. This 

is what truly distinguishes Neo-Academism from all those previous attempts to 

resuscitate dead beaux arts. The Neo-Academists have the technology. They can get 

a different kind of grip. they can cut and paste it. Photoshop is their friend».81 

 

 Essi, infatti, supportano l’utilizzo delle nuove tecnologie. Creano vari video per 

esprimere gli intenti programmatici del gruppo. Paradossalmente il primo video 

“promozionale” non viene creato direttamente dai New-Academics ma nasce tra le mura 

degli studi di Tv pirata: Timur Novikov e Vladislav Mamyshev-Monroe definiscono i 

nuovi parametri del classicismo, nel video The exotics of classicism, diretto da Yuris 

Lesnik e dallo stesso Mamyshev-Monroe, nel 1991. Quest’ultimo interpreta la parte di un 

cherubino che sorvola le parti più caratteristiche della città di San Pietroburgo: danza 

vicino ai pilastri di un edificio neoclassico, corre per le strade del centro storico e via 

dicendo.  

   Olga Tubreluts82 è una delle personalità più influenti, per quanto riguarda la video arte, 

all'interno del gruppo della New Academy. Nel 1993 crea il suo primo videofilm, Gore 

                                                           
80 Scrittore statunitense (n. Brownsville, Texas, 1954). Scrittore di fantascienza, S. è considerato 

uno degli ideologi del genere cyberpunk, nel 1986 infatti ha pubblicato e curato l’antologia di 

racconti di autori vari Mirrorshades, ritenuto il manifesto del genere. Laureato in giornalismo, 

dopo aver trascorso alcuni anni in India ha cominciato a lavorare nel settore. Ha esordito nella 

narrativa nel 1976 con il racconto Man-Made Self, contenuto in un’antologia di fantascienza di 

autori texani ed è dell’anno successivo il suo primo romanzo, considerato dalla critica ancora 

acerbo, Involution Ocean. Dopo The Artificial Kid del 1980, avventura picaresca ambientata in 

un lontano futuro dominato dalla tecnologia, è divenuto celebre on il romanzo Schismatrix (1985), 

uno dei punti di riferimento per il cyberpunk. Una delle punte massime della sua produzione è 

Holy Fire del 1996, in cui racconta le possibili devianze di un futuro dominato dalla 

manipolazione genetica. S. è anche autore di numerosi saggi e con il trascorrere degli anni la sua 

produzione sembra essersi orientata verso un cauto ottimismo. Tra i suoi ultimi romanzi si 

ricordano: Distraction, 1998; Zeitgeist, 2000; Love is Strange, 2012; Pirate Utopia, 2016. S. è 

professore alla European Graduate School e collabora tra l’altro con Wired e La Stampa di Torino. 

«Bruce Sterling», Treccani, consultato il 18 gennaio 2018, 

URL: http://www.treccani.it/enciclopedia/bruce-sterling 
81  Fomenko, Andrey e Vladimir Pets, Kunstkammer, i_Can, 2003, citato in Antonio Geusa, 

History of russian video art, Mosca, 2007, vol 1, p. 50 
82 Olga Tobreluts nasce a Leningrado, Russia, nel 1970; è un'artista digitale che però utilizza vari 

media come, fotografia, video, pittura e scultura, per creare le proprie opere d'arte. Ora gestisce 
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ot Uma, un adattamento della commedia omonima, in quattro atti, di Aleksandr 

Griboedov83, del 1825. Inizialmente, la commedia viene censurata; solo alcune parti di 

essa vengono trasmesse in forma scritta. Essa viene letta in pubblico dall'autore a Mosca 

e a Pietroburgo; svariate copie iniziano a circolare diventando integralmente accessibili 

al pubblico già nello stesso anno. Molte battute del dialogo, diventate proverbiali, sono 

ancora oggi vive nel vocabolario del russo moderno. La commedia è diventata materia di 

studio obbligatoria nei programmi scolastici dell'Unione Sovietica ed è ancora oggi 

considerata un classico della drammaturgia in Russia. Novikov, Lesnik e Mamyshev-

Monroe recitano nel remake della Tubreluts.  

   Nel 1997 Olga Tubreluts decide di creare il suo ultimo lavoro con lo scopo di lasciare 

una traccia permanente all'interno del collettivo. Il titolo di questo ultimo video è The 

Manifesto of Neo Academy. Gli scrittori Aleksandr Pushkin, Nikolay Gogol e Anna 

Akmathova ricoprono, rispettvamente, i ruoli di Timur Novikov, Andrei Klobisyin e 

Ekaterina Andreeva. I tre discutono sulla situazione attuale dell'arte e sulla mutazione 

negativa di essa dovuta all'avvento del postmodernismo. Pushkin/Novikov afferma che 

esiste la salvezza e prende il nome di neoaccademismo.  

   Con il passare del tempo i New-Academist intensificano la produzione di video. Altri 

artisti importanti in questo contesto sono Bella Matveeva, Yulia Straussova, Egor Ostrov, 

Viktoria Ukhalova e il duo Oleg Maslov e Viktor Kuznetsov84. 

    

 

                                                           
diversi studi a San Pietroburgo, Berlino e San Tagliamento. Membro attivo e influente della scena 

artistica di San Pietroburgo dal 1994; associata al movimento neo-accademico. 

«Olga Tobreluts», Art Net, consultato il 20 gennaio 2018,  

URL: http://www.artnet.com/artists/olga-tobreluts/ 
83 Drammaturgo russo (Mosca 1795 - Teheran 1829). Conoscitore di numerose lingue occidentali 

e orientali, diplomatico apprezzato, letterato. Deve la sua fama alla commedia Gore ot uma (1824, 

conosciuta in Italia col titolo "Che disgrazia l'ingegno!"), che, pur risentendo fortemente 

l'influenza del teatro classico francese (Molière, Voltaire), appare come un'opera prettamente di 

stampo russo, per l'ambiente e i personaggi che vi sono ritratti (ad esempio, Čackij è un giovane 

che, tornato a Mosca dopo tre anni di soggiorno all'estero, non riesce a ritrovare il contatto con la 

retrograda società moscovita. 

«Aleksandr Griboedov», Treccani, consultato il 20 gennaio 2018 

URL: http://www.treccani.it/enciclopedia/aleksandr-sergeevic-griboedov 
84 Geusa, History of russian video art, cit., p13, p. 54.  
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Timur Novikov nel 1997 si ammala. Ne abbiamo testimonianza in un articolo di Bruce 

Sterling85, pubblicato il primo gennaio dell'anno seguente:  

 

«And today, this unquestioned master of the Saint Petersburg art scene is still not 

quite 40 years old - and he's blind. The illness began to attack his eyesight about 

three months ago. His sickness has been vaguely described as meningitis, but 

whatever it is, it's serious. This titan artist is very sick. He looks 6086». 

 

 Novikov appare gravemente malato e precocemente invecchiato. Sterling continua con 

una scioccante constatazione sullo stato di salute dell’artista:  

 

«It's truly one of the saddest things I've ever witnessed. Meeting Timur Novikov was 

a raw confrontation with unappeasable Russian tragedy. His friends say that his 

blindness has somehow made him stronger, more magical even. But this is a man 

who's been an art critic since the age of 15, and he can no longer see his art. He was 

proud and eagle-eyed - and now he's gaunt and blind».87 

 

Nonostante la cecità egli non si arrende e continua a lavorare come direttore e docente 

alla New Academy of Fine Arts. Novikov muore prematuramente qualche anno più tardi, 

il 23 maggio del 2002.  

   Oggi il Museo è un centro di esposizione e ricerca, una vetrina per l'arte di Timur 

Novikov e degli artisti della sua cerchia. 

 

 

 

                                                           
85  Nato a Brownsville, negli Stati Uniti, nel 1954; è scrittore e giornalista. Celebre per 

Mirrorshades, un'antologia di racconti di fantascienza del 1986 che ha contribuito a definire il 

filone denominato cyberpunk. Oltre a diversi romanzi di fantascienza, ha pubblicato, testi di tipo 

giornalistico e alcuni saggi. Collabora al mensile Wired; segue una rubrica sulla rivista XL e 

scrive per il quotidiano torinese La Stampa, su cui cura, insieme alla moglie Jasmina Tešanović, 

la rubrica "Globalisti a Torino". 
86 Bruce Sterling, «Art and corruption», Wired, 1 gennaio 1998 

URL: https://www.wired.com/1998/01/sterling/, 18 gennaio 2018 
87 Ibid. 
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Museo della New Academy of fine arts 

 

 

 

 

 

 

 

 

 

 

 

 

 

 

 

 

 



36 
 

1.8 La comparsa delle prime gallerie di arte contemporanea.  

 

 

   Si respira aria di cambiamento durante i primi anni Novanta a Mosca: cominciano ad 

aprire varie sedi espositive che intendono ospitare tutte le opera d’arte di quegli artisti 

che, appunto, durante il periodo dell'Unione Sovietica erano stati costretti a rifugiarsi in 

studi e scantinati per poter operare.  

   Bisogna ricordare che, sempre a Mosca, qualche anno prima, nel 1988, viene 

organizzata la prima asta di Sotheby's. Tutto questo diventa possibile grazie al clima più 

rilassato e all'interesse crescente dei compratori stranieri per le nuove tendenze dell'arte 

moderna. Gli artisti che fino a qualche anno prima erano costretti a creare nell’anonimato 

ora guadagnano cifre inimmaginabili. In quella occasione vengono battute all’asta 119 

opere d’arte per un totale di 3,4 milioni di dollari.  

   L’artista contemporaneo Grisha Bruskin può essere considerato il più fortunato in 

questa occasione. Egli presenta una parte del dittico intitolato Lessico fondamentale, 

un’opera composta da una serie di figure che vengono ordinate in base al principio del 

lessico, come quelle del registro “sovietico”. Lo stesso autore scrive in proposito:  

 

«Ciascun eroe è dotato di un suo accessorio. Si ottiene così una figura-simbolo, una 

figura-mitologema. Con queste figure ho iniziato a comporre una sorta di 

vocabolario, di lessico, una specie di collezione, di alfabeto (in ebraico alefbet) […]. 

I personaggi di Alefbet vengono soltanto presentati. Non c’è trama. Né collisioni 

drammatiche. Questo non è teatro, né una sfilata, ma piuttosto una collezione. Gli 

accessori danno il loro nome agli eroi, li catalogano e li riuniscono in una sorta 

di vocabolario88 ». 

 

Quest’opera viene battuta all’asta per 416.000 dollari; un totale di 865.000 dollari per 

tutte e sei le opere presentate dall’artista. Il prezzo più alto viene battuto per l’opera 

                                                           
88 Silvia Burini, Lessico Fondamentale: Grisha Bruskin e l’estetica del declino, Grisha Bruskin. 

Icone sovietiche, a cura di Giuseppe Barbieri e Silvia Burini, Grafiche Antiga spa, Crocetta del 

Montello, 2017, p. 21 
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intitolata Linea, del 1920, di Rodchenko, comprata da David Juda, un gallerista londinese, 

al prezzo di 567,000 dollari89. 

 

 

 

 

 

 

 

 

 

 

 

 

Grisha Bruskin, Lessico Fondamentale, 1985-1990 

   

 Proprio l'organizzazione della prima asta di Sotheby's e l'apparizione di queste nuove 

sedi espositive favoriscono la nascita di nuove opere di video arte. La prima galleria che 

propone una mostra con elementi video è la Galereya Shkola, nel 1991. Viene intitolata 

He e organizzata dal gruppo Permafrost Laboratory formato da Kirill Preobrashensky, 

Aleksey Belyaev e Sergey Kuskovy. Questa però non deve essere considerata una vera e 

propria video-mostra; insieme ad altri artefatti sono presenti delle installazioni video, 

come, ad esempio, una videocamera nascosta all'interno di una scatola di legno appesa 

sul muro, ricoperta di fotografie in bianco e nero che ritraggono due anziane signore 

all'esterno di un’isba90.  

   La prima mostra dedicata alla video arte viene organizzata nel dicembre dell'anno 

seguente, sempre alla Galleria Shkola: Esperienze sensuali di Sergey Shutov 91 . 

                                                           
89Philip Taubman, Soviet Art Auction Brings $3.4 Million, «New York Times National Edition», 

9 luglio 1988, p.17  
90 Caratteristico tipo di abitazione rustica russa di tronchi d’albero, con tetto spiovente o piatto, 

costituita da un unico ambiente diviso da paraventi e leggeri tramezzi e riscaldato da una grande 

stufa in muratura sulla quale vi è anche posto per dormire. 

«Isba», Treccani, consultato il 20 gennaio 2018, 

URL: http://www.treccani.it/vocabolario/isba/ 
91 Nato nel 1955, a Potsdam, Germania; artista russo molto attivo in pittura, disegno, scultura, 

fotografia e installazioni audio e video. Oggi vive e lavora a Mosca. È membro di numerose 
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L'ambiente si articola in una stanza buia in cui i raggi ultravioletti danno forma a corpi 

stilizzati, femminili e maschili, sulle pareti; tutt'intorno spuntano piccoli ologrammi di 

spugne marine. Al centro della sala si trova una culla di ferro che con il passaggio dei 

visitatori oscilla provocando forti rumori metallici, amplificati da alcune casse; 

l’allestimento crea una condizionie tale di straniamento tanto da dare l'impressione di 

percepire molteplici sussurri all'interno della stanza. Si tratta, in sostanza, di 

un'installazione multimediale.  

   Altra mostra importante è quella organizzata da Andrei Monastyrski, nell'agosto 1991, 

presso la Regina Art Gallery, fondata nel 1990 da Vladimir Ovcherenko e diretta dalla 

moglie Regina. Oleg Kulik è il direttore dei progetti curatoriali (spesso criticato per 

l’abitudine di attrarre l'interesse dei media). La mostra, dal titolo, Around Regina Gallery, 

presenta vari oggetti ritrovati nei dintorni della galleria; il pavimento appare ricoperto di 

erba e nel mezzo della stanza viene posizionata una televisione sul cui schermo è presente 

un'immagine statica del fiume Yausa, uno dei flussi principali della città.  

   La Galleria Guelman, fondata e diretta da Marat Guelman è un altro caposaldo 

all'interno del sistema delle sedi espositive; anch'essa probabilmente ha guadagnato fama 

poiché ha attirato l'attenzione della stampa organizzando mostre molto particolari. La 

prima mostra che tratta materiale video artistico viene inaugurata nel novembre del 1991. 

Ideata dal duo di Odessa costituito da Anatoly Gankevich e Oleg Migas, dal titolo 

Purgation. Più che di una mostra vera e propria, in questo caso, si può parlare di 

happening poiché viene messa in atto in un'unica serata, con possibilità di partecipazione 

solo su invito: all'entrata, i visitatori si trovano di fronte ad una tavola imbandita (bisogna 

ricordare che in questo periodo, la Russia stava subendo una pesante recessione 

economica e i beni di prima necessità, come, pane, verdure, frutta e carne erano difficili 

da reperire); posizionata dietro alla tavola, bene in vista rispetto alla posizione degli 

                                                           
organizzazioni artistiche in Russia, tra cui l'Hermitage Association e il club degli amici di 

Mayakovsky. Dal 1993 è presidente dell'Istituto di tecnologia dell'arte e dal 1994 è supervisore 

presso il Moscow Arts Laboratory New Media. Ha lavorato nel Museo Pushkin, nel Museo 

dell'Est e nello Zoo di Mosca. Ha lavorato, inoltre, come DJ radiofonico (per la stazione 

radiofonica Stantsiya 106.8) ed è stato il primo VJ in Russia; artista per la rivista "Ptyuch". 

È anche un musicista: ha composto una colonna sonora per il film "Il gabinetto del dott. Caligari" 

(con Timur Novikov) e l'album "1988". Nel 2001 ha rappresentato la Russia alla 49 ° Biennale di 

Venezia, con il progetto "Abacus", composto da quaranta figure automatizzate, tutte vestite in 

abiti neri. 

«Sergey Shutov», Open Gallery, consultato il 22 gennaio 2018, 

URL: http://www.open-gallery.ru/text/artists/shutov_sergei?version=EN 



39 
 

invitati, si trova una televisione su cui viene trasmesso un video in cui si vedono gli artisti, 

totalmente nudi, intenti a svuotare il proprio intestino. Inizialmente, i due, ripuliscono 

l'interno di una zucca; successivamente collegano la zucca al proprio ano tramite l'utilizzo 

di tubi; riempiono il fondo della zucca con dell'acqua e aspettano che l'intestino faccia il 

proprio lavoro.  

     Altri tre poli espositivi devono essere nominati per cercare di completare questo 

elenco: la galleria 1.0, fondata da Vladimir Levashev; la First Gallery, istituita nel 1989 

dagli artisti Aidan Salakhova, Aleksandr Yakut e Evgeny Mitta e l'Art Media Center "TV 

Gallery", lo spazio più attivo per quanto riguarda la produzione e la riproduzione di video 

arte in Russia, un'impresa indipendente fondata nel settembre del 1991 da Nina 

Zaretskaya, finalizzata alla creazione e alla produzione di progetti culturali non 

commerciali connessi al video e alla televisione. 

Gli scopi dell'associazione sono molteplici e vengono, qui di seguito, elencati:   

 

«Le attività principali di "TV GALLERY" sono la ricerca di potenzialità creative 

indipendenti nell'ambito del video, ovvero la produzione di performance video, 

l'organizzazione e la documentazione video di diverse azioni artistiche sperimentali, 

la preparazione e l'aumento di festival di video arte e mostre. 

Il secondo obiettivo del nostro lavoro è la raccolta di archivi video di vita culturale, 

cioè registrazioni cronografiche degli eventi più significativi che si svolgono sia nel 

nostro paese che all'estero. Un'altra tendenza in "TV GALLERY" è la creazione di 

programmi TV e film sull'arte. Questi hanno lo scopo di fornire ad un vasto pubblico 

informazioni sui movimenti correnti nell'arte contemporanea e anche di formare un 

mercato artistico civilizzato nel nostro paese92». 

 

Prima di dare vita a progetti propri e originali "lo studio" decide di organizzare alcune 

retrospettive sulla video arte internazionale. All'apertura della galleria vengono esposti 

una serie di video provenienti dal Giappone; la rassegna prende il nome di Video Art of 

Japan. Essa è stata la prima di una serie di mostre dedicate a opere di video arte 

provenienti dall'estero. La prima produzione indipendente della galleria è la video 

performance "House warming party", del 1992. Si tratta di una video performance poiché 

                                                           
92 «TV Galley», TV gallery, consultato il 24 gennaio 2018,  

URL: http://tvgallery.org 

http://tvgallery.org/
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all'interno della galleria sono state posizionate delle telecamere con l’intento di registrare 

i visitatori e trasmettere le immagini su alcune televisioni, in ritardo di qualche secondo, 

il tempo necessario per far comprendere al protagonista che, con la propria presenza, ha 

dato vita ad una sorta di show televisivo. Lo "studio" realizza molteplici progetti: 

documentari; progetti educativi come "American video art", del 1992, una serie di 

proiezioni e conferenze, organizzate con l'assistenza e la partecipazione del critico video 

e curatore Deirdre Boyle; programmi televisivi sempre volti alla diffusione della cultura 

e dell'arte in special modo, come, Shock-show del 1991, sull'arte d'avanguardia, in onda 

sulla TV di stato russa, 1° canale "Ostankino"; video appositamente creati per 

installazioni. 
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1.9 L'affermazione della video arte.  

 

 

   Nel 1992 viene fondato l’Istituto di Arte e Tecnologia, a Mosca, da un gruppo di artisti 

moscoviti, critici e curatori guidati da Sergey Shutov, Kiril Preobrashensky, Vladimir 

Mogilevsky, Tatyana Mogilevskaya e lo svizzero americano Mike Hentz, professore 

presso l'Università di Arte di Amburgo e creatore del Ponton European Media Art Lab. 

L'Instituto intende mettere a disposizione delle apparecchiature di ultima generazione e 

ben presto diviene il luogo interdisciplinare per eccellenza dove artisti e tecnici hanno la 

possibilità di creare nuovi progetti godendo, appunto, delle tecnologie avanzate, fino ad 

ora mancate in questo paese. Si tratta di un'associazione cultuale senza scopo di lucro, 

situata nella sede del Centro Nazionale per le Arti Contemporanee di Mosca93. Per un 

periodo di circa due anni e mezzo l'Istituto organizza una serie di lezioni e seminari per 

conoscere le tendenze legate all'arte e all'uso delle nuove tecnologie ma anche workshop 

pratici per imparare ad utilizzarle. Ovviamente si tratta di un progetto ambizioso e 

costoso; le apparecchiature messe a disposizione hanno un certo prezzo e quest'ultimo è 

solito lievitare quando i dispositivi vengono importati dall'estero; ciò significa che al 

costo dell'apparecchio deve essere aggiunto quello della spedizione e delle tasse. Un aiuto 

sostanzioso per quanto riguarda i fondi utilizzabili proviene dal Centro per l'Arte 

Contemporanea Soros, affiliate alla Open Society Foundation, istituita da George Soros94, 

che persegue le seguenti missioni:  

• Lavorare per costruire società vibranti e tolleranti i cui governi sono responsabili 

e aperti alla partecipazione di tutte le persone. 

                                                           
93 «Art Technology Institute», Monoskop, consultato in data 24 gennaio 2018 

URL: https://monoskop.org/Art_Technology_Institute  
94 Finanziere ungherese naturalizzato statunitense (n. Budapest 1930). Nato da un'agiata famiglia 

ebrea ungherese, fu costretto dalle persecuzioni naziste a emigrare a Londra, dove studiò filosofia 

presso la London school of economics sotto la guida di K. Popper. Trasferitosi nel 1956 negli 

USA, ha lavorato come analista di titoli finanziarî, fondando, nel 1969, la società finanziaria 

Quantum Fund. Dotato di uno spiccato intuito finanziario, ha acquistato reputazione 

internazionale dopo aver correttamente previsto la crisi borsistica mondiale dell'ott. 1987 e, 

soprattutto, dopo aver speculato con successo sulla svalutazione della sterlina inglese (1992). 

