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ÇLÕarte • a favore di tutto ci˜ che viene repressoÈ   
(D. Cronenberg)  

 
 
Giuseppe Stampone è un artista che sperimenta il coinvolgimento degli altri nella 
costruzione delle sue opere che vi entrano fisicamente, attraversando lo spazio 
concepito, rompendo i meccanismi del reale, ampliando lo spettro cognitivo della 
dimensione apparente; ignari e consapevoli, contribuiscono alla fusione di reale, virtuale, 
memoria.  
La presenza degli altri fornisce l’interpretazione di molte sue opere, che si “creano” nel 
tempo, in movimento con gli eventi della storia, lasciando scie nella società. Nessuno 
sarà mai lo stesso dopo aver visto, partecipato, ascoltato una sua installazione relazionale 
e nemmeno lui, però. Disposto a giocarsi tutto ogni volta, a provocare pensieri e ricordi 
che appaiono fastidiosi ma amplificano la percezione del quotidiano come 
memoria/coscienza/conoscenza.  
L’artista osserva dalla folla implicando se stesso come medium responsabile e presente, 
socializzando le problematiche, sensibilizzando alle storie che non possiamo ascoltare, 
ponendo la società come spazio sperimentale di politiche della convivenza. La storia 
diventa conoscenza, la memoria essenza di sé, in un atto in cui relaziona mondi, pensieri, 
voci, corpi, mettendoli sullo stesso piano di ascolto per farli incontrare in un futuro 
impossibile ma vero.  
La composizione di un mosaico è la struttura formale entro cui è possibile immaginare le 
sue forme artistico-sociali. Un mosaico in cui ogni parte descrive una prospettiva, in 
collegamento con le altre, influenzandosi e provocando un messaggio verso l’esterno 
amplificabile dall’estensione della struttura.  
Le sue opere sperimentano una dimensione socio-politica percepita come distacco dai 
vecchi linguaggi elitari della politica, come processo di conoscenza del resto del mondo 
e come socializzazione delle problematiche; interpretano i codici contemporanei con cui 
comunicare in direzione mondo senza intermediari, con le immagini virtuali e le voci 
concrete dei bambini. L’opera/progetto acquerelli per non sprecare la vita  è un segnale 
forte ed evidente in questo senso compiendo una rottura con i modi di comunicare i temi 
sociali urgenti. Un passaggio artistico-sociale attraverso metodologie didattiche e 
strutture tecnologiche, che diventano prototipi di una nuova forma di partecipazione e di 
coinvolgimento della gente. L’evento ha coinvolto 10.000 alunni delle scuole elementari 
di tutti i comuni in provincia di Teramo, che sono stati stimolati a riflettere sul corretto uso 
delle risorse idriche attraverso la decorazione di una bottiglia assimilandola 
metaforicamente al corpo umano. I bambini hanno così descritto se stessi trasformando 
la bottiglia nel proprio autoritratto. L’artista, infine, ha (ri)composto le singole parti 
facendole confluire  in una dimensione collettiva in cui ogni individualità rimane 
necessaria al resto per poter costruire un presente condiviso. La realizzazione dell’opera 
ha generato connessioni con il mondo delle ONG e delle strutture che si occupano di 
sociale e didattica che vi hanno intravisto un eccezionale contributo innovativo alla 
sensibilizzazione e alla costruzione di un altromondo . Le commistioni tra la sua arte e 
questi universi cominciano a generare linguaggi multidimensionali che connettono altre 
realtà e provocano nuovi livelli di sperimentazione, sia artistici che didattico-sociali, che si 
sono coagulati nel network Diomira (mutato in Progetto Solstizio), composto da 
ricercatori, associazioni, artisti. Insieme condividono un’idea in cui tecnologia, arte, 
didattica e sociale si incontrano producendo una risposta concreta, immediata e critica 
verso i problemi sociali. Una condivisione che ha generato una nuova opera/progetto il 
perchŽ dellÕH 20 che amplia gli interventi su scala globale dall’incontro con la rete 
dell’ONG ProgettoMondo MLAL (www.mlal.org)  che opera in 21 Paesi dei mondisud. Il 
perchŽ dellÕH 20 nasce dall’idea di registrare, con una telecamera, le voci e i volti dei 
bambini del mondo che pongono domande sul tema dell’acqua agli adulti e restituirle 
attraverso la rete internet e televisiva, trasformando una semplice richiesta di sapere in 
una denuncia pubblica, in un “urlo” prolungato e in un’affermazione di esistenza.  
Lo sguardo e le domande dei bambini nella macchina da presa diventano dei modi di 



 

percepirli di raccontarsi che l’artista tramuta in dialogo neodimensionale, muovendosi su 
piani differenziati e innovativi, creando nuove forme di ascolto e percezione del 
quotidiano.  Stampone ci riconsegna, dal basso, le singole voci della folla e si fa veicolo 
di trasmissione e rivendicazione delle loro istanze, si lascia attraversare dal flusso di 
parole, urla, sussurri aumentandone la portata e la diffusione. Diventa mezzo di idee 
plurali operando uno scambio, difficoltoso e conflittuale, con l’alterità per leggere le 
realtà sempre più impalpabili.  
Le sue opere parlano di/alla memoria ed è solo una svista, una nostra disabitudine, che 
non permette di cogliere la portata sovversiva, usando questo termine con amore, della 
sua passeggiata tra la folla. Egli si spoglia delle vesti dorate dell’attore solo, 
monologhista, e indossa i panni, candidi, del comunicatore e va tra la folla per 
confondersi con essa e (s)cambiarsi a vicenda.  
L’arte di Stampone concepisce una dimensione socio-politica anche quando visualizza la 
perdita di presenza nella storia in un pozzo, nell’installazione a Flavio , in cui affacciarsi per 
osservare una visione intuita della propria immagine/essenza, riprodotta  in un 
luogo/tempo diverso, discioglie le tracce di esistenza. L’attraversamento dimensionale 
insinua dubbi sulla verità nella nostra cultura, sulla combinazione delle realtà, sostenute 
come uniche e irrinunciabili, svelando i piccoli inganni dell’inesperienza con le (ri)frazioni 
di mondi alternati e presenze di memorie brevi e sincopate. Lo spettatore, l’osservatore, si 
ritrova nudo davanti alla paura di rappresentarsi realmente, rimanendo sospeso tra le 
sicurezze della realtà virtuale, in cui ognuno è ciò che vuole, simile a un se stesso ideale 
che l’avatar rappresenta, e una realtà in cui il dolore segna il confine.  
La resa dei conti tra umani e replicanti riconoscibili e confondibili tra realtà e morte 
apparente. Tra gli alberi cristallizzati, della foresta ballardiana, sembra suggerirci che 
siamo ciò che siamo stati, proveniamo da un passato lungo di cui ignoriamo le distanze. Il 
futuro è a portata di mano, tra le fronde irreali e i cigolii elettronici, ma senza la 
coscienza/conoscenza forse non lo concepiremo, forse ci muoveremo nel buio tra reale e 
virtuale toccando  per (ri)conoscere.  
 
 