Svolge anche attività filantropiche di carattere socio-economico attraverso una rete di 

organizzazioni operanti essenzialmente nei paesi dell'Europa orientale, come la Open Society 

Foundation.  

«George Soros», Open Society Foundations, consultato il 24 gennaio 2018 

URL: https://www.opensocietyfoundations.org/people/george-soros 

https://monoskop.org/Art_Technology_Institute
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• Rispetto dei diritti umani, delle minoranze e della diversità di opinioni; governi 

democraticamente eletti; sostenere una società civile che aiuta a tenere sotto 

controllo il potere del governo. 

• Contribuire a definire politiche pubbliche che garantiscano maggiore equità nei 

sistemi politici, legali ed economici e salvaguardino i diritti fondamentali. 

• Realizzare iniziative per promuovere la giustizia, l'istruzione, la salute pubblica e 

i media indipendenti. 

• Costruire alleanze attraverso i confini e i continenti su questioni come la 

corruzione e la libertà di informazione. 

• Lavorare in ogni parte del mondo; le Open Society Foundations attribuiscono 

un'alta priorità alla protezione e al miglioramento della vita delle persone nelle 

comunità emarginate95. 

 

Il programma educativo promosso dall'Istituto prevede una parte teorica e una pratica ed 

è suddiviso in cinque settori principali: suono, grafica 3D, installazioni multimediali, 

video e produzione televisiva. Per favorire la partecipazione e dare visibilità all'iniziativa 

viene creato un programma di scambio culturale con artisti provenienti da paesi esterni 

alla Federazione Russa. Tutto questo incrementa, di conseguenza, in modo sostanziale, 

anche l'archivio della fondazione.  

Da notare è il fatto che l’Istituto di Arte e Tecnologia si impegna a promuovere l'uso di 

Internet, favorendo anche la produzione di diversi progetti online.  

Sergey Shutov, Kiril Preobrashensky e Vladimir Mogilevsky supervisionano la 

realizzazione dei video e assistono i frequentatori del centro ad approcciarsi al mondo 

delle nuove tecnologie.  

   Immediatamente dopo l'apertura l’Istituto di Arte e Tecnologia Shutov e Mogilevskaya, 

nel luglio del 1992, organizzano un'importante retrospettiva sulla storia della video arte 

del proprio paese, dal titolo DabluCITY. Con l'aiuto di alcuni collaboratori vengono 

cercate in tutto il paese testimonianze video create negli anni precedenti per poter dare 

vita ad una sorta di archivio. Shutov decide di pubblicare un appello persino sui canali 

                                                           
95 «Missions Open Society Foundations», Open Society Foundations, consultato il 24 gennaio 

2018 

URL: https://www.opensocietyfoundations.org,  

https://www.opensocietyfoundations.org/
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della televisione nazionale per promuovere il progetto. Dopo un lungo anno di raccolta le 

ricerche si concludono con un totale di settanta video creati da trentacinque artisti viventi 

di nazionalità russa. Sergey Shutov presenta per il progetto sopra citato una video 

animazione creata nel 1990, con la collaborazione di Timur Novikov; il video è composto 

da quattro brevi sequenze intitolate Sunrise, Submarine, Penguins e Airplane, presentate 

tramite la prospettiva semantica, un concetto ideato da Novikov che riguarda l'uso dello 

spazio nell'arte visuale e l'utilizzo di forme facilmente riconoscibili, stilizzate.  

   Vladimir Mogilevsky partecipa al progetto DabluCITY con il suo primo video progetto: 

The Flying Book. Egli intende omaggiare le invenzioni che segnano l'inizio dell'era 

tecnologica, vale a dire, il telefono e l'aeroplano; nel video si vede un aeroplano che vola 

intorno al globo con l'aiuto della linea telefonica e del modem.  

   Kiril Preobrashensky contribuisce al progetto con il video Birth of Dabloids. 

L'ispirazione nasce dalla visione del lavoro di un altro artista: Leonid Tishkov96. Tishkov 

è l'inventore di un simbolo fantastico, il dablus, un segno archetipo di fertilità, relazionato 

alla nascita, di forma ovale, nel quale è racchiuso il principio femminile e quello maschile, 

che si evolve in Dabloids. Lo stesso Tishkov ci fornisce una spiegazione a proposito dei 

Dabloids:  

 

«Dabloids can be understood as symbols for the burden of our personal experiences, 

views and prejudices which are part of all human beings. Some of our dabloids are 

to be found worldwide, some are just local. They are representative of all symbols 

and opinions referring to homeland, nationality or religion».97  

 

Potrebbero quindi essere definiti come delle manifestazioni surreali dell’esistenza 

dell’uomo, un simbolo che racchiude tutti gli elementi che la caratterizzano.  

                                                           
96 Leonid Tishkov è nato in una piccola cittadina sugli Urali nel 1953; ora vive e lavora a Mosca. 

Ha iniziato realizzando cartoni animati negli anni '80 incentrati sull'ironia, l'umorismo nero e la 

politica. Dall'inizio degli anni '90, tuttavia, il suo lavoro si è spostato sempre più verso 

installazioni su larga scala che miravano a coinvolgere lo spettatore. Dal 2000 l'artista intensifica 

la tradizione romantica e magica. 

«Leonid Tishkov», Leonid Tishkov, consultato il 25 febbraio 2018, 

URL: http://leonidtishkov.com/about-contact 
97 Ibid. 
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The Dabloid installation, 1994, Museo de Arte Contemporáneo de Caracas (MACC) 

 

 

Leonid Tishkov rappresenta l'evoluzione della video arte in Russia. L'artista già nei primi 

anni Novanta inizia ad interessarsi al simbolismo e al surrealismo. Nel 1994 presenta alla 

TV Gallery di Mosca una TV-Creature; si tratta di un quadrupede con occhi illuminati, 

un'antenna sul davanti e una televisione incastonata sul retro. L'opera vuole trasmettere 

l'idea che nessuna informazione può passare attraverso la televisione senza subire, 

inevitabilmente, una deformazione; l'informazione non arriva allo spettatore intatta ma 

deve passare necessariamente attraverso diversi canali (la decisione del cameraman di 

eseguire una certa ripresa; se si tratta di un'intervista le informazioni si ottengono tramite 

la scelta del giornalista di fare un certo tipo di domande e così via) che ne plasmano la 

forma iniziale.  

   Un altro gruppo di artisti che partecipa al progetto DabluCITY è quello denominato 

Fenso Lights, costituito da Anton Smirnsky, Vasily Smirnov, Denis Salautin e Anton 

Chernyak. Il titolo del video presentato nel 1993 è omonimo al nome del collettivo. 

L'atmosfera appare fantascientifica; il protagonista è un cavaliere extraterrestre con una 
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scintillante armatura e una lunga spada; egli si addentra nei boschi dove combatte contro 

nemici invisibili e improvvisa danze sciamaniche. In sottofondo si sente musica techno.  

   Tatyana Filippova presenta il progetto Unititled, 1993. Si tratta di un mero esperimento 

autodidatta creato utilizzando la video tecnologia. Negli anni successivi l'artista decide di 

esporre con il cognome alternativo Hengstler. L'artista necessita di essere citata per 

un'altra creazione che probabilmente contribuisce in modo più sostanzioso alla storia 

della video arte russa. Il lavoro in questione viene presentato durante uno show curato 

dall'artista Anatoly Osmolovsky, presso la Regina Art Gallery di Mosca, nel settembre 

del 1994, dal titolo Insolent, Heartless, Rude, Paranoid, Ungrateful, Animalistic, 

Drugged out, Strange, Poverty-Stricken, Beaten down by ideology, Careerist, Naive, 

Fashionable, Cruel, Fake, Undfriendly, Insane and Stubborn. Si tratta di tre video 

sculture: tre teste ricoperte di una resina nera in cui l'artista incastona tre piccoli schermi, 

rispettivamente, sul collo, sulla nuca e sugli occhi. Sono presenti anche delle piccole casse 

che riproducono suoni. La prima testa viene intitolata Una volta arrivata, sarò ovunque 

e presenta sul piccolo schermo posizionato sul collo l’immagine di un fuoco arancione 

scoppiettante, accompagnato dal suono, diffuso dalla cassa all’interno della testa, di 

applausi. Il secondo capo viene intitolato Sii felice, solo allora puoi fermare il video, sullo 

schermo si vedono delle scarpe che percorrono un’infinita strada deserta. La terza testa si 

intitola Uomo del cibo; lo schermo posizionato sugli occhi presenta delle mani che 

portano un pezzo di carne molto muscolosa, verso delle labbra imbrattate di grasso; la 

bocca poi inizia a masticare e risucchiare i filamenti nervosi che si dimenano dal pezzo 

di carne. La scena viene accompagnata dalla diffusione di un lungo grido lamentoso 

creato dalla registrazione di uno stormo di gabbiani. Le tre teste danno vita ai tre demoni 

della modernità.98 

   Yuris Lesnik partecipa al progetto DabluCITY con Topology in Sculpture, completato 

nel 1993. Il video vuole essere un'illustrazione della topologia; l'autore intende 

paragonare i cambiamenti ambientali alla scultura e per fare ciò egli mostra la 

trasformazione di una figura animalesca di materiale schiumoso in un’altra forma. 

   Altra personalità importante per lo sviluppo e la diffusione della video arte in Russia è 

Tatyana Didenko; musicologa e presentatrice televisiva. Dal 1992 al 1996 presenta il 

programma Silence N°9 in cui mostra esaustivi reportage di mostre e interviste con artisti. 

                                                           
98 Geusa, History of russian video art, cit., p. 13, p. 78  
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Prende parte al progetto DabluCITY con il video, della durata di 60 secondi, Bottomless, 

in cui si vede una sorta di figura sciamanica intenta a suonare un tamburo.  

  Risulta ugualmente inclusa nel progetto una serie di film prodotti da Vladimir Kobrin. 

Dopo essersi diplomato alla Union State Institute of Cinematography, inizia la propria 

carriera come cameraman di documentari. Negli anni ‘Settanta e ‘Ottanta produce una 

ventina di documentari scientifici. Nel 1989 inaugura un proprio studio: Kobrin Screen 

Studio, una delle prime organizzazioni di produzione cinematografica che si impone 

come un'alternativa al sistema monopolistico sovietico. Nel 1993 produce il suo primo 

vero e proprio film: The first Apocrypha. I suoi film sono permeati da un'atmosfera 

surreale, fantastica; i protagonisti sono delle strane creature bestiali; forme geometriche 

create con la tecnologia 3D popolano queste pellicole. Nel 1991 fonda, inoltre, la Kobrin 

School Studio; un luogo in cui si insegna ad utilizzare le nuove tecnologie e a sperimentare 

con esse.  

   Centro di aggregazione simile a quello appena citato è il Theremin Centre for Electro-

Acoustic Music and Multimedia. Creato da musicisti e informatici, guidati da Andrei 

Smirnov, presso il Conservatorio di Stato di Mosca, nel 1992. L'Istituto prende il nome 

dal fisico Lev Termen, inventore dello strumento musicale detto theremin99.  

                                                           
99 Il solo strumento musicale che si controlla coi movimenti del corpo, senza contatto fisico o 

riferimenti visivi, è il theremin. Poiché l’invenzione risale al 1919, si tratta del più antico 

strumento elettronico. Fu creato dal fisico sovietico Lev Sergeevič Termen, il cui genio fu poi 

impiegato dalla madre patria per sviluppare tecnologie a uso bellico o spionistico. 

Funziona senza tasti o pedali: la vera interfaccia è lo spazio vuoto racchiuso nel campo 

elettromagnetico irradiato dalle antenne del dispositivo. Le note si “pescano” nell’aria e la 

melodia scaturisce dai piccoli gesti. Il theremin è dotato di due antenne: quando una mano si 

avvicina all'antenna verticale, il tono diventa più alto; l'avvicinamento all'antenna orizzontale 

rende il volume più morbido. Poiché non c'è alcun contatto fisico con lo strumento, suonare il 

theremin in un modo melodico preciso richiede abilità pratica e attenzione. A questo proposito si 

riporta un utile link per vedere il maestro in azione:  

URL: https://youtu.be/w5qf9O6c20o 

«Theremin», Treccani, consultato il 26 febbraio 2018, 

URL: http://www.treccani.it/magazine/atlante/scienze/Theremin_un_violino_nell_aria.html 

https://youtu.be/w5qf9O6c20o
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Léon Theremin, l'uomo che suonava l'aria 

 

Il progetto mira alla cooperazione tra musicisti, artisti e informatici interessati a creare 

progetti utilizzando le nuove tecnologie, sviluppare programmi e dispositivi innovativi.  

Il centro per quanto importante fosse bisogna immaginarlo come uno spazio modesto di 

scambio culturale continuo. Aperto 24 ore su 24 e dotato di un unico PC (tutti potevano 

utilizzarlo; bastava prenotare la sessione tramite un registro cartaceo). Proprio in questo 

centro l'artista Natalia Borisova crea la sua prima opera video artistica, Three Verlibre, 

del 1995. Vuole essere un video di stampo femminista, creato in onore di tutte quelle 

donne che reagiscono alle violenze maschili. Queste eroine vengono definite dall'artista 

"femministe-terroriste". Il video è costituito da tre ritratti; in ognuno di essi è presente 

una donna che flirta con lo spettatore. Sul vestito che le protagoniste indossano, vengono 

a presentarsi, in dissolvenza, le immagini della parata militare organizzata in occasione 

della grande vittoria contro il Nazismo, nella famosa Piazza Rossa della capitale.  

   Per finire, il collettivo zAiBi merita di essere citato. L'acronimo del gruppo vuole 

significare "per un’arte anonima e libera", un’arte che vuole essere libera dal mercato 

commerciale, infatti, essi utilizzano come logo distintivo il simbolo "X".  Talmente liberi 

nel loro modo di essere che si dichiarano a favore della libera riproduzione della loro 

musica e dei loro video. Gli artisti di questo gruppo organizzano azioni per le strade, 

concerti, video e organizzano slogan politici. I loro video appaiono come una sorta di 

collage composti da parti prese in prestito da vari documenti, vecchie pellicole 

cinematografiche, disegni digitalizzati e programmi televisivi. Il collettivo definisce i 
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propri video, video letterature, poiché, essendo costituiti da una serie di varie immagini 

che però non danno vita ad una storia preconfezionata (come al contrario ha sempre fatto 

il cinema) la mente ha, di conseguenza, la possibilità di mettere in moto l'immaginazione. 

Il loro primo film è Lenin and Stalin, del 1991; solo dopo aver pensato alla possibilità di 

un sequel decidono di intitolare il primo Lenin and Stalin 1: Ounce upon a time (1991) e 

il secondo Lenin and Stalin 2: Accidentally (1998); in fine, producono un ultimo capitolo 

intitolato Lenin and Stalin 3: Parcel with Grappa (2000). Lenin e Stalin, in questa trilogia, 

simbolizzano rispettivamente il bene e il male. Il tutto viene sviluppato con animazione a 

computer e i personaggi vengono rappresentati attraverso delle figure geometriche: Lenin 

ci appare come un cerchio giallo e Stalin come un quadrato blu100.  

 

 

 

 

 

 

 

 

 

 

 

 

 

 

 

 

 

 

 

 

 

                                                           
100 Geusa, History of russian video art, cit., p.83-87 
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1.10 La klubnaja kultura.  

 

 

Nel periodo che comprende la fine degli anni Ottanta e l'inizio degli anni Novanta molti 

giovani appartenenti alla sottocultura iniziano ad abusare di sostanze allucinogene. 

Proprio in questo momento cominciano a essere organizzati diversi rave parties, ovvero, 

manifestazioni musicali autogestite (quindi in molti paesi, compresa la Russia, di natura 

illegale), di solito in spazi isolati e abbandonati come possono essere le aree industriali; 

caratterizzati dal ritmo incalzante della musica elettronica e dai giochi di luce che creano 

atmosfere psichedeliche. Presto viene a crearsi un vero e proprio stile riconoscibile che 

rende i protagonisti di questo ambiente facilmente identificabili. I ragazzi indossano 

pantaloni di nylon Adidas o jeans rivestiti in vinile Diesel, camicie fluorescenti e sacche 

a tracolla. Questi giovani si svegliano la sera e dopo essersi vestiti di materiale sintetico, 

a volte ingeriscono qualche pillola o della cocaina e si dirigono verso i club.  

Timur Novikon appare come l'iniziatore della cosiddetta "club culture" in Unione 

Sovietica. Egli scopre la musica techno durante una serata con il il dj berlinese Westbam, 

a metà degli anni 80, a Riga. Decide di cercare di introdurre questa nuova tendenza anche 

nel suo paese e compone una breve storia dei club occidentali per i lettori di InRussia101, 

un editoriale che intende raccogliere e presentare video e testi originali sulla cultura e 

sulla vita contemporanea, prodotti in collaborazione con importanti media, istituzioni 

culturali, aziende partner e comunità creative102. La stagione della klubnaja kultura si 

apre con il leggendario Gagarin party103, organizzato il 14 dicembre del 1991 presso il 

padiglione Kosmos. Proprio questo party è fautore di un forte impulso per quanto riguarda 

l’affermazione del genere musicale techno ed elettronico. Nei mesi successivi vengono 

inaugurati club su tutto il territorio.  

 

                                                           
101  Felix Petty, «The forgotten 90s rave scene of st petersburg that inspired gosha rubchinskiy», 

i-D, consultato il 26 gennaio 2018, 

URL: https://i-d.vice.com/en_uk/article/j5peb3/the-forgotten-90s-rave-scene-of-st-petersburg-

that-inspired-gosha-rubchinskiy 
102 http://inrussia.com/ 
103 Su Youtube è presente il lato A della musicassetta riprodotta al famoso Gagarin party: URL: 

https://www.youtube.com/watch?v=3pcuTyLQahw 

https://i-d.vice.com/en_uk/article/j5peb3/the-forgotten-90s-rave-scene-of-st-petersburg-that-inspired-gosha-rubchinskiy
https://i-d.vice.com/en_uk/article/j5peb3/the-forgotten-90s-rave-scene-of-st-petersburg-that-inspired-gosha-rubchinskiy
https://www.youtube.com/watch?v=3pcuTyLQahw
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Locandina del Gagarin Party, 1991, Mosca 

 

La klubnaja kultura raggiunge il massimo successo in concomitanza dell’apertura, nel 

1994, presso un ex rifugio antiatomico, del club Ptyuch. Ben presto esso diviene la 

discoteca più famosa del Paese, ma non solo, i fondatori iniziano ad editare un giornale 

omonimo che ben presto diviene molto popolare all'interno della comunità artistica, 

inoltre, all'interno del club, gli artisti hanno la possibilità di sperimentare attraverso l'uso 

delle nuove tecnologie. 

   Igor Shulinsky, editore e fondatore del Ptyuch, racconta che, appena uscito 

dall’università, decide di aprire il club insieme ad un gruppo di amici. Il genere house 

colpisce con un’ondata di entusiasmo anche New York e Londra e molti ragazzi stranieri 

in quel periodo si trasferiscono a Mosca sperando di guadagnarsi da vivere gravitando 

intorno a questo settore. Il Ptyuch diventa talmente rinomato all’interno del Paese che 

nasce l’idea di creare una serie di eventi itineranti, delle vere e proprie tournée con DJs, 

ballerine e artisti in lungo e in largo per tutta l’ex Unione Sovietica, nei vari club ma 

anche negli stadi. Shulinsky racconta:  
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«In the mid-90s it seemed as if the entire youth of the country was getting involved. 

We couldn’t exactly echo The Beatles in claiming we were more popular than Jesus 

Christ, but we were more popular than many home-grown pop stars of the time, 

that’s for sure104». 

 

   L'artista Sergey Shutov mette a punto, all'interno del locale, un circuito in grado di 

riprodurre il suono dai vinili, registrare immagini su VHS e riprodurle sugli schermi delle 

trenta televisioni sparpagliate per tutta la sala. Nel 1995 il club inaugura così la Ptyuch 

Video Gallery, curata dall'artista Tatyana Mogilevskaya. La galleria inizia a organizzare 

video parties come, ad esempio, il Doom105 party creato da Oleg Filyuk. Gli eventi in 

questione vengono pubblicizzati tramite video e volantini.  

   Alcune eventi video vengono collezionati dalla stessa Mogilevskaya, con la 

collaborazione di Gilles Morel, reali testimonianze dell'atmosfera psichedelica e 

dell’utilizzo delle nuove tecnologie diffusesi nel Paese; è necessario notare che i video di 

questa natura così caotica erano principalmente mostrati all'interno dei club e non nel 

circuito ufficiale delle gallerie d'arte proprio perché l’intento è di amplificare la 

sensazione di smarrimento e fibrillazione conseguente all'uso di sostanze stupefacenti. I 

video si formano principalmente di lunghe sequenze con effetti digitali, forme 

geometriche rotanti e rapidi cambiamenti di luce. 

   Uno degli artisti più importanti in questo campo può essere considerato Vadim Koshkin. 

Egli acquisisce le conoscenze tecniche di video animazione 3D alla Kobrin School 

Studio. L'artista insieme ad Aleksey Isaev Koshkin apre lo Studio Peculiarità 

Egocentriche; il primo studio indipendente in cui gli artisti possono utilizzare computer e 

strumentazioni video, con la presenza di tecnici al fine di agevolare le sperimentazioni 

video. Koshkin e Isaev cercano di trasformare lo studio anche in un canale televisivo, ma, 

malgrado tutti gli sforzi, non ci riescono.  

                                                           
104 Igor Shulinsky, «How an underground magazine became the voice of 90s Russia», Style Tribe, 

Consultato in data 26 gennaio 2018, 

URL: https://www.calvertjournal.com/features/show/3837  
105Videogioco creato da ID Software nel 1993 per PC. Doom determina il definitivo successo del 

genere FPS, ovvero first person shoot; il gioco adatta la grafica alla posizione percettiva visiva e 

sonora di un personaggio interno al mondo diegetico, senza che sia visibile l’avatar intero.  

Elisa Mandelli, Valentina Re, Fate il vostro gioco. Cinema e videogame nella rete: pratiche di 

contaminazione, Terra Ferma, Crocetta del Montello, 2011, pp. 18-19 
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   Nel marzo del 1994 lo Studio organizza, a Mosca, un festival dedicato a sperimentazioni 

video, animazione computerizzata e sintesi proiettiva con lo scopo di far conoscere a uno 

spettro più ampio di popolazione questa nuova arte, creata attraverso l'utilizzo delle nuove 

tecnologie. Il Festival viene suddiviso in quattro sezioni: video e teatro, video e musica, 

video e arti visuali, video e tele art.  

   Andrius Ventslova si occupava, a San Pietroburgo, di creare video per i vari club, 

trasformandoli in veri e propri musei con orari di apertura insoliti. Egli utilizza, per le 

proprie opere scene cult di vari film, manipolandole in seguito attraverso l'uso del 

computer. La sua carriera inizia con una serie di brevi film su pellicola 16 mm; il primo, 

intitolato, Problems around the bike, del 1992106.   

 

 

 

 

 

 

 

 

 

 

 

 

 

 

 

 

 

 

 

 

 

                                                           
106 Geusa, History of russian video art, cit., p. 13, p 89-97 
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1.11 Moskovskiy muskulizm e i suoi principali protagonisti.  

 

 

Il movimento definito moskovskiy muskulizm prende piede nella capitale nella prima metà 

degli anni Novanta. Le azioni non sono altro che delle performance, studiate e organizzate 

preventivamente o meno, con un obiettivo ben preciso: scioccare il pubblico. Esse 

possono essere individuali o collettive e, principalmente, prendono di mira la società e il 

sistema politico in modo dissacratorio. Si tratta delle prime esperienze radicali di uso del 

corpo in Russia, ma non certamente a livello globale, infatti, questo movimento risulta 

necessariamente collegato agli avvenimenti che si verificano in Austria, nel secondo 

dopoguerra, quando inizia quella rivoluzione costituita da una carica irruenta di pulsioni 

sanguigne e ritualità primitive che si riversano sulla borghesia conformista, a partire 

dall’ambiente universitario, chiamata Wiener Aktionismus107.   

   Si tratta di un gruppo di giovani artisti, tra cui, i più rappresentativi risultano Anatoly 

Osmolovsky, Oleg Kulik e Aleksandr Brener. Bisogna notare che, in conseguenza allo 

scioglimento dell'Unione Sovietica, anche i media cominciano a godere di una maggiore 

libertà di espressione. Essendo azioni di natura scioccante e provocatoria appare 

inevitabile attirare l'attenzione dei giornalisti. Le varie performance cominciano, 

indipendentemente dal luogo, puntualmente, a essere riprese in presenza della stampa o 

di una troupe televisiva. Sin dall'inizio i vari protagonisti dell'azionismo moscovita 

cominciano ad utilizzare la videocamera per documentare le proprie azioni.  Gran parte 

delle azioni si svolgono nella monumentale (si estende su una superficie di 74.831 metri 

quadrati) Piazza Rossa, nel centro di Mosca. La piazza separa il Cremlino, ex cittadina 

zarista e attuale residenza del presidente della Federazione Russa, dallo storico quartiere 

di mercati, circondato da mura medievali, conosciuto come Kitaj-gorod. Si narra che 

l'immenso spazio di forma quadrata si sia creato in seguito a un incendio, scoppiato nel 

1493108. 

                                                           
107 Cristina Baldacci, Angela Vettese, Arte del corpo, allegato «Art Dossier», n° 289, Firenze, 

2012, p.17 
108Sergey Gulenkin, «Red Square riots: performance art in the centre of Moscow», Calvert 

Journal, consultato il 31 gennaio 2018, 

URL: https://www.calvertjournal.com/articles/show/4190/performance-art-in-red-square-pussy-

riot-pyotr-pavlensky, 30 Gennaio 2018 

https://www.calvertjournal.com/articles/show/4190/performance-art-in-red-square-pussy-riot-pyotr-pavlensky
https://www.calvertjournal.com/articles/show/4190/performance-art-in-red-square-pussy-riot-pyotr-pavlensky
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Sulla piazza si affacciano una moltitudine di edifici: la cattedrale di San Basilio, costruita 

nel 1561 dallo zar Ivan IV il Terribile per celebrare la conquista di nuovi territori; il 

monumento agli eroi nazionali Kuzma Minin e Dmitry Pozharsky, i quali nel 1612 

sconfiggono e cacciano da Mosca gli invasori polacchi; la piattaforma elevata Lobnoe 

utilizzata per esecuzioni, enunciazione di decreti e cerimonie religiose; il museo di storia 

russa; il mausoleo di Lenin e il centro commerciale GUM. 

 

 

 

 

 

 

 

 

 

 

 

 

 

 

La piazza Rossa nel 1801 in un dipinto di Fëdor Jakovlevič Alekseev 

 

 

Durante il periodo che va dal 1922 al 1991, la Piazza, diviene il simbolo dell'ideologia e 

dell'autorità sovietica. In seguito allo scioglimento dell'Unione Sovietica, la Piazza Rossa, 

perde quel carattere altamente istituzionale guadagnato negli anni precedenti e ben presto 

diviene il palcoscenico perfetto per una serie di azioni di carattere provocatorio ma 

significativo. Forse l'esempio massimo in questo senso viene fornito da Anatoly 

Osmolovsky, il quale, organizza, nell'aprile del 1991, con l'aiuto di giovani affiliati al 

gruppo performativo E.T.I, un'azione davanti al mausoleo di Lenin, nella Piazza Rossa. 

Attraverso l'uso dei corpi viene formata una parolaccia. In un articolo, pubblicato sul 

Carvel Journal, si legge:  
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«On 18 April 1991, participants in the movement ETI (Expropriation of the Territory 

of Art) lay their bodies in Red Square to spell out the word “cock”. The event 

coincided with the passing of the Law on Morality, which forbade swearing in public 

places. One of the leaders of the group, Anatoly Osmolovsky, claimed that there was 

no political motive behind the event, it was purely artistic, and its aim was the de-

sacralisation of Red Square and its transformation into a people’s place109».  

 

Si tratta perciò di una performance mirata che intende protestare contro la promulgazione 

della legge sulla moralità, la quale vieta di imprecare in pubblico. 

 

 

 

 

 

 

 

 

 

 

 

 

 

 

Performance del gruppo E.T.I nella Piazza Rossa, Aprile 1991 

 

Per Osmolovsky la videocamera diventa ben presto un mezzo indispensabile con cui 

riprendere molte delle performance alle quali prende parte con l'intento di documentare e 

avere la possibilità di rivivere i momenti vissuti. Osmolovsky prende parte e guida diversi 

gruppi radicali, formatisi in seguito alla nascita dell'azionismo moscovita, nei primi anni 

Novanta: il gruppo performativo E.T.I, PRO URSS e il NEZESUDIK.  

                                                           
109Ibid.  
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Altra performance che sicuramente lascia il segno nella storia del moskovskiy muskulizm 

è l'azione di Oleg Kulik presso la Regina Art Gallery. L'undici aprile 1992 l'artista 

organizza l'uccisione di un maiale e decide di distribuire parti di esso al pubblico. L'azione 

prende il titolo Piglet gives presents.  

Così si legge tra le osservazioni composte da Lyudmila Bredikhina in Arguing about 

tastes and smells… contenuto in Diary of the Festival:  

 

«Today there is no distance between the production of the artist's works and their 

consumption, "the critic (Achile Bonito Oliva) writes. Today, art is the study of the 

time interval between a short exposure, an exhibition and subsequent information 

about it. The artist's goal is to prolong, intensify the information process, constantly 

being exposed to inflation. The artist's goal is a direct translation of what is 

happening to him110».  

 

L’artista ha bisogno di raccontare ciò che gli sta succedendo; l’arte oggi è il processo di 

produzione, un processo che risulta inseparabile dal processo di consumo. L'intero spazio 

in cui si svolge la performance è stato dotato di un impianto di telecamere a circuito 

chiuso. Il pubblico ha la possibilità di assistere alla performance non direttamente ma 

guardando il monitor di una televisione a cui è stata collegata una videocamera; allo stesso 

tempo i macellai non possono vedere il pubblicò poiché è presente una parete di plastica. 

L'azione viene addirittura trasmessa in televisione, all'interno del programma Tv Gallery; 

ciò provoca una grande indignazione tanto che nei giorni successivi si sono attivate varie 

proteste presso la fermata della metropolitana adiacente alla Galleria. 

 

 

 

 

 

 

                                                           
110 Lyudmila Bredikhina, «Arguing about tastes and smells…», Regina Gallery, consultato in data 

30 gennaio 2018 

URL: https://www.reginagallery.com/m/exhibitions/181/  
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Oleg Kulik, Pigglet Gives Presents, Regina Art Gallery, Mosca, 1992 

 

 

Negli anni successivi Kulik produce le videocassette intitolate Kulik Actions and 

Performances (1994-1997), una serie di diciassette estratti video suddivisi in tre sezioni 

(la prima raggruppa le performance che vedono Kulik impegnato come attivista per i 

diritti degli animali; la seconda dedicata all'artista quando si traveste da animale; la terza 

dedicata esclusivamente alle azioni in cui Kulik si "trasforma" in un cane) e Kulik: 

Curator & Expositioner, in cui si vedono quattordici brevi video che documentano le 

altrettante esposizioni da lui curate, presso la Regina Art Gallery, tra il 1991 e il 1993.  
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   Aleksandr Bremer è forse l'autore delle azioni più sconvolgenti e brutali. Nel 1994 

l'artista decide di recarsi presso il Museo Pushkin di Mosca, dove, davanti ad un quadro 

di Van Gogh decide di defecare. Egli intitola la performance Plagiarism. Riprende poi le 

condizioni del proprio ano, affetto da emorroidi, mentre ha il nastro di una videocassetta 

attorcigliato intorno al collo; si masturba presso il bordo di una piscina pubblica; cerca di 

avere rapporti sessuali con la moglie ai piedi della statua dedicata ad Aleksandr Pushkin, 

nel centro di Mosca. Autore inoltre dell'azione (o forse sarebbe meglio definirla atto di 

vandalismo) perpetrata ai danni della Croce Bianca del pittore suprematista Kazimir 

Malevich: egli disegna sulla tela, con una bomboletta spray di colore verde, il simbolo 

del dollaro. Anche Bremer inizia a utilizzare il video per documentare le proprie 

performance, anzi, intravede in questa tecnica il mezzo migliore per diffondere il proprio 

programma artistico. Presso la mostra It's a better world di Vienna, del 1997, presenta il 

video documentario dell'azione Performance in front of the Russian War Ministry, in cui 

si vede l'artista che cerca di forzare la porta di entrata del palazzo del ministero della 

guerra russo per poter far calzare al ministro un paio di pantofole111.  

 

 

 

 

 

 

 

 

 

 

 

 

 

 

 

                                                           
111 Geusa, History of russian video art, cit., p. 13, p 98-104  
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Capitolo 2 

Vladislav Mamyshev Monroe 

 

2.1 Vladislav Mamyshev, la nascita del mito a Leningrado 

 

 

Vladislav Mamyshev nasce, “per la prima volta”, il 12 ottobre 1969 a Leningrado. Dal 

1976 al 1987 frequenta cinque diverse scuole, tra cui una scuola d'arte. La passione per 

Marilyn Monroe112, inizia presto, sui banchi di scuola, quando durante una lezione di 

geografia sulle “vittime dell’imperialismo”, la professoressa mostra alla classe 

l’immagine dell’iconica stella del cinema americano degli anni ’50, vittima della 

macchina dello show business. Mamyshev subisce un vero e proprio colpo di fulmine. La 

circolazione del film Nel jazz ci sono solo ragazze, ovvero il “nostro” A qualcuno piace 

caldo di Billy Wilder, l’unico film con la Monroe presente in Unione Sovietica, alimenta 

la sua ossessione. 

   Nel 1987 Mamyshev si arruola e diventa sergente per l’esercito dell’Unione Sovietica. 

Egli viene incaricato di dirigere il teatro drammatico per bambini, presso il cosmodromo 

di Baikonur. È qui che nasce per la seconda volta, indossando una parrucca bionda, un 

vestito, orecchini pendenti e trucco pesante: è nata una nuova Marilyn Monroe, una 

Mamyshev Monroe.  

   Le fotografie scattate durante lo spettacolo in cui Marilyn conquista le luci della ribalta 

finiscono presto sulla scrivania dell’ufficiale Klochkov, il quale non intuisce la vena 

                                                           
112   Nome d'arte dell'attrice cinematografica Norma Jean Baker Mortenson (Los Angeles 1926 - 

Brentwood, Hollywood, 1962). Esordì in Scudda hoo, scudda hay (1947), seguito da Asphalt 

jungle (1950) e All about Eve (1950), ma raggiunse la popolarità con Niagara (1952). Subito 

consacrata diva, fu poi interprete estrosa e bellissima di Gentlemen prefer blondes (1952); How 

to marry a milionaire (1953); River of no return (La magnifica preda, 1954); The seven year itch 

(Quando la moglie è in vacanza, 1955); Bus stop (1955); The prince and the showgirl (1957); 

Some like it hot (1959); Let's make love (1960); The misfits (Gli spostati, 1961). Più volte sposata 

(nel 1956 in terze nozze con il drammaturgo A. Miller, da cui divorziò nel 1961), ebbe 

un'esistenza tormentata, la cui tragica conclusione (morì forse suicida) ha contribuito a rafforzare 

il mito della sua femminilità esuberante e indifesa. 

«Monroe Marilyn», Treccani, consultato il 6 agosto 2018,  

URL: http://www.treccani.it/enciclopedia/marilyn-monroe 
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artistica della performance ma scorge soltanto un oltraggio all’uniforme, avvalorato 

addirittura da una possibile malattia mentale tanto che Mamyshev viene inviato 

all’ospedale militare e successivamente congedato e rispedito a Leningrado. Si può dire 

che il congedo non lo demoralizza, anzi egli decide di donare ancora più spazio a Marilyn 

nell’underground di Leningrado, il principale centro pulsante dell’arte non conformista, 

nella seconda metà degli anni ’80.

Il 1989 è un anno particolare, caratterizzato 

da una certa atmosfera distensiva che 

introduce l'arrivo di Gorbachev e un 

conseguente senso di liberismo dettato dalla 

perestroika, il nuovo programma di 

rinnovamento dell'economia e 

dell'organizzazione dello stato; Mamyshev, 

travestito ufficialmente da Marilyn Monroe, 

debutta sul palco del concerto Popular 

mechanics di Sergey Kuryokhin113. Si rivela 

una grande successo: la parrucca bionda, il 

vestito appariscente e il rossetto rosso 

conquistano immediatamente l’attenzione 

del pubblico.  

 

 

Vladislav Mamyshev-Monroe. Marilyn Monroe. 

Serie di personaggi illustri. C print, 1996. 

                                                           
113 Il pianista Sergey Kuryokhin (1954) nativo della Crimea divenne famoso nell’Underground di 

Leningrado, come co-leader di gruppi rock Akvarium/Aquarium con Boris Grebenschikov, ma 

cio’ che gli rese maggior fama furono gli eventi multimediali/satirici di "pop mechanics" che si 

rifacevano al Dadaismo. Essi pubblicarono Triangle, Taboo, Radio Africa, Day of Silver, Deti 

Dekabrya, Pop Mechanics No 17 - Live In Novosibirsk (Leo, 1988) documenta un concerto 

svoltosi nel 1983. Il suo primo lavoro da solista fu The Ways of Freedom (Leo, 1981), seguito da 

Introduction In Pop Mechanics (Leo, 1987), Pop Mekhanika Orchestra è il nome del suo 

ensemble. Kuryokhin è morto nel luglio del 1996 per una malattia cardiaca. 

Piero Scaruffi, «Sergey Kuryokhin», Scaruffi, consultato in data 6 agosto 2018,  

URL: https://www.scaruffi.com/avant/kuryokhi.html 
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Da quel momento Marilyn esce allo scoperto e comincia a frequentare moltissime feste e 

concerti, guadagnandosi lo stato di it girl della scena underground della città114.  

  Nei primi anni ’90 la dicotomia Mamyshev/Monroe segna soltanto l’inizio delle 

innumerevoli mutazioni di immagine dell’artista; egli attua inoltre varie trasformazioni 

di genere, ad esempio, trasforma Mikhail Gorbachev in una donna esotica e Arnold 

Schwarzenegger in Marilyn Monroe. Egli assume le sembianze dell'attrice sovietica 

Lyubov Orlova, Lenin, Putin, Charlie Chaplin, la regina Elisabetta I e molti altri115.  

   Come precedentemente citato TV Pirata diviene il primo canale indipendente della 

nazione e il principale palcoscenico dell’artista, dal 1989 al 1992. Nello studio di TV 

Pirata Mamyshev conferma di essere un grande trasformista, capace di reincarnarsi in 

molteplici personalità. È in questo periodo che vengono prodotti innumerevoli video e 

Mamyshev, infatti, si afferma come uno dei primi video artisti dell’era post sovietica. Nel 

cortometraggio Bufera di neve di gennaio116, 1991, possiamo farci un’idea del suo innato 

carisma: egli si aggira indossando un completo intimo, con tanto di reggicalze e vestaglia, 

si spoglia e si adagia in una vasca da bagno; balla e ammicca alla telecamera ricreando 

un’atmosfera surreale.  

   Emerge sempre in questo contesto il suo interesse per Adolf Hitler in occasione della 

produzione della serie Morti di persone notevoli composta da soltanto due episodi: J. F. 

Kennedy e Marilyn Monroe, in cui Mamyshev, ovviamente, veste i panni dell’attrice 

americana e Adolf e Eva, in cui l’artista si trasforma nel Führer. Anche in questo caso 

caso si tratta di un interesse precoce, causa di diversi scandali, ad esempio, viene espulso 

da scuola per aver disegnato un ritratto del Führer e per essersi scattato delle fotografie 

proprio nei panni del dittatore117.   

 

 

 

                                                           
114 Antonio Geusa, Elena Selina, Archive M, MMOMA, Mosca, 2015, p. 28 
115 Olesya Turkina, Viktor Mazin, «Serious fun: the vital importance of the cross-dressing, role-

playing artist Vlad Mamyshev-Monroe», The Calvert Journal, consultato il 6 agosto 2018,  

URL: http://www.calvertjournal.com/opinion/show/2849/vlad-mamyshev-monroe-new-

exhibition-marilyn 
116 «Bufera di neve di gennaio», YouTube,  

URL: https://www.youtube.com/watch?time_continue=53&v=cH3OkFLStjs 
117 Geusa, Selina, Archive M, cit., p. 29 
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Vladislav Mamyshev afferma: 

 

«Nature willed it so that within my personality three subjectivities merged, that of 

Adolf Hitler, Marilyn Monroe and myself, Vladislav Mamyshev (which is either an 

additional subjectivity, or the unifying one). Or to be more precise, the subjectivity 

of Vladislav Mamyshev consists of two equal parts: the subjectivity of Hitler and the 

subjectivity of Monroe. In this way, the one completes the other, intensifies it and 

neutralises it. And all of this is happening within me, which I have finally learned to 

recognise, analyse and use in my work118» 

 

Un conflitto interno in cui lottano eternamente il bene e il male, l’uomo e la donna, 

il bello e il brutto, opposti che inevitabilmente formano due facce della stessa 

medaglia.  

   La Marilyn, nata al cosmodromo di Baikonur e vissuta a Leningrado e San 

Pietroburgo muore nel 1994. La serie Amore infelice (1994) dipinge la morte 

dell’eroina e l’artista prosegue con le proprie ricerche119.  

 

 

 

 

 

 

 

 

 

 

Vladislav Mamyshev-Monroe, Amore infelice, 1993 

                                                           
118 Olesya Turkina, Viktor Mazin, «Serious fun: the vital importance of the cross-dressing, role-

playing artist Vlad Mamyshev-Monroe», The Calvert Journal, consultato il 6 agosto 2018,  

URL: http://www.calvertjournal.com/opinion/show/2849/vlad-mamyshev-monroe-new-

exhibition-marilyn 
119 Geusa, Selina, Archive M, cit., p. 29 
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2.2 Mamyshev- Monroe a Mosca 

 

La via della celebrità conduce la personalità artistica di Mamyshev- Monroe verso Mosca. 

Qui viene organizzata la mostra Vita delle notevoli Monroe (1995), esposizione che lo 

consacra come valido protagonista della scena artistica contemporanea. In questa 

occasione l’artista assume ben 12 sembianze diverse: Giovanna d’Arco, Napoleone, 

Buddha, Dracula, Caterina II, Pietro il grande, Faust, Sherlock Holmes, Lenin, Gesù e, 

per finire, non potevano mancare Marilyn Monroe e Adolf Hitler, i quali potrebbero 

essere definiti genitori di tutte le altre mutazioni. Mamyshev decide di immortalare le 

varie trasformazioni in una serie di fotografie che, in realtà, risultano più una fusione di 

fotografia e performance piuttosto che semplici fotografie, accompagnate da una serie di 

video riprodotti all’interno della galleria.  Questa mostra definisce la struttura del suo stile 

e il suo modo di lavorare; la sua popolarità cresce ulteriormente120.  

  

 

 

 

 

 

 

 

 

 

 

 

 

 

Vladislav Mamyshev-Monroe, Life of remarkable Monroes,1995 

                                                           
120 Geusa, Selina, Archive M, cit., p. 29 
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2.3 Vladislav Mamyshev Monroe a San Pietroburgo 

 

 

A San Pietroburgo viene inaugurata la mostra Questioni russe (1997) presso il Museo di 

Stato. Si tratta di una rivisitazione in chiave ironica delle favole popolari russe. Essendo 

un artista contemporaneo e, si può dire, rivoluzionario, sembra paradossale associare la 

sua figura alle favole popolari del suo paese. Riflettendoci, ci si accorge, che le favole 

non sono altro che le fondamenta su cui si basa l’arte di Mamyshev: egli racconta delle 

storie che in qualche modo hanno sempre a che fare con la Russia121.  A. Geusa in 

proposito scrive: «Russian cultural history is the chest where the artist hides his treasures, 

as well as the key to it. When he transforms into characters who are important for Russia, 

it is reavealed that Mamyshev the artist is putting on the mask of the country itself122».   

   Egli, per realizzare questo progetto, si immedesima nell’inconscio collettivo, riportando 

alla luce dei dilemmi esistenziali intrinsechi nella collettività russa, ricercandoli 

attraverso l’analisi delle favole popolari, dei film e osservando la vita quotidiana, 

decifrandoli poi alla sua maniera. Da tutto ciò nasce il progetto che si compone di 12 

fotografie dipinte e graffiate che hanno, appunto, l’intento di illustrare questi dilemmi, 

come, ad esempio:  

Di cosa hai bisogno, povero vecchio?  

Sono la più bella del mondo?  

Quale carta?  

Hai caldo? 

Cosa fa la polizia?  

È lo stesso Mamyshev a mettersi in scena, diventando protagonista in ogni 

rappresentazione e dando sfoggio, ancora una volta, delle sue incredibili doti 

camaleontiche123.  

                                                           
121 Geusa, Selina, Archive M, cit., p. 30 
122 Ibid. 
123Andrei Pomulev, «Vladislav Mamyshev-Monroe 1969 – 2013», Cargo Collective, consultato 

in data 8 agosto 2018,  

URL: http://cargocollective.com/pomulev/RUSSKIE-VOPROSY 
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I russi vogliono la guerra? Dalla serie Questioni russe, Vladislav Mamyshev-Monroe, 1997, 

collezione di Vladimir Ovcharenko 
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2.4 2000-2013 

 

 

È del 2000 la serie Lyubov Orlova in cui l’artista veste i panni dell’attrice, cantante e 

musicista sovietica Lyubov Orlova (1902-1975). Dell’anno successivo è la serie Favole 

di un tempo perduto in cui l’attore organizza degli spaccati di vita di un tempo, appunto, 

perduto, passato, cercando allo stesso tempo di cristallizzarlo attraverso delle 

fotografie124.  

 

 

 

 

 

 

 

 

 

 

 

 

 

Vladislav Mamyshev Monroe, Favole di un tempo perduto, serie di fotografie, 2001 

 

 

Nel 2003 l’artista partecipa alla mostra Attenzione, religione! presso il centro Sakharov 

di Mosca con un collage fotografico omonimo. Il 18 gennaio dello stesso anno il centro 

subisce un attacco vandalico da parte di attivisti difensori dell’Ortodossia e praticamente 

tutte le opere esposte vengono danneggiate o addirittura rubate; in particolare l’opera di 

Mamyshev viene rotta e ricoperta con una vernice blu. Nel marzo 2005 il direttore del 

                                                           
124 «Vladislav Mamyshev-Monroe, Archive M», MMOMA, consultato il 22 agosto 2018, 

URL: 

http://www.mmoma.ru/en/exhibitions/gogolevsky/vladislav_mamyshevmonroe_archive_m/ 
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museo Yury Samodurov e la collega Lyudmila Vasilevskaya vengono giudicati colpevoli 

di incitamento al razzismo e ai conflitti religiosi, di conseguenza, vengono condannati; 

Anna Alchuk, visitatrice della mostra presente al momento del misfatto viene prosciolta. 

In seguito all’accaduto Mamyshev afferma:  

 

«I so am afraid of everything, connected with a mention of religious subjects. 

Because I was about to had condemned: my innocent participation in the Sakharov 

center last year. I am very believing person, I believe in God. And so I am afraid of 

Church now...125» 

 

L’atmosfera è cambiata e Mamyshev non riesce a relazionarsi con la realtà che lo 

circonda. Decide così di passare sempre più tempo sull’isola indonesiana di Bali e di 

visitare la Russia solo di tanto in tanto. Questa sorta di distacco dalla madre patria viene 

confermato dalla video opera Russia perduta (2007).  Si tratta di un video in bianco e 

nero in cui, ancora una volta, Mamyshev risveglia una serie di personaggi che danno vita 

ad una sorta di linea del tempo che giunge fino al 1917, anno della rivoluzione. Tutti i 

personaggi sembrano attori del cinema muto, sebbene non lo siano126. Mamyshev indossa 

vestiti neri su sfondo nero affinché risaltino soltanto i volti dei personaggi da lui incarnati. 

Dando l’idea di antichi spiriti appartenenti ad un mondo lontano che ammiccano e 

mimano contrastanti emozioni con lo sguardo fisso in camera127.  

   Sempre nello stesso anno Mamyshev viene insignito del Premio Kandinsky per il film 

Volga Volga, realizzato nel 2006 con i registi Pavel Labazov e Andrey Silvestrov, in cui 

interpreta il ruolo della protagonista Dunya Petrova. La première del film viene 

organizzata lo stesso anno al festival di Rotterdam128. 

   Nel 2012 viene presentato quello che si rivela essere il suo ultimo progetto, Polonio 

(personaggio tratto dall’Amleto di Shakespeare). Mamyshev ottiene un ruolo di primo 

piano nella produzione sperimentale di questo spettacolo teatrale che fa riferimento agli 

                                                           
125 «Mamyshev-Monro Vladislav», Len-Sovet, consultato il 22 agosto 2018, 

URL: https://www.len-sovet.ru/en/author/Mamyishev-Monro-Vladislav-YUr2evich.html 
126 Selina, Geusa, Archive M, cit., p. 31 
127 È possibile guardare un frammento del video in questione su YouTube; «Russia Lost by Vlad 

Monroe. XL Gallery», YouTube, URL: https://www.youtube.com/watch?v=m7EI9lRb1bc 
128 «Mamyshev-Monro Vladislav», Len-Sovet, consulato il 22 agosto 2018, 

URL: https://www.len-sovet.ru/en/author/Mamyishev-Monro-Vladislav-YUr2evich.html 
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eventi politici in Russia degli ultimi anni, come, ad esempio, le elezioni parlamentari del 

2011. 129 

   Il 16 marzo 2013 Vladislav Mamyshev Monroe viene trovato annegato nella piscina 

dell’hotel in cui alloggiava a Bali, all’età di 43 anni130.  

 

 

Vlad Mamyshev-Monroe nel suo spettacolo teatrale Polonium 

 

 

 

 

 

 

                                                           
129 Igor Zinatulin, «Artist Vlad Mamyshev-Monroe shortlisted for Russian Innovation prize», The 

Calvert Journal, consultato il 22 agosto 2018,  

URL: http://www.calvertjournal.com/news/show/2064/artist-vlad-mamyshev-monroe-

shortlisted-for-russian-innovation-prize 
130 Cfr. Joseph Backstein, «Life as art: Joseph Backstein remembers iconic performance artist 

Vlad Mamyshev-Monroe», The Calvert Journal,  

URL: http://www.calvertjournal.com/opinion/show/624/life-as-art-joseph-backstein-remembers-

iconic-performance-artist-vladislav 



69 
 

2.5 Archivio M  

 

 

Archivio M è il titolo dato alla più ampia retrospettiva dedicata all’artista, nel 2015, a due 

anni dalla morte, presentata presso il Museo di Arte Moderna di Mosca, in collaborazione 

con lo stesso MMOMA, XL Projects e la fondazione Vladislav Mamyshev-Monroe, 

curata da Elena Selina e Antonio Geusa131. 

   L’artista lascia molto di sé dopo la morte: un archivio cartaceo, due hard drives, un 

computer portatile, due pagine su Facebook, numerose interviste, le opere d’arte alla XL 

Gallery e un’inedita collezione privata. Archive M nasce con l’intento di raccogliere e 

mostrare al pubblico tutte le opere che Mamyshev Monroe ha creato durante gli anni di 

attività, una miriade di opere che sarebbero molto probabilmente triplicate se solo avesse 

vissuto più a lungo132. 

     Il percorso espositivo si articola in più zone: la prima denominata Autobiografica, la 

più concettuale rispetto alle altre poiché contiene vari testi scritti dall’artista e interviste 

rilasciate che rivelano l’essenza del suo lavoro. Da qui il percorso prosegue nella stanza 

delle immagini, una sala monumentale che racchiude moltissime fotografie appese fino 

al soffitto; oltre alle fotografie vengono esposti gli strumenti utilizzati dall’artista, come, 

ad esempio, gioielli, cosmetici e parrucche; è interessante il fatto che siano stati svelati i 

retroscena utilizzati dall’artista, vale a dire, i vari materiali preparatori e gli oggetti 

utilizzati per creare una certa opera d’arte.  L’esposizione segue uno schema cronologico 

e comprende tutte le serie più famose dell’artista, tra cui, Politbureau (1990), Amore non 

corrisposto (1994), Life of remarkable Monroes (1995), Questioni russe (1997), Lyubov 

Orlova (2000), Racconti del tempo perduto (2001), così come alcune serie inedite, Barbie 

(2005), Psycho (2006) e Ivan il Terribile (2010), alcuni dei costumi dell'artista, video, 

diari con schizzi e molti altri oggetti utilizzati per dare vita a queste opere di arte 

contemporanea, nate dall’unione di diversi media: performance, fotografia, video, 

installazioni, pittura e collage133.  

                                                           
131 «Vladislav Mamyshev-Monroe Archive M», MMOMA, consultato il 24 agosto 2018,  

URL: 

http://www.mmoma.ru/en/exhibitions/gogolevsky/vladislav_mamyshevmonroe_archive_m/ 
132 Geusa, Selina, Archive M, cit., p. 22 
133 «Vladislav Mamyshev-Monroe Archive M», MMOMA, consultato il 24 agosto 2018,  
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Retrospettiva Archivio M, Museo di Arte Moderna di Mosca, Elena Selina e Antonio Geusa, 2015 

 

  

                                                           
URL: 

http://www.mmoma.ru/en/exhibitions/gogolevsky/vladislav_mamyshevmonroe_archive_m/ 
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Capitolo 3 

AES+F 

 

 

3.1 La nascita del gruppo e i primi progetti 

 

 

Tatiana Arzamasova, nata nel 1955, Lev Evzovich, nato nel 1958, entrambi laureati 

all’Istituto di Architettura di Mosca nel 1978 e Evgeny Svytatsky, nato nel 1957 laureato 

all’Università di Mosca delle arti grafiche danno vita, nel 1987, al collettivo moscovita 

Aes. Vladimir Fridkes, nato nel 1956, fotografo di moda, si unisce al collettivo nel 1995, 

trasformandolo in Aes+f.  

   Il collettivo inizialmente non si occupa di video arte; le prime sperimentazioni 

riguardano il mondo della pittura, dell’illustrazione, della performance e 

dell’installazione come, ad esempio, il progetto Sette peccatrici e sette innocenti, in cui 

sette ragazze, selezionate all’interno di un riformatorio, accusate di omicidio, sono state 

fotografate. I loro ritratti danno vita all’installazione; esposti in forma anonima, insieme 

alle fotografie di altre sette ragazze, della stessa età che, a differenza loro, non avevano 

commesso alcun reato, compongono una sorta di test: lo spettatore deve riuscire a 

individuare le colpevoli, se ci riesce, vince un premio. All’inaugurazione della mostra si 

è aggiunta la presenza di una ragazzina, con vestito, guanti e scarpe rosse la quale aveva 

il compito di distribuire al pubblico alcuni biglietti della lotteria134.  La giornalista K. 

Klaasmeyer scrive: « AES+F is trying to drive home the idea that even the most unlikely 

people can simply snap, as they often did in the political, social and economic chaos of 

Russia in the '90s 135 » ed effettivamente, a mio avviso, è proprio questo il punto 

dell’installazione: far riflettere lo spettatore sulla possibilità che tutti, malgrado l’aspetto, 

sono in grado di commettere gravi crimini; il vecchio detto “non si può giudicare un libro 

                                                           
134«Suspects», Aesf art, consultato in data 11 luglio 2018, 

URL: https://aesf.art/archive/suspects/ 
135 Kelly Klaasmeyer, «Danse Macabre: Aes+f», Houston Press, consultato in data 11 luglio 2018 

URL: https://www.houstonpress.com/arts/danse-macabre-aes-f-6542555,  

https://aesf.art/archive/suspects/
https://www.houstonpress.com/arts/danse-macabre-aes-f-6542555
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soltanto dalla copertina”, in questo caso, viene rivelato efficacemente. Non è così facile 

riconoscere i tratti che già, sul finire dell’Ottocento, lo psichiatra e antropologo Cesare 

Lombroso ha classificato per avvalorare la tesi, secondo la quale, l'origine del 

comportamento criminale è insita nelle caratteristiche anatomiche dello stesso 

criminale136.  

 

 

 

 

 

 

 

 

 

 

 

 

 

Vista dell’installazione Sette peccatori e sette innocenti, 1997 

 

 

   È con il passare del tempo che il lavoro del collettivo si dirige verso l’utilizzo delle 

tecnologie digitali sebbene non cessano di essere utilizzati media più tradizionali come la 

scultura, il disegno e l’architettura. Il primo progetto che sperimenta l’utilizzo del video 

risale al 1998, intitolato Il giallo sta cucinando, il bianco sta mangiando. Si tratta ancora 

di un’installazione che però sperimenta le potenzialità della tecnologia del video a due 

canali; durata 20 minuti in formato 4:3. Nello spazio vengono sistemati due grandi 

schermi, posti uno di fronte all’altro, con immagine e suono sincronizzati; lo spettatore si 

trova proprio all’interno di questo spazio libero. Su uno schermo si poteva assistere al 

lavoro di un cuoco asiatico all’interno della cucina di un ristorante; sull’altro un cliente 

caucasoide è intento ad assaporare i piatti esotici preparati dallo chef.  

                                                           
136 Cfr. Cesare Lombroso, L’uomo delinquente, V edizione 1897, Bombiani, Firenze, 2018 
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Quello giallo sta cucinando, quello bianco sta mangiando, 1998, video a 2 canali 

 

 

   Sempre nello stesso anno viene presentato il video Who wants to live forever… in cui è 

presente una Lady Diana Spencer137, seduta sul sedile di una Mercedes, insanguinata, 

sulle note della canzone, appunto, Who wants to live forever del cantautore Freddie 

Mercury, fondatore nel 1970 e celebre frontman dei Queen. Si tratta di un chiaro 

riferimento al grave incidente che condusse Lady Diana verso la morte, la notte del 31 

agosto 1997 a Parigi. Questo progetto vuole essere una critica verso il mondo dei media 

che non si fanno scrupoli a strumentalizzare scandali di ogni natura e addirittura la morte 

delle celebrità pur di vendere sempre più copie. Allo stesso tempo la critica è rivolta alle 

celebrità che alimentano questo sistema con il loro comportamento esibizionistico. Il 

video è accompagnato da nove fotografie. 

                                                           
137  Spencer, Diana Frances. - Discendente (Sandringham 1961 - Parigi 1997) di una nobile 

famiglia della contea di Northampton. Sposò nel 1981 Carlo principe di Galles (v.), da cui ha 

divorziato nel 1996. Dal matrimonio sono nati due figli: William (1982) e Harry (1984). Il suo 

stile di vita e il suo fascino hanno segnato la storia della monarchia inglese e reso le sue esequie, 

seguite in televisione da oltre due miliardi e mezzo di persone, uno straordinario evento 

partecipativo. 

«Diane Spencer», Treccani, consultato il 21 settembre 2018,  

URL: http://www.treccani.it/enciclopedia/diana-frances-spencer 
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Who wants to live forever, 1988, n°2, 1988 

  

  Dal 2000 al 2007 il collettivo lavora sul progetto Défilé, interrogandosi nuovamente sul 

concetto di mortalità. Questo progetto doveva dare vita a una performance multimediale 

basata sull’animazione digitale che però non venne realizzata. Si compone di sette 

fotografie che, a primo acchito, fanno pensare al fatto che Fridkes stia dando sfoggio delle 

proprie abilità di fotografo di moda, poi si cominciano a notare le cicatrici tipiche da 

autopsia, gli occhi infossati e il colore della pelle dei modelli: si tratta di cadaveri. Il 

gruppo ha deciso di scegliere dei modelli alternativi, alcuni cadaveri non identificati, 

modificando poi gli scatti digitalmente, vestendoli con capi d’alta moda. La Arzamasova 

afferma: «We wanted to combine the death that lasts forever and fashion trends that are 

just like butterflies — two sisters: death and fashion138», la moda che è caratterizzata da 

una frivola temporalità, qui viene accostata a qualcosa di inevitabile, qualcosa che grava 

indissolubilmente sull’esistenza di tutta l’umanità. Il collettivo ci spiega: 

 

 «It is an ancient preoccupation, as can be seen in the elaborate rituals in Western 

and non-Western cultures associated with death. Humans have always attempted to 

“decorate” death, based in part with a desire to ward off death. It is this idea we 

intend on exploring in our project» 

                                                           
138 Adel Zabbarov, «Inverso Mundus: Mythopoeia in Inversion», Aubgdaily, consultato in data 

11 luglio 2018, 

URL: http://aubgdaily.com/inverso-mundus-mythopoeia-in-inversion/ 

http://aubgdaily.com/inverso-mundus-mythopoeia-in-inversion/
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La moda perciò viene interpretata come un escamotage che dona sollievo al pensiero della 

morte. Continuano affermando: «With the help of modern digital technology we intend 

on creating virtual events that evoke the spirit of medieval carnivals, in particular Dances 

of Death139», una sorta di memento mori contemporaneo. Il progetto si ispira, inoltre, alle 

idee di Nikolai Fyodorov (1829-1903) fondatore della corrente filosofica del 

cosmismo140, il quale credeva nella resurrezione dei defunti, grazie agli sforzi congiunti 

di arte, religione e scienza; nel controllo della materia e nella colonizzazione di altri 

pianeti; Fyodorov sosteneva la responsabilità del singolo essere umano per le generazioni 

future ma anche per quelle passate. Seguendo questi precetti, il collettivo intende 

ricordarci che la morte è un problema irrimediabile dell’esistenza umana e che essa ci 

rende tutti uguali141. Le sette immagini vengono posizionate sopra altrettante lightbox che 

fungono da bare iridescenti; le vesti sembrano svolazzare come se i modelli stessero 

camminando su una passerella.  

 

 

I sette modelli di Défilé, 2000-2007 

                                                           
139 «Défilé», Aesf art, consultato in data 11 luglio 2018,  

URL: https://aesf.art/projects/defile/ 
140 Cfr. George Young, I cosmisti russi, Tre Editori, 2017 
141 Olga Sviblova et al, THAW: Russian Art from Glasnost to the Present, New York, 2008, p.12 
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3.2 Trilogia dello Spazio Liminale  

 

 

Il progetto Last Riot (2005-2007) segna definitivamente l’entrata del collettivo moscovita 

nel mondo della video arte, un mondo che per gli Aes+f è costituito dall’unione di più 

universi e intende far riflettere sull’odierna società, pesantemente condizionata dalla 

tecnologia e dalla finzione, così come afferma Olga Sviblova, direttrice del Museo di arte 

multimediale di Mosca:  

 

«Analyzing the contemporary world, turning to its mythology and to innovative 

techniques, the artists combine fashion-photography, advertising-media, popular 

mass and youth culture, Hollywood films and the classical aesthetic of old masters 

in order to create their own visual language, emphasizing the acute problems of 21st-

century civilization, a universe of globalization where the virtual world is gradually 

overcoming the real one142».  

 

Last Riot è il primo capitolo della Trilogia dello Spazio liminale, composta da Feast of 

Trimalchio (2009-2011) e Allegoria sacra (2011) che approfondiremo in seguito143.  

   L’opera mostra un mondo post-ideologico, in cui non si riesce a compiere una 

distinzione tra il bene e il male. Una moltitudine di giovani ragazzi sono intenti a 

combattere con spade, fucili, mazze da baseball e pugnali; una grande montagna innevata 

incombe su tutti loro e ospita una mitragliatrice pronta a sparare. Si respira un’atmosfera 

di disgrazia, apocalittica; un treno cade da un ponte di collegamento, un aereo precipita e 

in un istante si trasforma in cumulo di macerie, nel cielo si aggirano delle strane creature 

che si rivelano valchirie. Le scene descritte dovrebbero evocare delle immagini 

irrimediabilmente violente, invece, nonostante il tema, la violenza risulta assolutamente 

pacata, quasi elegante; sui corpi dei guerrieri non vi è alcuna ferita evidente e di 

conseguenza non è presente nemmeno sangue. Le movenze sinuose e ripetute, dovute alla 

tecnica di realizzazione a computer grafica 3D rafforzano lo stile raffinato.  

    Il progetto viene esposto all’interno del padiglione russo, alla 52° Esposizione 

                                                           
142 Olga Sviblova, «Aes+f», Station Museum, consultato il 12 luglio 2018,  

URL: http://stationmuseum.com/?page_id=2766,  
143«Last Riot», Aesf art, consultato il 12 luglio, URL:  https://aesf.art/projects/last_riot/,  

http://stationmuseum.com/?page_id=2766
https://aesf.art/projects/last_riot/
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Internazionale d’Arte di Venezia144, la prima curata da un americano, il critico Robert 

Storr, insieme ai lavori di altri quattro artisti, Aleksandr Ponomarev, Andrei Bartenev, 

Arsenij Mescherjakov, Julija Minler, danno vita al progetto Click, I hope, ideato dalla 

curatrice Olga Sviblova. Il progetto: «nasce da una riflessione sulla creazione di un 

sistema strutturale di coordinate in grado di stabilire una strategia di autodeterminazione 

individuale e sociale, a maggior ragione alla luce dell’intensificarsi dei flussi 

d’informazione e dei processi di globalizzazione 145 », indaga, in sostanza, su cosa 

effettivamente significhi vivere in un’epoca di costante bombardamento mediatico e 

connettività web. All’interno del percorso espositivo, il video viene proposto in una 

versione a tre canali, cioè l’immagine, ad alta risoluzione viene adattata per essere 

osservata su tre schermi contemporaneamente. Quest’opera non viene esposta soltanto 

alla Biennale di Venezia ma fa il giro del mondo, ad esempio, viene esposta presso il 

Musée des Beaux-Arts de La Chaux-de-Fonds in Svizzera, la Martin-Gropius-Bau di 

Berlino, la Triumph Gallery di Mosca, la University of Queensland Art Museum in 

Australia e molte altre sedi internazionali146.  

   Dal video si sviluppa anche una serie di fotografie, una serie di disegni e una serie di 

sculture create attraverso una fusione di alluminio, ricoperto di smalto bianco, modellate 

da Alexey Shpakovskiy; esse riproducono esattamente i protagonisti dell’opera147.  

 

 

 

 

 

 

 

 

                                                           
144 Cfr. Catalogo della 52° Biennale di Venezia, Padiglione Russo, Venezia, 2007 
145 Olga Sviblova, «Comunicato stampa evento, 52a Biennale di Venezia, Padiglione Russia», 

Teknemedia, consultato il 12 luglio 2018, 

URL:http://www.teknemedia.net/archivi/2007/6/7/mostra/23221.html,  
146 «Last Riot», Aesf art, consultato il 12 luglio 2018 

URL: https://aesf.art/projects/last_riot/, 12 luglio 2018 
147 Ibid. 

http://www.teknemedia.net/archivi/2007/6/7/mostra/23221.html
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Last Riot, Panorama n°3, collage digitale, 2006 

 

  

The feast of Trimalchio (2009-2010), così viene intitolato il secondo capitolo della 

Trilogia dello Spazio Liminale. Come suggerisce il titolo, l’opera prende spunto dalla 

famosa cena trimalchionis, il lungo episodio (dal capitolo 27 al 68) che occupa la parte 

centrale del Satyricon di Petronio148, un’opera che è giunta ai giorni nostri frammentaria, 

che racconta delle avventure di un giovane studente di retorica, Encolpio, e di Gitone, il 

suo amato149. L’autore, in questa parte del romanzo, ci offre uno spaccato della società 

del tempo, a volte grottesco ma allo stesso tempo molto efficace; il nome di Trimalchione 

ancora oggi viene associato al lusso e ai piaceri della vita.  

   Nell’opera del collettivo moscovita assistiamo a una trasposizione moderna del mito di 

Trimalchione che non viene più inteso come singolo individuo ma piuttosto come un 

luogo, un hotel di lusso, su un’isola paradisiaca, in cui chiunque è costretto a pagare per 

accedervi. All’inizio assistiamo all’arrivo degli ospiti all’interno del resort; essi non 

aspettano altro che passare del tempo in questo eldorado in cui coesistono spiagge 

tropicali e una una stazione sciistica, un luogo assolutamente esclusivo. Non a caso, sono 

tutti vestiti di bianco, come i mitici abitanti primordiali dei giardini dell’Eden, un colore 

che evoca purezza e spiritualità. Gli ospiti vengono accolti dai dipendenti del resort che 

                                                           
148 Gaius Petronius Arbiter, Scrittore latino (sec. 1º d. C.) dell'età neroniana.  Viene identificato 

con l'aristocratico romano che fu proconsole in Bitinia e morì suicida, coinvolto nella congiura 

pisoniana (66 d.C.), famoso per l'eleganza e la dissolutezza dei costumi. Scrisse, parte in prosa 

parte in versi, il Satyricon, considerato, con le Metamorfosi di Apuleio, l'unico «romanzo» della 

letteratura latina. 

Gaius Petronius Arbiter, Treccani, consultato il 13 luglio 2018  

URL: http://www.treccani.it/enciclopedia/petronio/  
149 «Satyricon», Treccani, colsultato il 13 luglio 2018  

URL: http://www.treccani.it/enciclopedia/satyricon,  

http://www.treccani.it/enciclopedia/petronio/
http://www.treccani.it/enciclopedia/satyricon
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ci appaiono giovani e bellissimi; tutti indossano un’uniforme dal tocco esotico. Gli ospiti 

si sentono subito a proprio agio in questo paradiso temporaneo e si abbandonano 

immediatamente ai piaceri della vacanza: giocano a golf, si sottopongono a massaggi, 

nuotano in piscina e al mare. Con il passare del tempo ci si rende conto che il personale 

è pronto a soddisfare qualsiasi tipo di fantasia degli ospiti, dai piaceri gastronomici a 

quelli erotici. Gli ospiti si concedono ai piaceri della vita, in compagnia del personale, 

tanto da dare il via ad una sorta di cena orgiastica riprendendo le usanze dei saturnali, 

festività romane dedicate all’insediamento nel tempio del dio Saturno che erano solite 

iniziare con un banchetto e terminare, talvolta, in atti orgiastici con annessi scambi di 

identità: gli schiavi sostituiscono le proprie vesti con quelle dei padroni patrizi. 

Nell’ultima parte del video si assiste alla distruzione del paradiso a causa di una grave 

calamità naturale150.     

   Il video è in alta risoluzione e viene pensato per essere fruito in tre modi diversi: a nove 

canali, ovvero l’immagine viene suddivisa in tre parti e proiettata su tre strisce, composte 

da tre schermi ciascuna (totale 9 schermi) e sistemate in modo tale che lo spettatore sia 

avvolto a 360° dalla proiezione; a tre canali, l’immagine viene proiettata su tre schermi; 

monocanale, su un unico schermo151. 

   In questo caso, come nel precedente, lo stile risulta armonioso e sinuoso; i protagonisti 

sembrano fluttuare all’interno di un liquido, grazie all’uso del ralenti. La sessualità, 

sebbene percepita chiaramente, non viene espressa in maniera esplicita o volgare.  Oltre 

al video in HD sono state create una serie di fotografie, di collage digitali e di dipinti.  

   Anche questo progetto viene esposto alla Biennale di Venezia, 55° edizione, presso il 

Padiglione Venezia ai Giardini, che, nel 2013, è stato teatro dell’esposizione Silk Map. 

Per l’occasione vengono selezionati sei artisti, AES+F, Anahita Razmi, Marya Kazoun, 

Mimmo Roselli, Marialuisa Tadei, Yiqing Yin, coordinati dal Direttore Artistico Ewald 

Stastny, con l’intento di riscoprire l’importante ruolo di Venezia come base commerciale 

tra Oriente e Occidente ma anche centro produttivo di tessuti preziosi e manufatti di alta 

qualità esportati in tutto il mondo. Gli artisti hanno il compito di cimentarsi con questa 

tradizione reinventando i materiali tradizionali, ma anche immaginandone di nuovi, con 

                                                           
150  «Feast of Trimalchio», Aesf Art, consultato il 13 luglio 2018, 

URL:https://aesf.art/projects/the_feast_of_trimalchio/,  
151 Ibid. 

https://aesf.art/projects/the_feast_of_trimalchio/
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l’obiettivo di dare vita a sei opere esclusive per il Padiglione della città152.  

 

The Feast of Trimalchio, Still 2-3-01, 2010, still da video a tre canali. 

 

 

The Feast of Trimalchio, Still 2-3-06, 2010, still da video a tre canali. 

 

 

Feast of Trimalchio, Cyclette, 2011, olio su tela, 205 x 180cm 

 

 

 

                                                           
152 «Comunicato stampa, Padiglione Venezia, Silk Map», Arte, consultato il 13 luglio 2018 URL: 

http://www.arte.it/calendario-arte/venezia/mostra-padiglione-venezia-silk-map-4083# 
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Allegoria sacra è il terzo e ultimo capitolo della trilogia, creato tra il 2011 e il 2013, 

debuttata alla 4° Biennale di Mosca nel 2011. Il collettivo trova ispirazione per questo 

progetto da un quadro omonimo di Giovanni Bellini (1430 circa-1516), conservato alle 

Gallerie degli Uffizi di Firenze. Il collettivo scrive:  

 

«This painting has always intrigued us. When we started to think of a third project 

after Last Riot and The Feast of Trimalchio, shown at the Venice Biennale in 2007 

and 2009 respectively, we decided that the mysterious image of the Allegoria Sacra 

was in keeping with our view of the modern world».  

 

Giovanni Bellini, Allegoria Sacra, 1490-1500 circa, Olio su tavola, 73x119 cm, 

Galleria degli Uffizi, Firenze 

 

   Un quadro che ancora oggi risulta un enigma, così come già lo descrive Giovanni 

Battista Cavalcaselle, nella sua A history of painting in north Italy composta con Joseph 

Archer Crowe e pubblicata nel 1871:  

 

«È difficile scoprire il significato dell’allegoria che Bellini ha dipinto. La Vergine, 

seduta su una terrazza che si affaccia su un lago, riceve l’omaggio di una donna che 

s’inginocchia, accompagnata a destra e a sinistra da figure in piedi la cui identità non 

è stata accertata. Dietro una balaustra aperta, due uomini apparentemente 

rappresentano San Giuseppe e San Paolo. Un melo in un vaso è scosso da un 
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ragazzino nudo, e alcuni bambini raccolgono la frutta. Nelle colline dietro al lago, 

un asino rumina e un pastore si occupa del suo gregge; vediamo poi un centauro e 

un eremita che riposa in una caverna. La perfetta composizione della scena è davvero 

gradevole, così come la purezza e la scelta delle forme, la grazia dei movimenti e la 

delicatezza dei volti. I colori sono dolci, si mescolano e galleggiano nella soleggiata 

foschia di mezzogiorno153».  

 

 

   Gustav Ludwig (1852-1905) è stato il primo storico dell’arte a cercare di dare 

un’interpretazione a questo quadro. Egli trova un collegamento con il poemetto allegorico 

Le pèlerinage de l’âme, scritto a metà del Trecento dal monaco Guillaume de Deguileville 

alla tavola in questione; si tratterebbe perciò di un’allegoria del viaggio dell’anima 

attraverso Inferno, Purgatorio e Paradiso154. Non a caso il video viene ambientato in una 

sala d’attesa di un aeroporto, una sorta di non-luogo che viene paragonato al purgatorio, 

una zona di transito, neutra, tra il bene e il male; un luogo in cui arabi, asiatici, europei e 

africani si incontrano e danno vita ad una sacra globalizzazione che non ha risvolti in 

positivo. Il terrorismo è una conseguenza di questa mistica unione che porta con sé, 

inevitabilmente, paura, sospetto e ossessione. Vengono mostrate quelle che sono le 

tipiche scene della vita aeroportuale, la folla di passeggeri, la distruzione di un bagaglio 

abbandonato, la lotta tra migranti, il tutto associato a luoghi insoliti non facilmente 

associabili a un aeroporto: una giungla con tribù esotiche, un regno sottomarino, fino ad 

arrivare a un campo di neve che si scioglie per dare vita al fiume Stige che si allarga 

all’orizzonte.  

   A immagini antiche e mitologiche come la raffigurazione del dio Ganesh, il dragone 

cinese o, ancora, gli aborigeni, vengono accostate scene futuristiche come l’arrivo di una 

navicella spaziale da cui fuoriescono hostess vestite come quelle della Pan Am di 2001 

Odissea nello spazio, angeli di un nuovo paradiso. Lo stile della rappresentazione viene 

allineato agli altri due capitoli della trilogia. Uno stile patinato, sempre elegante e 

misurato. Anche in questo caso, l’opera multimediale viene accompagnata da una serie 

                                                           
153 Federico Giannini, «L'Allegoria di Giovanni Bellini: un enigma irrisolto», Finestre sull’Arte, 

Consultato il 13 luglio 2018,  

URL: https://www.finestresullarte.info/446n_giovanni-bellini-allegoria-sacra-uffizi-

interpretazioni.php,  
154 Ibid.  

https://www.finestresullarte.info/446n_giovanni-bellini-allegoria-sacra-uffizi-interpretazioni.php
https://www.finestresullarte.info/446n_giovanni-bellini-allegoria-sacra-uffizi-interpretazioni.php
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di fotografie155.  

   Viene assegnato all’opera multimediale in questione il Premio Pino Pascali dell’anno 

2015, 18° edizione. La commissione, composta dalla direttrice della Fondazione Pino 

Pascali, Rosalba Branà, e dai critici d’arte Christian Caliandro e Antonio Geusa, ha 

ritenuto gli artisti che compongono il collettivo moscovita:  

 

«innovatori nel panorama artistico internazionale di una poetica che vede la 

contaminazione dei linguaggi della fotografia, video e tecnologie digitali in grado di 

creare una metafora visiva iper-realistica e artificiale di forte impatto 

emozionale156». 

 

 

Allegoria Sacra, Snow Elegy, 2013, trittico, collage digitale 

 

 

 

 

 

 

                                                           
155 «Allegoria Sacra», Aesf Art, consultato il 30 luglio 2018,   

URL: https://aesf.art/projects/allegoria_sacra/ 30 luglio 2018 
156 «Aes+F – Premio Pascali 2015», Museo Pino Pascali, Consultato il 30 luglio 2018  

URL: http://www.museopinopascali.it/portfolio-items/aesf-premio-pino-pascali-2015/  

https://aesf.art/projects/allegoria_sacra/
http://www.museopinopascali.it/portfolio-items/aesf-premio-pino-pascali-2015/
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3.3 Inverso Mundus 

 

 

È in questa installazione multicanale (1,3 o 7 canali) che il mondo caotico degli Aes+f, 

già preannunciato nella trilogia precedentemente citata, prende completamente forma. Si 

tratta di Inverso Mundus, 2015, ancora un collage digitale che, in questo caso, si ispira ad 

una serie di incisioni, piccole vignette rettangolari, risalenti al 16esimo secolo 

rappresentanti, appunto, un mondo alla rovescia. La tecnica vuole invertire il rapporto 

naturale tra gli elementi del mondo reale allo scopo di creare una rappresentazione 

impossibile che crei un certo sgomento nello spettatore. Si vedono perciò asini che 

incitano i padroni a portare pesanti carichi, il bue che macella l’uomo, cavalli nei panni 

di cocchieri mentre frustano uomini che trascinano un carro, pesci che volano e uccelli 

che nuotano157. Un’usanza completamente sparita durante il secolo scorso viene riportata 

alla luce dal collettivo moscovita.  

   Molto probabilmente anche in questo caso un pizzico di ispirazione proviene dalle 

festività latine dei saturnali, famose ricorrenze in cui l’ordine sociale veniva sovvertito. 

   Il collettivo afferma:  

 

«In our interpretation, the absurdist scenes from the medieval carnival appear as 

episodes of contemporary life in a multichannel video installation. Characters act out 

scenes of absurd social utopias and exchange masks, morphing from beggars to rich 

men, from policemen to thieves158» 

 

 Un turbinio di immagini contrastanti danno vita a un assurdo spaccato sociale, utopico, 

in cui si assiste alla schiavizzazione degli uomini da parte delle donne, i bambini fanno 

kickboxing contro degli anziani, un maiale è intento a macellare un umano, gli asini sono 

in groppa a degli uomini, poveri bambini asiatici donano delle monete a delle ricche 

signore mentre demoni, chimere e animali volanti dalle forme bizzarre, che sembrano 

uscire da un quadro di H. Bosch, volano nel cielo.  

                                                           
157 Frédéric Maguet, «Le monde renversé», Histoire par l'image, consultato il 30 luglio 2018, 

URL: http://www.histoire-image.org/etudes/monde-renverse 
158 «Inverso Mundus», Aesf Art, consultato il 30 luglio 2018, 

URL: https://aesf.art/projects/inverso_mundus/ 
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   L’installazione 001.Inverso Mundus è stata presentata, come evento collaterale della 

Biennale di Venezia del 2015, dal 7 al 22 maggio 2015, presso i Magazzini del Sale, lungo 

la banchina delle Zattere. Luogo sicuramente efficace grazie alla forma rettangolare e 

allungata che per l’occasione ha ospitato uno schermo lungo circa 40 m; una misura tale 

da costringere lo spettatore a dare le spalle al muro limitando di conseguenza la propria 

visione: «È un po’ come quando ci si trova di fronte a un acquario e si guardano i pesci 

dai diversi lati della vasca. Molte persone ci ritornano più volte, forse non tanto per 

cogliere dettagli che sono sfuggiti, quanto per rivivere quell’esperienza159». L’opera viene 

proposta, sempre nello stesso periodo, presso il Palazzo Nani Mocenigo, Dorsoduro, 

Venezia. 

 

                                                           
159 Bruno di Marino, «AES+F: benvenuti nell’universo senza gravità», “Il Manifesto”, consultato 

il 30 luglio 2018, URL: https://ilmanifesto.it/aesf-benvenuti-nelluniverso-senza-gravita/  

https://ilmanifesto.it/aesf-benvenuti-nelluniverso-senza-gravita/
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Auca El mundo al revés - J. M. Marés - Madrid 

 

 

La video installazione ad alta definizione viene corredata da una serie di collage digitali, 

di dipinti olio su tela, disegni e oggetti di scena (ad esempio, strumenti di tortura utilizzati 

nel video).  

 



87 
 

 

                Inverso Mundus, Still 1-01                  Inverso Mundus, Lavoro femminile, 3 

 

 

 

Inverso Mundus, Still 3-05 
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3.4 Psychosis 

 

 

La video installazione dal titolo Psychosis ci tocca da vicino poiché è stata realizzata 

appositamente per Art Night, manifestazione ideata e coordinata dall’Università Ca’ 

Foscari in collaborazione con il Comune di Venezia, con il patrocinio della Regione 

Veneto. L’obiettivo è di coinvolgere molti soggetti che si occupano di cultura e arte in 

città per donare un’occasione unica in cui godere dell’arte fino a tarda notte. Il 17 giugno 

2017, durante la settima edizione di Art Night, viene presentata in anteprima mondiale, 

nel cortile della sede centrale dell’Università, la video installazione Psychosis, ispirata 

all’ultima opera teatrale della drammaturga britannica Sarah Kane 4.48 Psychosis160 

(1999), un’opera testamento che risulta una forte miscela di sofferenza, violenza e amore, 

scritta soltanto tre giorni prima di morire suicida, all’età di 28 anni161.  

L’opera è connotata dal tipico iperrealismo visionario, caratteristica stilistica 

inconfondibile del collettivo russo, così come l’atmosfera che oscilla tra il kitsch e il 

macabro. La nuova narrazione in questione intende esprimere la condizione delle donne 

portate al punto di isteria162.  

                                                           
160 «Art Night Venezia 2017, videoinstallazione degli AES+F», Unive, consultato il 31 luglio 

2018,  

URL: 

http://www5.unive.it/pag/14024/?tx_news_pi1%5Bnews%5D=3230&tx_news_pi1%5Bcontroll

er%5D=News&tx_news_pi1%5Baction%5D=detail&cHash=87c730435e6e658e467ec7736969

7430 
161 Miriam Di Veroli, «Psicosi delle 4:48, l’ultimo grido di Sarah Kane», “Frammenti Rivista”, 

consultato il 31 luglio 2018, URL: http://www.frammentirivista.it/ultimo-grido-di-sarah-kane/ 
162 Claudia Giraud, «Art Night Venezia 2017. Torna la lunga notte dell’estate veneziana dedicata 

alla cultura», “Art Tribune”, consultato il 31 luglio 2018, URL: http://www.artribune.com/arti-

visive/arte-contemporanea/2017/06/la-notte-bianca-di-venezia/ 

 

http://www.artribune.com/arti-visive/arte-contemporanea/2017/06/la-notte-bianca-di-venezia/
http://www.artribune.com/arti-visive/arte-contemporanea/2017/06/la-notte-bianca-di-venezia/
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Psychosis, Aes+f, 2017 
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Conclusioni 

 

 

Si è posto, come obiettivo primario per la ricerca in questione, l’indagine e la conseguente 

costruzione di una linea temporale, in lingua italiana, per quanto riguarda la nascita e lo 

sviluppo della video arte, linguaggio artistico moderno basato sulla creazione e 

riproduzione di immagini animate mediante tecnologia video, in Russia, una realtà 

differente rispetto a quella italiana.  

   Attraverso questo studio si è cercato di dare risalto ai personaggi e agli eventi che 

determinarono lo sviluppo del suddetto linguaggio artistico, partendo, indiscutibilmente, 

dalla figura di Nam June Paik, statunitense di origine filippine autore delle riprese che 

immortalarono la confusione per le strade di New York durante la visita di Papa Paolo 

IV, nel 1965, guadagnandosi l’appellativo di padre della video arte; confrontando poi la 

figura dell’artista statunitense con quella di Andrei Monastyrski, pioniere nel campo per 

quanto riguarda la Russia.  

   Si è reso necessario analizzare il sostrato politico culturale del Paese per determinare i 

motivi della nascita di questo nuovo mezzo espressivo. Ne consegue, per quanto mi 

riguarda, una nuova visione della Russia; non più solo un paese rigido, freddo, in cui i 

cittadini appaiono uniformati a un unico potere statale, ma un paese pulsante di creatività. 

Infatti durante gli anni di università e nello specifico consultando i vari documenti, che 

hanno reso possibile la compilazione di questa tesi, ho potuto constatare con piacevole 

stupore che la video arte si fa strada nell’ambiente underground grazie a uno spirito di 

ribellione e opposizione nei confronti dello Stato. Basti considerare che anche la sola 

circolazione dei mezzi di riproduzione video era vietata ma la volontà di espressione e 

documentazione, forse intesa anche come desiderio di conservazione, prevalse sul blocco 

statale. L’intenzione era di sottolineare lo spirito alternativo e far trasparire questa 

atmosfera attraverso le pagine della mia tesi, citando i maggiori protagonisti in questo 

senso: Andrei Monastyrski, Sabine Haensgen e il gruppo Azioni Collettive, Boris 

Yukhananov, Bulat Galeev fondatore dell'istituto "Prometheus" di Kazan, Timur 

Novikov, Yuris Lesnik, Sergey Shutov, Kiril Preobrashensky, Vladimir Mogilevsky, 
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Tatyana Mogilevskaya e lo svizzero americano Mike Hentz fondatori dell’Instituto di 

Arte e Tecnologia a Mosca, Leonid Tishkov, Oleg Kulik e molti altri a seguire.  

Nei capitoli successivi ho pensato di fornire la presentazione di due casi particolari con 

lo scopo di arricchire maggiormente il panorama presentato nel primo capitolo. In 

entrambi i casi, grazie all’originalità, alle capacità e forse anche a un pizzico di fortuna il 

successo di questi artisti ha superato i confini della Russia affermandosi a livello 

internazionale. Anche in questo caso si è scelto perciò di presentare dei casi chiave, 

analizzandone la biografia e presentando i progetti principali e lo stile con cui questi 

ultimi si sono sviluppati. Prima la figura di Vladislav Mamyshev Monroe, personalità 

unica nel suo genere e artista polivalente che utilizzò, per esprimere la propria vena 

artistica, fluidamente, fotografia, performance, installazioni, pittura, collage e video. Una 

personalità eclettica e camaleontica, più unica che rara, la quale, purtroppo, si è spenta 

nel 2013. Il capitolo successivo è stato dedicato al collettivo moscovita Aes+f, composto 

da Tatiana Arzamasova, Lev Evzovich, Evgeny Svytatsky nel 1987 e completato 

dall’arrivo di Vladimir Fridkes nel 1995. Anche in questo caso la produzione artistica si 

basa sull’utilizzo di mixed media: performance, pittura, collage, fotografia e video si 

fondono perfettamente nelle loro opere, create con l’ausilio della tecnologia, basate 

profondamente sulla tradizione.  
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Appendice I 

Lista delle esposizioni Vladislav Mamyshev-Monroe 

 

 

Mostre Personali 

 

1991  

Painting and Petting (Flora and Fauna) (con Bella Matveyeva). Museo statale della 

grande rivoluzione socialista di ottobre, San Pietroburgo 

 

1994 

Unhappy Love. Museo statale russo, San Pietroburgo 

 

1996  

The Lives of remarkable Monroes. Yakut Gallery, Mosca 

 

1997  

Russian Questions. Museo statale russo, San Pietroburgo; Yakut Gallery, Mosca 

My Name is Trinity. XL-Gallery, Mosca 

 

1998 

Russian Questions. Natasha Rukhadze Gallery, Mosca; Mama Club, San Pietroburgo 

 

1999 

Scratchings. Navicula Artis Gallery, San Pietroburgo 

Star of Captivating Happiness (con Kostya Mitenev). Mama Club, San Pietroburgo 

 

2001 

Every passion is wild and blind (con Valery Katsuba). XL-Gallery, Mosca 

Lyubov Orlova. M. Guelman Gallery, Mosca e Kiev 

Cruel Romance, Galleria Aidan, Mosca 
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Tales of lost time. Museo statale centraledi Arte contemporanea della Russia, Mosca 

 

2003 

Secret files. S'Art Gallery, Mosca 

My Life. XL-Gallery, Mosca 

Dindin ou Saint-paparazzi. Galerie Orel Art Presenta, Parigi  

 

2004 

Woman as she is. XL-Gallery, Mosca  

Dostoevskij in Flowers. XL-Gallery, Mosca; D137 Gallery, San Pietroburgo 

Attributes of Monroe. XL-Gallery, Mosca 

Le opere di mamyshev-Monroe dalle collezioni private. Galleria Club dei collezionisti, 

Mosca 

 

2005 

StarZ. D137 Gallery, San Pietroburgo 

New Pirate Television. XL-Gallery, Mosca 

Dolce Revolution. Vanil Restaurant, Mosca 

 

2006 

Every Beast has a bit of Monroe. XL-Gallery, Mosca 

Metamorphoses of a Monarch. Museo d’Arte Statale Nizhny Novgorod, Nizhny 

Novgorod 

 

2007 

Russia... That We've Lost!!! XL-Gallery, Mosca 

 

2013 

Polonium. MMOMA, Mosca 
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Mostre collettive 

 

1987 

Neat tendencies in the work of the “New”. Znamya Movie Theater, Leningrado 

 

1989 

Women in Art. Sala delle esposizioni dell'Associazione dei musei regionali di Leningrado, 

Leningrado 

We dream of... Casa della cultura dei ferrovieri, Leningrado 

 

1990 

I Love California. Sala delle Esposizioni della Filiale di Leningrado dell'Unione degli 

Artisti dell'URSS, Leningrado 

Territory of Arts. Istituto di studi avanzati in arti visive, Paris; Museo di stato russo, 

Leningrado 

The Palace Bridge as Museum. Palace Bridge, Leningrado 

Jovenes Artistas de Leningrado. Museo di Arte Moderna, Mexico 

Youth and Beauty in Art. Casa degli scienziati, Leningrad 

First exhibition on Palace Bridge. Leningrado 

 

1991 

Geopolitics. Museo etnografico statale dei popoli dell'URSS, San Pietroburgo 

Nevski Prospect. Underground. Museo delle Belle Arti di nantes, Nantes, Francia 

Second exhibition on Palace Bridge. Leningrado 

 

1992 

Secret Cult. Museo statale russo, San Pietroburgo 

 

1993 

Labor and Capital. Casa centrale dell’artista, Mosca 
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1994 

Artist instead of Artwork or Leap into the Void. Casa centrale dell’artista, Mosca 

III St. Petersburg Biennale. Manege Central Exhibition Hall, San Pietroburgo 

 

1994-1995 

Self-Identification. Stadtgalerie in Sophienhof, Kiel, Germany; Casa sul lago della 

foresta, Berlino; Museo di arte contemporanea, Oslo; Galleria d'arte statale, Sopocie, 

Poland; Sophienholm, Stockholm; Manege Central Exhibition Hall, San Pietroburgo 

 

1995 

Kunst im verborgenen. Nonkonformisten Russland 1957-1995. Wilhelm-Hack-Museum, 

Ludwigshafen sul Rebo; documenta-Halle, Kassel; Museo statale di Lindenau, Altenburg, 

Germany; Manege Central Exhibition Hall, Moscow 

Kräftmesse. Kunstlerwerkstatt Lothinger Straße 13, Monaco, Germania 

Nudità e modernismo. Nuova Accademia di Belle Arti, San Pietroburgo 

On Beauty. Regina Gallery, Mosca 

Classicismo e modernismo. Nuova Accademia di Belle Arti, San Pietroburgo 

 

1996 

Section of Modern Art. First Five Years. Museo statale russo, San Pietroburgo 

Zone. State Tretyakov Gallery, Mosca 

 

1997 

Cabinet. Stedelijk Museum, Amsterdam, Olanda 

Flesh and Fell. Art Kiosk Galerie, Bruxelles 

250,000 Miles. Manege Central Exhibition Hall, Mosca 

III Cetinjski Bienale. Cetinje, Montenegro 

History in Biographies 1956-1996. Central Exhibition Hall, Nizhny Novgorod;  

Museo d'arte regionale di Samara; Galleria di immagini della città di Perm; Galleria delle 

immagini regionali di Novosibirsk; Museo delle belle arti di Ekaterinburg 
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1998 

Photobiennale 98. Manege Central Exhibition Hall, Mosca 

Memorial Action on the Occasion of the 500th Birthday of Girolamo Savonarola. Golfo 

di Finlandia, Fort # 7, San Pietroburgo 

 

1999 

Neues Moskau. Galleria IFA di Bonn, Germania 

Crazy Double. Central House of the Artist, Mosca; Central Exhibition Hall, Nizhny 

Novgorod; Samara Regional Art Museum; Museo delle belle arti di Ekaterinburg; 

Chateau d'Orion, Orion, Francia 

 

1999-2000 

Cold Pole. Inspection Medical Hermeneutics and Russian Art of the 1990s. Krasnoyarsk 

Museo e centro espositivo; Museo regionale delle belle arti di Kemerovo; Galleria di 

immagini di Novosibirsk; Scuola Nazionale di Belle Arti, Parigi; Central House of the 

Artist, Mosca 

 

2000 

II Ars Baltica Triennial of Photographic Art. Kunsthaus di Dresda, Germania 

Press Format. Centro culturale Dom, Mosca 

 

2001 

Dream Team. XL-Gallery, Mosca 

Warhol Connection. L-Gallery, Mosca 

New acquisition, MMOMA, Mosca 

 

2002 

Photobiennale 2002. Manege Central Exhibition Hall, Mosca 

Sniezynka. Zachęta Narodowa Galeria Sztuki, Varsavia 

II Provision International Photography Festival. Fiera diNizhny Novgorod, Nizhny 

Novgorod 



100 
 

Melioration Contemporary Art Festival in the Open Air. Klyazminskoye Reservoir, 

Regione di Mosca 

 

2003 

Horizons of reality. Museo di arte contemporanea, Anversa, Belgio 

Neue Ansaetze. Zeitgenoessische Kunst aus Moskau. Kunsthalle, Düsseldorf, Germania 

Berlin-Moskau/Moskau-Berlin 1950-2000. Martin-Gropius-Bau, Berlino 

Observation Platform. Casa centrale dell’artista, Mosca 

Fotografien aus dem Neuen Russland 1991-2003. Fotografie Forum international, 

Francoforte, Germania 

Last Hero. Stoccaggio del sale Rotermann, Tallinn, Estonia 

We/They. Casa centrale dell’artista, Mosca  

Caution, Religion! A.D. Sakharov Museo e Centro Pubblico, Mosca 

Paradise. Bunker in Alexander Platz, Berlino 

 

2004 

Facing East. Forum Siemens, Erlangen, GermaniaSystem of Coordinates. Russian Art 

Today. Museo di arte contemporanea, Zagabria 

Za Czerwonym Horyzontem. Castello Ujazdowski, Varsavia 

HA KYPOPT! Russische Kunst heute. Kunsthаlle Ваden-Ваden, Germania; New Manege 

State Exhibition Hall, Mosca 

In the Search for Identity. Manege Central Exhibition Hall, Mosca 

Berlin-Moscow/Moscow-Berlin 1950-2000. Museo storico statale, Mosca 

Seven Sins. Galleria di Arte Moderna Ljubljana, Ljubljana 

Bubbles. Galleria M. Guelman, Moscow 

Superwoman. Galleria d'arte di Mosca, Mosca 

 

2005 

StarZ. Museo d'arte moderna di Mosca, Mosca 

Gender Worries. Museo d'arte moderna di Mosca, Mosca 

Accomplices. Galleria statale Tretyakov, Mosca 

Angels of History. Museo di arte contemporanea, Antwerpen, Belgium 
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Russian Pop Art. Galleria statale Tretyakov, Mosca 

Portrait of the Face. M'Ars centro Arte Contemporanea, Mosca 

St. Petersburg Artists. Casa centrale dell’artista, Mosca 

Art for Playboy. Casa centrale dell’artista, Mosca 

Co-operative Experience. Galleria Christine Holz, Düsseldorf, Germania 

Neoclassicism. Part I. Artists of Timur Novikov's Circle. RuArts Galleria, Mosca 

Barbizona. RuArts Galleria, Mosca 

Transversalistes russes. Galerie Orel Art, Parigi 

WAM 8½: Video Art. W.A.M. Galleria, Mosca 

Russia! Solomon R. Guggenheim Museum, New York, USA 

P.S. Beyond the Red Horizon. Centro nazionale per le arti contemporanee, Mosca 

"Fashion and Style in Photography" Festival. Mosca 

Laureate London. Cafe Des Artistes, Mosca 

 

2006 

Let Video Be! Russian Video Art 1996-2006. Casa centrale dell’artista, Mosca 

¡Rusia! Museo Guggenheim di Arte Moderna e Contemporanea, Bilbao, Spagna 

La rue, l'art et la mode. Fotomuseo, Antwerpen, Belgium 

Don Juan alias Don Giovanni. Bregenzer Kunstverein, Bregenz, Austria; Kunsthalle di 

Vienna, Vienna; Fondazione Ursula Blickle, Kraichtal, Germania 

Dilettante. Centro di Marres per la cultura contemporanea, Maastricht, Paesi Bassi 

 

2007 

History of Russian Video Art. Volume 1. MMOMA, Mosca 

Sots Art. Galleria statale Tretyakov, Mosca; La Maison Rouge, Parigi 

Double/Remake. Centro nazionale per le arti contemporanee, Mosca 

Architecture: ad marginem. Museo statale russo, San Pietroburgo 

The Future Depends on You. MMOMA, Mosca 

Communal Apartment. Central House of the Artist, Moscow 

Innovation. Nizhny Novgorod State Art Museum 

The Last Temptation of Neznaika. Casa centrale dell’artista, Mosca 

Every Picture Tells a Story. Galleria D137, Mosca 
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From Russia with Love. Merano arte edificio Cassa di Risparmio, Merano, Italy 

Learning from Moscow. Stadtische Galerie, Dresda, Germania 

New Angelarium. MMOMA, Mosca 

Collective Exhibition. S'Art Gallery, Mosca 

Collectiepresentatie XXI. Museo di Arte Contemporanea di Anversa, Belgio 

Video Exhibition: Between Europe and Asia. Villaggio di Shiryaevo, Regione di Samara 

Arte Contro. Museo di arte moderna e contemporanea di Trento e Rovereto, Rovereto, 

Italy 

Le cirque en majesté. Daelim Museo di Arte Contemporanea, Seoul 

 

2008 

Exhibition of St. Petersburg Contemporary Art from the State Russian Museum. Nizhny 

Novgorod Museo statale 

I make no jokes. Galleria Bernd Kugler, Innsbruck, Austria 

The First 40. Perm State Galleria d’arte 

MOCKBA! Galerie Volker Diehl, Berlino 

I love you Vienna. Aeroporto internazionale di Vienna 

Mostra di arte contemporanea di San Pietroburgo dalle collezioni del Museo di Stato 

russo. Museo di stato Nizhny Novgorood 

 

2008-2009 

That obscure object of art. Kunsthistorisches Museum Vienna 

The Future Depends on You. New Rules. VK Museo territoriale Arseniev Ethnografik, 

Vladivostok; Krasnoyarsk Museum and Exhabition Center 

 

2009 

Excuse me, are you famous? Galleria Invaliden1, Berlino 

21 Russia. PinchukArtCenter, Kiev 

The avant-garde: russian schizorevolution. Marres 

History of russian video ar. Vol 2. MMOMA, Mosca 

Vision, Museo di arte contemporanea di Perm 

Fuck young. Artberloga, Mosca 
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T-tris. B.P.S. 22 Spazio di creazione contemporanea, Charleroi, Belgio 

Temptation, Opena Gallery, Mosca 

Icone Contemporanee, Alma Gallery, Riga 

Crisi di Identità, Open Gallery, Mosca 

 

2009-2010 

Gender check. Museo di arte moderna e contemporane Ludwig, Vienna; Galleria 

nazionale d’arte di Zacheta, Varsavia 

 

2010 

 

Ritratti di seconda mano. Fondazione Stella, Mosca 

History of russian video art. Vol. 3. MMOMA, Mosca 

Principi maschili. Opena gallery, Mosca 

Zen d’Apt, MMOMA, Mosca 

Gli oggetti negli specchi sono più vicini di quanto appaiono, Futura, Praga 

 

2011 

Nuova Accademia di San Pietroburgo. EKATERINA fondazione culturale, Mosca 

Passion bild. Museo d’arte di Berna 

 

2012 

Decoration of the Beautiful. Galleria statale Tretyakov, Mosca 

Nuovi Artisti, MMOMA, Mosca 

Edizione limitata. Open Gallery, Mosca 

 

2013 

Sogni per quelli che sono svegli. MMOMA, Mosca 
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Appendice II 

Lista delle esposizioni Aes+f 

 

Progetti  

 

1987-1998 

Serseau, 1987, una serie di collage, installazione e edizione di poster, AES 

New Crony - Double Rainbow, 1988, progetto di pittura e libro, AES. 

Paesaggio russo del XIX secolo, 1988, una serie di collage, una serie di tappeti, 

installazione e un progetto di libro, AES. 

Apollo, ispirando un poeta epico, 1989, una serie di disegni, una serie di tappeti, 

installazione e progetto di libri, AES. 

Retorica di Pathos, 1990, una serie di pittura, oggetti, installazione, AES. 

Decorative Anthropology", 1991, una serie di dipinti, oggetti, installazioni, AES. 

La bibbia dei bambini, 1992, una serie di dipinti, oggetti, installazioni, AES. 

Arte della possibilità, 1993, oggetti, installazione, AES 

Teatro Gesher, Tel Aviv, 1994, un progetto architettonico, AES. 

Body Space, 1995, oggetti fotografici, installazione, AES. 

Ritratto di familia all’interno, 1995, una serie di fotografie, installazione, AES, fotografo 

Vladimir Fridkes. 

Il trauma della colonna vertebrale, 1995, photograph, installation, AES with Brian 

Conery, photographer Vladimir Fridkes. 

Il principe e il mendicante, 1995, una serie di fotografie, installazione, AES, fotografo 

Vladimir Fridkes. 

Corruzione. Apoteosi, 1996, una serie di fotografie, installazione, AES + F. 

AES - Testimoni del futuro. Progetto islamico, 1996, una serie di collage digitali, oggetti, 

installazione e azione, AES. 

Eisenstein Palace, 1997, Media Center, Mosca, un progetto architettonico, AES. 

Sospetti: i sette peccatori e i sette giusti, 1997, una serie di fotografie, installazione, AES 

+ F. 
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Gostinniy Dvor, 1998, Multipurpose Public Space, Mosca, un progetto di architettura e 

design, AES. 

Il giallo sta cucinando, il bianco sta mangiando, 1998, video installation, AES. 

Who Wants to Live Forever..., 1998, a series photographs and video, AES+F. 

 

2000-2004 

OASIS, dal "Progetto Islamico", 2000, una serie di tappeti fatti a mano, installazione, 

AES. 

Othello. Asphyxiophilia, 2000, video e una serie di fotografie. 

Othello di Shakespeare, 2000, un progetto teatrale, Meyerhold Theater Center, Alexander 

Zeldovich e AES. 

Manifattura, 2001, installazione fotografica. 

Space Bedouin, 2002, installazione mixed-media. 

Il re degli ontani, 2001, 1 ° progetto del ciclo "King of the Forest", una serie di fotografie 

e video. 

Più che paradiso, 2002, 2 ° progetto da Cycle "King of the Forest", una serie di fotografie 

e video. 

KFNY (Il re della foresta, NY), 2003, il terzo progetto del ciclo "Il re della foresta", una 

serie di fotografie e video. 

Action Half Life: Episodio 3 e 2, 2003, una serie di collage digitali e disegni su carta. 

Action Half Life: Episodio 1, 2004, una serie di collage digitali e disegni su carta. 

 

2005-2009 

Last Riot, 2005, serie di collages digitali 

AHL sculture, 2006, un gruppo di sculture bronzee 

Défilé, 2007, serie di collage digitali 

Last riot 2, serie di collage digitali 

Last Riot, 2007, video HD, 1 e 3 canali 

The first rider, 2007, scultura plastica 

Sculture riprese da Last Rior in alluminio, 2007-2008 

Europa, Europa, 2008, serie di porcellane 

Il Banchetto di Trimalcione, 2009. Video HD a 3 o 9 canali 
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Agneli e demoni, 2009, serie di sculture in fibra di vetro 

Il banchetto di Trimalcione, 2010, video HD a un canale, serie di collage digitali 

 

2010-2015 

Allegoria Sacra, 2011, video HD multicanale, serie di fotografie e serie di collage digitali 

Angeli e demoni, 2012, serie di sculture da interno 

Angeli e demoni, 2012, serie di gioielli commissionata dalla Saha Diamonds Company 

Inverso Mundus, 2015, video HD multicanale 

 

2016-2018 

Inverso Mundus, 2017, serie di collage digitali 

Psychosis, 2016, ispirato a una sceneggiatura di Sarah Kane, spettacolo teatrale presso 

l'Electrotheater Stanislavsky, un progetto comune di Alexander Zeldovich (regista) e AES 

+ F (scenografia). 

Psychosis, 2017, instalazzione video in 4K 

Mare mediterraneum, 2018, serie di nove statuine in porcellana 

 

 

Mostre Personali 

 

1989 

Apollo, ispirando un poeta epico, Galleria "Howard Yezerski", Boston, USA. 

Rappresentazione e performance presso Carpenter Centre (Harvard University), 

Cambridge, USA. 

 

1990 

Pathetische Rhetorik, Galerie InterArt, Berlino, Germania. 

 

1991 

Galleria "EST-OVEST", Londra, Inghilterra. 

Das Irdische paradie, ifa-Galerie Friedrichstrasse, Berlino, Germania. 
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1992  

AES – Tre artisti da Mosca, Die Galerie der Stadt Esslingen, Germania. "BIBBIA DEI 

Bambini, Salzau, Centro culturale dello Schleswig-Holstein, Germania. 

 

1993 

L’arte delle possibilità, Galleria Guelman, Mosca. 

 

1994 

Caino e Abele, Galerie Caspar Bingemer, Amburgo, Germania. 

Scar, Galleria Guelman, Mosca 

 

1995 

Body Space, Centro statale di arte contemporanea di Mosca. 

Un paesaggio russo del XIX secolo, Internationale Austausch Ateliers Region Basel, 

CMS, Svizzera. 

Ritratto di famiglia all’interno, XL Gallery, Moscow. 

Iltrauma della spina dorsale, Palazzo della riserva, Tzarskoe Selo, San Pietroburgo. 

Un paesaggio russo del XIX secolo, Academie der Kunste, Berlino. 

Il principe e il mendicante, Galleria Guelman, Mosca. 

 

1996 

Mosca-berlino di tutti ..., Galleria Guelman, Mosca. 

Leda e Swan, Hotel "Estrel", Berlino. 

 

1997 

AES Agenzia di viaggio per il futuro, Neue Galerie, Graz, Austria. 

AES oggi, Centro per l'arte contemporanea "Castello Ujazdowski", Varsavia, Polonia. 

 

1998 

Il giallo cucina, il bianco sta mangiando, Art Media Center "TV Gallery", Mosca. 
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1999 

AES nomade si ferma a New York, Art in General, New York. 

AES Agenzia di viaggio per il futuro, Festival Atlantico-99, Lisbona, Portogallo. 

AES Agenzia di viaggio per il futuro, "Sture Galerian", l'intervento della città durante 

Oltre il muro, Museum of Modern Art, Stoccolma, Svezia. 

 

2000 

AES Agenzia di viaggio per il futuro – Progetto islamico, SIETAR Europe Congress 

2000, Brussels, Belgium. 

AES Progetto islamico, Jean-Marc Patras – N.O.M.A.D.E., Paris, France. 

 

2001 

Workshop art Mosca, Central House of Artist, Mosca. 

AES. Progetto islamico, Galerie Sollertis, Tolosa, Francia. 

 

2002 

Il re degli ontani, Galerie Knoll Budapest, Budapest, Ungheria. 

Il re degli ontani, Galerie Knoll Wien, Vienna, Austria. 

 

2003 

Action Half Life. Episodio 2, Galleria Guelman, Mosca, Russia. 

Action Half Life. Episodio 2 & 3" presentazione personale del gruppo AES + F su "Paris 

Photo 2003", Parigi, Galerie Care Noir (Parigi), Francia. 

King of the forest. NY (KFNY), COFA / Claire Oliver Fine Art, New York, USA. 

AES GROUP. Oasi- Espanya Islamica, Sala Montcada, Fondazione La Caixa, 

Barcellona, Spagna. 

 

2004 

AES+F Action Half Life., Galerie Knoll Wien, Vienna, Austria. 

 

 

 



110 
 

2005 

AES + F. King of the forest (KFNY), Paradiso e Il re degli ontani, Juan Ruiz Galeria, 

Maracaibo, Venezuela. 

AES Progetto Islamico, Claire Oliver, New York, USA. 

AES + F Action Half Life, Galerie Ruzicska, Salisburgo, Austria 

 

2006 

AES + F, presentazione alla conferenza EFAH, City Hall, Helsinki, Finlandia. 

AES + F. Last Riot 2, Salvador Diaz Gallery, Madrid, Spagna. 

AES + F, Galerie Charlotte Moser, Ginevra, Svizzera. 

AES + F. Last riot, Moscow Photobiennale 2006, Mosca, Casa della fotografia, Central 

Exhibition Hall, Manege. Mosca, Russia. 

AES + F. King of the forest, IMA - Institute of Modern Art, Brisbane, Australia. 

 

2007 

AES. AES + F, Museo d'arte moderna di Mosca, Mosca, Russia. 

AES + F, Museo della Stazione di Arte Contemporanea, Houston (TX), USA. 

Last riot, Project Room, Marco Noire Contemporary Art, FIAC - Grand Palais, Parigi, 

Francia. 

AES + F. Last Riot 2, Claire Oliver Gallery, New York, USA. 

Last riot, Marco Noire Contemporary Art, Torino, Italia. 

AES + F. Il verde paradiso ..., Passage De Retz, Parigi, Francia. 

AES. AES + F. opere selezionate, Triumph Gallery, Mosca. 

AES + F. Last riot 2, The Sotheby's Institute of Art, Londra, Regno Unito. 

AES. AES + F, The State Russian Museum (Palazzo di marmo), San Pietroburgo, Russia. 

 

2008 

Infanzia mischiata, City Gallery Imst, Austria. 

AES + F. Last riot, Galleria Ruzicska, Biblioteca Max Gandolf, Salisburgo, Austria. 

AES + F, RS & A Gallery, Londra, Regno Unito. 

AES + F, Marco Noire Contemporary Art, Torino, Italia. 

AES + F, Galleria Arario Beijing (# 1), Pechino, Repubblica Popolare Cinese. 
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Last riot, Gallery 3, Kulturhuset (The Cultural Centre of Stockholm), Svezia. 

AES + F: last riot, University of Queensland Art Museum, Brisbane, Australia. 

Last riot, AES + F, Adelaide Art Festival 2008, Jam Factory Contemporary Craft and 

Design, Adelaide, Australia. 

Last riot: AES + F, New Zealand International Arts Festival 08, City Gallery Wellington, 

Wellington, Nuova Zelanda. 

AES + F. il paradiso verde ...". MACRO Future (Ex-Mattatoi), Roma, Italia. 

AES Agenzia di viaggio per il futuro, "Rieducazione: anche tu puoi essere come noi", 

Thematical Weekend a Hebbel Am Ufer, Berlino, Germania. 

 

2009 

Défilé, Knoll Gallery Vienna, Austria. 

AES + F, Festival del Danubio, Stadtsaal, Krems, Austria. 

Parata Angeli e Demoni, Rambla (rue Faidherbe), lille3000 "Europe XXL", Lille, 

Francia. 

Estetica della violenza. AES + F Group: video, Haifa Museum of Art, Haifa, Israele. 

 

2010 

AES + F. Il banchetto di Trimalchio, Novy (New) Museum, S-Petersburg, Russia. 

AES + F. Il banchetto di Trimalchio, Galleria d'arte del sud dell'Australia, Adelaide, 

Australia. 

AES + F. Il banchetto di Trimalchio. Melbourne International Arts Festival, Anna 

Schwartz Gallery, Melbourne, Australia. 

AES + F: la rivoluzione inizia ora, Università del Queensland Art Museum, Brisbane, 

Australia. 

AES + F. Il banchetto di Trimalchio. Museo d'arte contemporanea "Garage", Mosca, 

Russia. 

AES + F. Il banchetto di Trimalchio. 17a Biennale di Sydney, Cockatoo Island, Sydney, 

Australia. 

 

2011 

AES+F. Allegoria sacra, Triumph Gallery, Moscow. 
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Parata Angeli e Demoni, Melbourne Festival 2011, Swanston Street and St Kilda Road, 

Melbourne, Australia. 

AES+F. Allegoria sacra. Immagini. "Art Moscow 2011" Art Fair, Central House of 

Artist, Triumph Gallery, Moscow, Russia. 

AES+F. Allegoria sacra, a special project of 4th Moscow Biennale of Contemporary Art, 

Multimedia Art Museum, Moscow, Russia. 

AES + F. Il banchetto di Trimalchio Art District Gallery, Le Royal Monceau Hotel, Paris, 

France. 

AES + F. Il banchetto di Trimalchio, Perm Museum of Contemporary Art (PERMM), 

Perm, Russia. 

AES + F. Il banchetto di Trimalchio, Art Statements Gallery, Tokyo, Japan. 

 

2012 

AES + F. La trilogia, Galleria Artwin - Kicik QalArt, Baku, Azerbaijan. 

AES + F. La trilogia, Martin-Gropius-Bau, Berlino, Germania. 

AES + F. La trilogia, Sala espositiva centrale "Manege", Mosca, Russia. 

AES + F. Il banchetto di Trimalchio, Bathurst Regional Art Gallery, Bathurst NSW, 

Australia. 

AES + F. Allegoria sacra, Centro d'arte moderna Sergey Kuryokhin, San Pietroburgo, 

Russia. 

AES + F – ospiti d’onore, Seoul Photo Art Fair, Seoul. Corea del Sud. 

AES + F. Il banchetto di Trimalchio. Vanhaerents Art Collection, Bruxelles, Belgio. 

AES + F. Allegoria sacra, Galleria d'arte del South Australia, Adelaide, Australia. 

 

2013 

AES + F. Il banchetto di Trimalchio, in cornici di Art Media Festival, Krasnoyarsk, 

Russia. 

AES + F: Allegoria sacra, Art Statements Gallery Hong Kong, Hong Kong. 

AES + F, parte speciale su "Finale felice?" progetto espositivo, Museo del Palazzo del 

tennis, Helsinki, Finlandia. 

Trilogia dello spazio liminale, con artisti di Fresh Paint Art Fair (progetto speciale, 

proiezione), Tel Aviv, Israele. 
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Trilogia dello spazio liminale, project room su Fresh Paint Art Fair, Tel Aviv, Israele. 

AES + F. Allegoria sacra, Wellness Club "Pride", Regione di Mosca, Russia. 

AES + F. Trilogia dello spazio liminale, Centro Faena Arts, Buenos Aires, Argentina. 

AES + F TRILOGY. Taglio finale, Triumph Gallery, Mosca, Russia. 

Allegoria sacra. AES + F, The Glasshouse Regional Gallery, Port Macquarie, NSW, 

Australia. 

AES + F Angeli e demoni, Galleria Anna Schwartz, Sydney, Australia. 

 

2014 

AES + F. Trilogia dello spazio liminale, Musée des Beaux-Arts de La Chaux-de-Fonds, 

La Chaux-de-Fonds, Svizzera. 

 

2015 

AES + F: Inverso mundus, il lavoro delle donne, Progetto speciale della 6a Biennale di 

Mosca di arte contemporanea, Triumph Gallery, Mosca, Russia. 

AES + F: trilogy plus, Aeroplastics Contemporary, Bruxelles, Belgio. 

AES + F: inverso mundus, Progetto speciale della 6a Biennale di arte contemporanea di 

Mosca, Museo di arte multimediale di Mosca, Russia. 

AES + F: Il banchetto di Trimalchio, proiezione speciale al Kunsthall Svalbard, North 

Norway Art Museum, Longyearbyen, Norvegia. 

001 Inverso Mundus. AES + F, curatore Ewald Stastny, evento collaterale della 56a 

Biennale di Venezia, Magazzini del Sale, Magazzino 5, Venezia, Italia. 

Trilogia dello spazio liminale parti 2 e 3, Platform Russia, MAMM, Art Stage Singapore, 

Singapore. 

Allegoria sacra, proiezione pubblica a Port Adelaide, Adelaide, Australia 

 

2016 

AES + F: inverso mundus, Claudine e Jean Marc Salomon Fondazione per le arti 

contemporanee, Manege du Haras d'Annecy, Annecy, Francia. 

AES + F: inverso mundus, Galleria Mobius, Bucarest, Romania. 

AES + F: inverso mundus, Senda Galeria, Barcellona, Spagna. 
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2017 

Gruppo AES + F: last riot, Multimedia Art Museum di Mosca, Russia. 

AES + F Il banchetto di Trimalchio, Es Baluard Museo d'arte moderna, Palma di Maiorca, 

Spagna. 

AES + F: inverso mundus, Knoll Gallery, Budapest. 

Il banchetto di Trimalchio, programma di arte pubblica Sunset Boulevard (cartelloni 

digitali), West Hollywood, California. 

 

2018 

Inverso mundus, Neues Museum, Norimberga. 

 

 

 

Mostre collettive 

 

1990 

Mosca a cambridge, Emmanuel College, Cambridge 

 

1991 

Mosca a Cambridge, Imperial college, Londra 

Esercizi estetici, Museo tenuta Kuskovo dei XVII secolo, Mosca 

Ars Baltica, Kunsthalle, Kiel, Germania, Sala espositiva" Lettonia ", Riga, Lettonia. 

 

1992 

Ars Baltica, Künstlerhaus "Bethanien", Berlino 

 

1993 

Amburgo arte, Amburgo, Germania 

777, Museum of Contemporary Art, Stoccolma, Svezia; Aspex Gallery, Portsmouth, 

Inghilterra; Reykjavik Art Museum, Island; Nova Gallery, Bratislava, Slovacchia; Centro 



115 
 

culturale Rheinopera, Duisburg, Germania. 

Conversione, Galleria Guelman, Mosca.  

Fiera d’arte Mosca - ART-MIF, Central Exhibition Hall (Manege), Mosca. 

 

1994 

Conversione, Guelman Gallery, Helsinki, Finlandia 

 

1995 

Moltiplicazione, Kashirka "Exhibition Hall, Collezione di arte contemporanea del Museo 

Tzaritzino, Mosca 

Mostra d’autunno, Guelman Gallery, Mosca 

Kiev art meeting, Galleria Casa ucraina, Alipiy, Kiev, Ucraina 

Arte contemporanea fotografica da Mosca, "Neuer Berliner Kunstverein, Berlino 

Mosca incontra Berlino, Le aziende con sede a Berlino presentano artisti di Mosca (agenti 

immobiliari Aengevelt, Dresdner Bank AG, Fritz Palm "Burototal" Buromaschinen-

Burobedarf GMbH, Mercedes-Benz AG), Horn + Stammer Art Management, Berlino, 

Germania. 

 

1996 

Fotobiennale 1996, Casa degli artisti Kuznetsky Most, Mosca 

Forum arte europea, Guelman Gallery, Mosca, Berlino 

Fotografie contemporanee russe, La base Centro di arte contemporanea, Parigi 

 

1997 

Forum of art initiatives, Maliy Manege, Mosca 

Il mondo delle cose percepibili in fotografia-fine XX secolo, Museo Statale delle Belle 

Arti Pushkin, Galleria M'ars, Mosca 

Moskou Vandaag, De Vereniging Voor het Museum van hedendaagse Kunst te Gent, 

Gent, Belgio. 
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1998 

Show da 3 penny, Rutgers University, Mason Gross School of Art, New Brunswick (NJ), 

USA 

Medializzazione, Museo Edsvick, Stoccolma, Svezia 

Accademia del gelo, Museo delle Belle Arti, Centro per l'arte contemporanea di Soros, 

Odessa, Ucraina 

Fotobiennale 1998, Manege, Mosca 

XXI Triennale delle stampe di Tallin, Tallin Art Hall, Estonia 

Forum Arte Europea, Arte media center TV Gallery, Mosca, Berlino 

 

1999 

Doppia pazzia, casa centrale dell’artista, Mosca 

Oltre il muro, Museo di arte moderna, Stoccolma, Svezia 

Festival Atlantico 1999, Lisbona, Portogallo 

Dom, Festival "Mosca alternativa", Guelman Gallery, Mosca; Kunsthalle Faust, 

Hannover, Germania 

Arte di propaganda, Lombard-Freid Fine Arts, New York 

Una mattina del mondo, Galleria Eric Dupont, Parigi 

 

2000 

Paesaggi urbani, Quartiere CCA, Quimper, Francia 

Doll by the star, Museo di architettura, Mosca 

Seriali, Manege, Mosca 

V Biennale di Lione, Halle Tony Garnier, Lione, Francia; Les Abattoirs, Tolosa, Francia 

Doppia pazzia, Scuola di belle arti, Parigi 

Architettura e design 2000, Expopark, Casa centrale dell’artista, Mosca 

Coppie dinamiche, Guelman Gallery, Mosca, Manege, Mosca 

EIN GESPRÄCH – RAZGOWOR – RAZMOWA, Künstlerhaus Bethanien, Berlino 

 

2001 

Aes+f, Sophie Calle, Fabrice Hubert, Elian Lille, Galleria Sollertis, Tolosa, Francia 

Foto Parigi, galleria Care Noir, Parigi 
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Fiac, Galleria Sollertis, Tolosa, Francia 

Art forum Berlino, Galleria Sollertis, Germania 

Festival internazione di fotografia di Noordelicht, USVA Noorderlicht Photo Gallery, 

Groningen, Olanda 

Chicago Arte, Galleria Sollertis, USA 

Warhol connection, Guelman Gallery, Mosca 

Fiera d’arte di Mosca, Casa centrale dell’artista, Galleria Guelman e NCCA, Mosca 

Moda e stile in fotografia, Manege, Mosca 

Isskustwo 2000, nuova arte da Mosca, San Pietroburgo e Kiev, Kunstverein Rosenheim, 

Germania 

 

2002 

Show di gruppo, COFA/Claire Oliver Fine Art, New York, USA 

Mese della fotografia a Bratslava, Slovacchia 

Arte Vienna 2000, Museo MAK, Galleria Knoll, Vienna, Austria 

Arte Colonia 2002, Galleria Knoll Vienna, Colonia, Germania 

Art forum Berlino 2002, Berlin Messe, Galerie Sollertis, Berlino 

Festival ars elettronica, AEC Ars elettronica center, Linz, Austria 

New York dopo New York, Museo dell’Eliseo, Losanna, Svizzera 

Re-orientamento, Galleria ACC, Weimar, Germania 

IV Biennale di Gwangju, Project 1, Gwangju, Corea del sud 

Art Brussels 2002, Galleria Sollertis, Belgio 

 

2003 

Russia digitale insieme a Sony, Galleria Guelman, Mosca 

Veil, Istituto di arti visive internazionali (inIVA), The Modern Art Oxford, Oxford, 

Inghilterra 

Mosca-berlino, Martin Gropius Bau, Berlino, Germania 

Global>Detail Noordelicht X, USVA Noorderlicht Photo Gallery, Groningen, Olanda 

Nuovi approcci/arte contemporanea da Mosca, Düsseldorf Kunsthalle, Germania 

Spazio Beduino utopia reale, Rotor, Graz, Austria 

 ÜBER MENSCHEN, Galleria, Modena, Italia 
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Action Half Life, Workshop Art Moscow, Casa centrale dell’artista, Mosca 

ÜBER MENSCHEN, Galleria ACC, Weimar, Germania 

Fiera d’arte ARCO, Galleria Sollertis, Madrid, Spagna 

Veil, Istituto di arti visive internazionali (inIVA), The New Art Gallery Walsall, 

Inghilterra 

 

2004 

Arte reale russa, Museo di Arte contemporanea, Zagabria, Croazia 

Going public ’04, mappe, confini, nuove geografie, nterventi urbani, workshop, film, 

dibattiti pubblici, laboratorio aMAZE, Modena, Italia. 

Incontri fotografici di Arles, mostre, workshop e festival, Arles, Francia 

Musica 90, Art Live 4, Festival Internazionale di Contaminazioni, Fondazione Sandretto 

Re Rebaudengo, Torino, Italia 

XIV Biennale di Sidney, Museo di arte contemporanea, Sidney, Australia 

Fotobiennale 2004, Museo di Arte contemporanea, Mosca 

Mosca-Berlino/Berlino-Mosca, Museo storico nazionale, Mosca 

Viel, Kulturhuset, Stoccolma, Svezia 

Fiera d’arte di Londra 2004, Galleria Artek, Business design Center, Londra 

Art Miami 2004, COFA/Claire Oliver Fine Art (NYC), Miami Beach Convention Center, 

Miami Beach (FL), USA 

 

2005 

Nuovo mondo, Sala Alcala 31, Comunidad de Madrid, Madrid, Spagna 

Russia 2, White box, The Annex, Magnan Projects' Annex, New York, USA 

MOSCOW BREAKTHROUGH, Academia Rossica, Bargehouse, Oxo Tower Wharf, 

Londra, Regno Unito 

IV Biennale di arte contemporanea di Tirana, Albania 

Barocco e neobarocco, l’inferno della bellezza, Domus Artium2000, Salamanca, Spagna 

IV fiera iberoamericana di arte, Caracas, Venezuela 

De sculptura, Galerie RUZICSKA, Max Gandolph Bibliothek, Salzburg, Austria 

Starz, progetto speciale sulla 1a Biennale di Arte Contemporanea di Mosca, Museo di 

Arte Contemporanea di Mosca, Mosca, Russia. 
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Russia 2, progetto speciale sulla 1a Biennale di Mosca di arte contemporanea, Guelman 

Gallery, Casa centrale dell’artista, Mosca, Russia. 

Complici: Opere collettive e interattive nell'arte russa degli anni '60 -'000", Galleria 

statale Tretyakov, Mosca, Russia. 

Invasione, progetto speciale sulla 1a Biennale di Mosca di arte contemporanea, 

complesso multimediale per le arti reali, Mosca, Russia. 

Arte reale russa, Kunstverein Villa Streccius, Landau, Germania. 

 

2006  

GameScape. Videogame, Paesaggi e città nelle opere di cinque artisti internazionali, 

Galleria Civica, Monza, Italia. 

Guerra di Bones – Bambini e la guerra, Ursula Blickle Stiftung, Kraichtal, Germania. 

Mutazioni 1, Martin-Gropius-Bau, Berlino Germania. 

Mutazioni 1, eurodeputata - Maison Europeene de la Photographie, Parigi, Francia. 

Mutazioni 1, Casino Luxembourg - Forum d'art contemporain, Lussemburgo. 

Rilasciare emozioni, miti, simboli e sistemi, nel quadro del progetto Poli Russi rapporti 

reciproci 

Perso per sempre? Knoll Galerie Wien, Vienna, Austria. 

L’imperativo grafico: Il poster internazionale per la pace, la giustizia sociale e l'ambiente 

1965-2005," The Design Center of Philadelphia, Università, Philadelphia (3 aprile-31 

maggio), AIGA National Design Center, New York (15 giugno-18 agosto), USA. 

Fotofest 2006 – La terra/gli artisti rispondo alla violenza, XXI Biennale Internazionale di 

fotografia e arte fotografica, Photofest, Houston, USA. 

Velare-svelare, Villa du Parc - Centre d'Art Contemporain, Annemasse, Francia 

Arco 2006, Galeria Salvador Diaz, Knoll Galerie Wien, Madrid, Spagna. 

Art Miami 2006, Juan Ruiz Galeria, Convention Center Miami Beach, Miami Beach, Stati 

Uniti. 

ARS 06. Sense of the Real, Kiasma Nykytaiteen musee (Museo di arte contemporanea), 

Helsinki, Finlandia. 
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2007 

Nuovo Mondo, Cobra Museum of Modern Art, Amstelveen, Paesi Bassi. 

La scelta di Marat, Un progetto speciale della 2a Biennale di Mosca di Arte 

Contemporanea, M. Guelman Gallery, M. Guelman Foundation for Contemporary Art, 

Museo statale centrale di storia moderna della Russia, Mosca, Russia. 

Gore ot Uma, Un progetto speciale della 2a Biennale di arte contemporanea di Mosca, 

Museo statale della letteratura, Mosca, Russia. 

Il diario dell’artista, un progetto speciale della 2a Biennale di Mosca di arte 

contemporanea, Central House of Artist, Galleria M. Guelman, Mosca, Russia. 

Arco, Ifema - Parque Ferial Juan Carlos I, Salvador Diaz Galeria, Madrid, Spagna. 

Guardiani: scena artistica russa nel flusso di informazioni, Knoll Galerie Wien, Vienna, 

Austria. 

Io credo, Centro d'arte contemporanea "Vinzavod", Mosca, Russia. 

Click, I hope, Padiglione russo alla 52. Esposizione Internazionale d'Arte - la Biennale di 

Venezia, Jardini, Venezia, Italia. 

Ottepel, Museo statale russo e Galleria M. Guelman, San Pietroburgo, Russia. 

Storia della video arte russa, vol.1, Museo d'arte moderna di Mosca, Mosca, Russia. 

Art Miami 2007, Centro congressi Miami Beach, Juan Ruiz Galeria (Maracaibo), Miami 

Beach, USA 

 

2008 

Russia in transizione 2008, NCCA Mosca, Russia. 

Sogni russi…, Bass Museum of Art, Miami Beach, USA. 

Video Zone 4, La 4a Biennale Internazionale d'Arte Video in Israele, CCA Rachel e Israel 

Pollak Gallery, Tel Aviv, Israele. 

Roulette russa, NKV Nassauischer Kunstverein, Wiesbaden, Germania. 

Mockba! Arte contemporanea dalla russia, Galleria Volker Diehl, Berlino, Germania. 

Luccadigitalphoto fest, Palazzo Guinigi, Lucca, Italia. 

Radicale tutti i giorni, Centro per lo scambio culturale Burgasse 21, Vienna, Austria. 

Verso una terra bilanciata: eliminare l’abitudine del carbonio, UNEP e Natural World 

Museum (San Francisco, CA, USA), Museo della Nuova Zelanda / Te Papa Tongarewa, 

Wellington, Nuova Zelanda. 
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Fiera mondiale d’arte di Mosca, Triumph Gallery, Sala espositiva centrale "Manege", 

Mosca, Russia. 

Neofuturo, les Abattoirs, Toulouse, Francia. 

Art Moscow, Triumph Gallery, Central House of Artist, Mosca, Russia. 

Il futuro dipende da voi. Nuove regole, Pierre-Christian Brochet Art Collection (Mosca), 

Il museo statale congiunto ArsenyevPrimorsky, Vladivostok // Il centro museale di 

Krasnoyarsk (complesso museale culturale e storico di Krasnoyarsk), Krasnoyarsk // 

L'arte dell'Estremo Oriente museo, Khabarovsk // aeroporto Tolmachevo, Novosibirsk // 

Sverdlovsk Museo regionale della storia locale, Ekaterinburg // Museo dell'arte regionale 

di Samara, Samara // Il museo d'arte Kraienko Krasnodar krai, Krasnodar // La filiale di 

Kaliningrad del Centro nazionale per le arti contemporanee (NCCA), La torre di 

Kronprinz, Kaliningrad, Russia. 

Giovani identità-gioventù globale, European Media Art Festival, Kunsthalle 

Dominikanerkirche, Osnabrueck, Germania. 

Art Chicago 2008, Claire Oliver Gallery (New York), Chicago, USA. 

Arte contemporanea russa, Sotheby's Auction House, New York, USA. 

Galleria d'arte "ART BRUXELLES 2008", Galleria Salvador Diaz (Madrid), Galleria 

Ruzicska (Salisburgo), Bruxelles, Belgio. 

Fiera d'arte "PULSE", Hans Knoll Wien Gallery, New York, USA. 

"CIGE 2008 / China International Gallery Exposition 2008", Nan Xin Cang International 

Tower, Pechino, Repubblica Popolare Cinese. 

Arco 2008, Ifema - Parque Ferial Juan Carlos I, Salvador Diaz Galeria (Madrid), Marco 

Noire Contemporary Art (Torino), Madrid, Spagna. 

Premio Kandinskij, mostra di candidati nominati, Riga, Lettonia. 

Un invisibile, Galleria Proun, CCA "Winzavod", Mosca, Russia. 

Arte contemporanea russa, Sotheby's Auction House, New Bond Street, Londra, Regno 

Unito. 

Il disgelo, M & J Guelman Gallery, Chelsea Art Museum, New York, USA. 

Arte contemporanea russa, Casa d'aste di Sotheby's, Centro espositivo di Mosca 

"Neglinnaya", Mosca, Russia. 

Esaurimento, Doron Sebbag Art Collection, Museo d'arte di Tel Aviv, Tel Aviv, Israele. 
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2009 

Artissima 16, Lingotto Fierre, Marco Noire CA, torino, Italia 

Videnie, Centro Commerciale "Europa", NCCA Ekaterinburg, Russia. 

Biennale arte asiatica, Museo delle Belle Arti di Taiwan, Taipei, Taiwan. 

Feedforward: Angel of History, Laboral Centro de Arte y Creación Industrial, Gijón, 

Asturie - Spagna. 

III Biennale di Mosca, CCC "Garage", Mosca, Russia. 

Guerra e Arte – orrore e simulacro di bellezza, Galerie Aube, Kyoto University of Art 

and Design, Kyoto, Giappone. 

Videnie, PERMM, Perm, Russia. 

Tokio foto 2009, Art Statements Gallery (Hong Kong), Tokyo, Giappone. 

III Fotofestival Mannheim-Ludwigshafen-Heidelberg, Wilhelm-Hack-Museum, 

Ludwigshafen sul Reno, Germania. 

Summit arte indiana, Video Lounge e stand della Galleria Arario Beijing, Pragati Maidan 

(ITPO), Nuova Delhi, India. 

Anticipazione, Claire Oliver, New York. "DIGITAL ART LA EXPO", L.A. Center for 

Digital Art, Rowan Building Downtown, Los Angeles, USA. 

Art Basel 2009, Marco Noire Contemporary Art (Torino), Basel Messe, Basel, 

Switzerland. 

Midi Midi Moscou, "AES + F / Le Festin de Trimalchio", programma Gare Saint Sauveur, 

lille3000 "Europe XXL", Lille, Francia. 

Unconditional Love, Arsenale Novissimo, Tese di San Cristoforo, Tesa 89, curato e 

prodotto da Alexandrina Markvo, Alinda Sbragia e Christina Steinbrecher, evento 

collaterale della 53. Esposizione Internazionale d'Arte - la Biennale di Venezia, Venezia, 

Italia. 

Art Dubai, Triumph Gallery, Madinat Jumeirah Complex Dubai, OAE 

Fatto a mano, Galleria Proun, Mosca, Russia. 

Nato in Urss, Ministero degli Affari Esteri, Berlino, Germania. 

Meeting point, 10a Biennale dell'Avana, Convento San Francisco, L'Avana, Cuba. 

Intramoenia/extra art, Castelli di Puglia, Castello di Barletta, Puglia, Italia. 

Storia della video arte russa, vol.2, Museo d'arte moderna di Mosca, Mosca, Russia. 

Barriere invisibili, Tri Postal, lille3000 "Europe XXL", Lille, Francia. 
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Un’altra mitologia, NCCA Mosca, Russia. 

Starnight, Haus der Kunst, conferenza DLD, Monaco di Baviera, Germania. 

Russia 21, Pinchuk Art Center, Kiev, Ucraina. 

Dead moroz Live, Triumph Gallery, Mosca, Russia. 

 

2010 

Storia della video arte russa, vol.3, Museo d'arte moderna di Mosca, Mosca, Russia. 

Trasformazioni, Museo di arte contemporanea di Tokyo (MOT), Giappone. 

Cronache russe, Le Théâtre de la Photographie e l'Immagine Charles Nègre, Nizza, 

Francia (a cura di Agnes de Gouvion Saint-Cur). 

Inter-cool 3.0: jugend bild medien Hartware Medien Kunst Verein im Dortmunder U 

(Centro per l'arte e la creatività), Dortmund, Germania. 

Contrepoint, Museo del Louvre, Louvre Médiéval, Parigi, Francia. 

St. Moritz art masters 2010, St. Moritz, Svizzera. 

Sessualità e trascendenza. Pinchuk Art Center, Kiev, Ucraina. 

Arte contemporanea per il tempio olimpico di zeus, UNESCO-Italia, MACRO, 

Agrigento, Sicilia, Italia. 

Festival tutto futuro, Manchester, Regno Unito. 

Atopia, arte contemporanea e città. Centro di Cultura Contemporanea di Barcellona 

(CCCB), Barcellona, Spagna. 

Experimenta. Arte per il XXI secolo, Arts Centre Melbourne, Australia. 

Fast forward 2: il potere del movimento- Media art collezione Goetz, ZKM | Museo di 

arte contemporanea, Karlsruhe, Germania. 

 

2011 

Art Miami 2011, Galleria Juan Ruiz, Miami, Stati Uniti. 

Beholder, Talbot Rice Gallery, The University of Edinburgh - Old College, Edimburgo, 

Scozia, Regno Unito. 

A wake: immagini ancora vive e in movimento, Momentum / Kunstlerhaus Betanien, 

Berlino, Germania. 

Il banchetto di Trimalchio a "Scotiabank Nuit Blanche." Festival di Toronto 2011 

"Queen's Park, Toronto, Canada. 
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Arthouse squat forum, un progetto speciale della 4a Biennale di Arte Contemporanea di 

Mosca, casa d'arte "Arthouse", Mosca, Russia. 

Lichtsicht - 3rd Projection Biennale, Bad Rothenfelde, Germania. 

La contemporaneità globale. Arte mondiale dopo il 1989, ZKM | Museo di arte 

contemporanea, Karlsruhe, Germania. 

Inspiracje. Festival internazionale delle arti visive, Szczecin, Polonia. 

Pausa commerciale. Garage CCC, evento collaterale della 54. Esposizione Internazionale 

d'Arte - la Biennale di Venezia, Venezia, Italia. 

Dalla russia con amore. Il Comune di Pietrasanta, Fondazione per le arti visive, Palazzo 

Panichi, Complesso Sant Agostino, Pietrasanta, Italia. 

Arte russa. Galleria SEM-Art, Monte Carlo, Monaco. 

Eroi, Museo Thyssen-Bornemisza, Madrid, Spagna. 

Scope New York, Galleria Juan Ruiz, New York, Stati Uniti. 

Armory show 2011, Pier 94 (Galleria Anna Schwartz), New York, Stati Uniti. 

Vip Art Fair, Galleria Anna Schwartz (Sydney-Melbourne), New York, USA. 

Adelaide film festival, 6 Cinema Place (fuori da Vaughan Place), Adelaide, Australia. 

 

2012 

Premio Kandinskij 2012, Teatro Cinema "Udarnik", Mosca, Russia. 

L’impossibile tulipano nero della cartografia, Impakt Arts Festival "No More Westerns", 

Centrum Beeldende Kunst Utrecht, Paesi Bassi. 

Biennale d’animazione di Shenzhen, Shenzhen, PR China. 

A wake: immagini ancora vive e in movimento Momentum Worldwide, Dumbo Art 

Center, New York, Stati Uniti. 

13.0.0.0.0, RH Gallery, New York, USA. 

A Caravaggio, Scuderie Aldobrandini a Frascati, Roma, Italia. 

La storia è mia!, 22ª edizione di "du Printemps de Septembre-à Toulouse", Tolosa, 

Francia. 

Biennale Sofia contemporanea, Sofia, Bulgaria. 

Museo, lo sguardo del fotografo, Museo Statale delle Belle Arti Pushkin (GMII), Mosca, 

Russia. 

Arsenale 2012, prima Biennale di Kiev, Mistetsky Arsenal, Kiev, Ucraina. 
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Premio artistico Sergey Kuriochin, Centro d'arte moderna Sergey Kuryokhin, San 

Pietroburgo, Russia. 

Il suono ottico, NCCA e "Gallery" Exhibition Center, Izhevsk, Russia. 

Megacool 4.0 - Jugend und Kunst, Kunsthaus, Vienna, Austria. 

Il tappeto è il messaggio, GridchinHall, distretto di Krasnogorsk, Regione di Mosca, 

Russia. 

Fotografia russa contemporanea, "Perestroyka, Liberalizzazione e Sperimentazione" a 

metà / fine anni '80 -'200, FotoFest Biennale 2012, Spring St. Studios, Houston TX, Stati 

Uniti. 

Immagini in movimento, fiera video arte contemporanea 2012, Galleria Anna Schwartz 

(Melbourne, Sydney), Waterfront NY Tunnel, New York, Stati Uniti. 

Performance da camera, Museo d'arte dell'Arizona State University, Tempe, Arizona, 

Stati Uniti. 

Wynwood art fair, Galleria Juan Ruiz, Miami. 

Arco, Triumph Gallery (Mosca), Madrid, Spagna 

 

2013 

Ricostruzione, Ekaterina Cultural Foundation, Garage CCC, XL Projects, Mosca, Russia. 

Monumentale!, Art Statements Gallery, Hong Kong. 

Sopromat, ArtPlay Design Center, Mosca, Russia. 

Russia XXI, scultura russa contemporanea, Beelden aan Zee Museum e Lange Voorhout, 

L'Aia, Paesi Bassi 

Glasstress, Istituto di scienze, letteratura e arte, Palazzo Cavalli Franchetti, programma 

di eventi collaterali della 55. Esposizione Internazionale d'Arte - la Biennale di Venezia, 

Venezia, Italia. 

Silk map, 55 ° Biennale di Venezia 2013, Padiglione di Venezia (Padiglione Venezia) alla 

55. Esposizione Internazionale d'Arte - la Biennale di Venezia, Venezia, Italia. 

Russia XXI, scultura russa contemporanea, Beelden aan Zee Museum e Lange Voorhout, 

L'Aia, Paesi Bassi. 

Sopromat, Centro di design "ArtPlay", Sala piccola, Mosca, Russia. 

Aes+f, il banchetto di Trimalchio, in cornici di "Kino der Kunst" festival e mostra di film 

d'arte cinematografica, Accademia bavarese di belle arti, Monaco, Germania. 
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Biennale mediterranea 2013, Sachnin, Israele. 

Caravaggio, visioni contemporanee e illusioni, Scuderie Aldobrandini - Museo 

Tuscolano, Frascati, Roma, Italia. 

Mise-es-scene, Museo d'arte Leeum Samsung, Seoul. Corea del Sud. 

Niente da dichiarare? mappe d’arte del mondo dal 1989, Accademia delle Arti, Berlino, 

Germania. 

 

2014 

Zone Creative-barocco: arte visuale e ibrida, ArtCult & Gera Museum, Vrsac, Serbia. 

Strada per Elysium, Heist Gallery, Londra, Regno Unito. 

Nordart 2014, Country focus 2014: Russian Pavilion, Kunstwerk Carlshütte, Büdelsdorf, 

Germania. 

Glass+A, Vitraria Glass + A Musuem, Venezia, Italia. 

Russia, 23a Biennale Internazionale di Ceramica "Arte Contemporanea e Ceramica", 

artisti russi sotto i riflettori, Salle Eden, Vallauris, Francia. 

Notti delle immagini 2014, Musée de l'Élysée, Losanna, Svizzera. 

Pittura/video, Solyanka VPA, Mosca, Russia. 

Detective, un progetto parallelo della Biennale Giovanile di Mosca, al Museo di Arte 

Moderna di Mosca, Mosca, Russia. 

Last riot e altre opere contemporanee dalla collezione di Dick Quan, BRAG (Bathurst 

Regional Art Gallery), Bathurst, Australia. 

Transizione, Art Statements Gallery, Hong Kong. 

Scelta personale: la selezione dei collezionisti dalle proprie collezioni, Garage MCA, 

Mosca, Russia. 

Ricostruzione 2, Ekaterina Cultural Foundation, Garage CCC, XL Projects, Mosca, 

Russia. 

Tilt! Kunst Raum Riehen, Riehen / Basilea, Svizzera. 
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2015 

Festival Artefutura 2015, Permanente, Bogotà, Colombia. 

2050: una breve storia del futuro, Musei reali delle belle arti del Belgio, Bruxelles, 

Belgio. 

Sculture, che non vediamo, Sala espositiva centrale "Manege", Manege MEA, Mosca, 

Russia. 

Screenplay: vita in un mondo animato, Albright-Knox Art Gallery, Buffalo (NY), USA. 

Aes+f, Triumph Gallery presso SCOPE Basel, Basel, Switzerland. 

Bon Baisers de Russie, Galerie de l'Exil (e Galerie Albert Benamou - Véronique Maxé), 

Parigi, Francia. 

Paradise reclaimed, Galleri Nord-Norge, The Arts Festival della Norvegia settentrionale, 

Harstad, Norvegia. 

Nordart 2015, Nord Art Festival, Kunstwerk Carlshütte, Büdelsdorf, Germania. 

VI Triennale svizzera di scultura, Bad Ragaz, Svizzera. 

Morte e bellezza, il gotico contemporaneo nell’arte e nella cultura visuale, Kumu Art 

Museum, Tallinn, Estonia 

 

2016 

Bric-a-Brac the jumble of growth, oggi Art Museum, Pechino, Cina. 

L’ultimosguardo: ritratto postmortem nel contemporaneo, Photon Center for 

Contemporary Photography, Lubiana, Slovenia. 

L’arte differente: Mocak al MAXXI, Museo MAXXI, Roma, Italia. 

The real-fake.org.02, BronxArtSpace, New York City, NY, USA. 

Rosizo gallery at VDNH: cinema time exhibition, Rosizo State Museum and Exhibition 

Center, Mosca, Russia. 

Kolletksia!, Centre Pompidou, Parigi, Francia. 

Età della nazione, Knoll Gallery Budapest, Budapest, Ungheria. 

Nordart 2016, Nord Art Festival, Kunstwerk Carlshütte, Büdelsdorf, Germania. 

Brucia, Babilonia!, Gogol-Fest, "Piattaforma" Art-plant, Kiev, Ucraina. 

Biennale di Kochi 2016, Fort Kochi, India. 

Artisti russi alla Biennale di Venezia, Centro Espositivo "Manege", San Pietroburgo, 

Russia. 
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Platonov ars festival, Kommuna Art Center, Voronezh, Russia. 

Possibilità dell’uomo – corpo, sfere, apparecchio, Museo Zeppelin Friedrichshafen, 

Germania. 

Heritage, high classic, Victoria Art Gallery, Samara, Russia. 

Forever, Bubox - Contemporary Visual Arts di Kortrijk, in Belgio. 

2050: breve storia del futuro, Palazzo Reale, Milano, Italia. 

 

2017 

Per favore torna indietro. Il mondo come una prigione? - Institut Valencià d'Art Modern 

(IVAM), Valencia, Spagna 

Irreale. L’algoritmo presente - Chronus Art Center (CAC), Shanghai 

Infanzia luminosa/infanzia oscura - Museo Villa Rot, Burgrieden-Rot, Germania 

Iperreale - National Gallery of Australia, Canberra, Australia 

VI Biennale di Lchtsicht - Biennale di Lichtsicht, Bad Rothenfelde, Germania 

Arte della rivolta: azionismo post sovietico - The Saatchi Gallery, London 

Videoinsight - Museo d'Arte Contemporanea della Sicilia, Palermo 

Digitalife 2017 - Palazzo delle Esposizioni, Roma 

Show artistico: l’arte del millenio nella collezione di Taguchi, Museo di Arte Moderna, 

Gunma, Takasaki, Gunma 

Stress fiel/ IV mostra documentaria di belle arti - Museo d'arte Hubei, Wuhan, Hubei, 

Cina 

Curato da_Adrian Notz - Knoll Galerie Wien, Vienna 

Mig 21 - MűvészetMalom - ArtMill, Szentendre, Hungary 

Festival Elektra 2017 - ELEKTRA Festival, Montreal, Canada 

Incontri internazionali Parigi/Berlino - Haus der Kulturen der Welt, Berlin 

Nordart 2017 - NordArt - Kunst in der Carlshütte, Büdelsdorf, Germany 

Irreale. L’agoritmo presente - Haus für elektronische Künste Basel, Basel 

Weiter so - Kunstraum Potsdam, Potsdam, Germany 

Disturbance - Kunsthalle der Sparkasse Leipzig, Leipzig, Germany 

Morto bene- morte apparente - Museum für Neue Kunst, Freiburg, Germany 

Washington 186, Aeroplastics contemporary, Brussels 

L’arte del cinema, Munich, Germany 
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Incontri internazionali Parigi, La Gaîté Lyrique, Parigi. 

Per favore torna indietro. Il mondo come una prigione? Museo MAXXI, Roma 

Imaginary Asia, Nam June Paik Art Center, Seoul 

Mig 21, Museo di arte contemporanea Vojvodina, Novi Sad, Serbiaù 

 

2018 

Arte della simulazione, ACC Galerie Weimar, Weimar, Germania  

Lichtempfindich 2, SCHAUWERK Sindelfingen, Sindelfingen, Germania 

Mare Mediterraneum, Museo di arte multimediale di Mosca – MAMM, Manifesta 

Palermo, Italia 
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Silvia Burini, Lessico Fondamentale: Grisha Bruskin e l’estetica del declino, Grisha 

Bruskin. Icone sovietiche, a cura di Giuseppe Barbieri e Silvia Burini, Grafiche Antiga 

spa, Crocetta del Montello, 2017 

 

2016  

Günter Berghaus, International Yearbook of Futurism Studies, CPI books Editori, Leck,  
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2015 

Antonio Geusa, Elena Selina, Archive M, MMOMA, Mosca, 2015 

 

 

2014 

Anselmo Amaducci, Video Arte. Storia, autori, linguaggi, Kaplan, Torino, 2014 

Dorothea Eimert, L'art du XXe siècle, Parkstone International, 2014 

 

 

2012 

Silvia Burini, Underground/Anderground. Note sul nonconformismo, Mockba 

underground, Mosca, Aleksandr Reznikov Collection, 2012 
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