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things that will never become objects 
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Testo di Paola Bonani – storica dell’arte e curatrice presso l'Azienda Speciale Palaexpo. 
 
Che succede alla cosa quando viene detta? Vive? Muore? È possibile immaginare una forma 
aperta che superi l’inadeguatezza del linguaggio nel definire il reale? È possibile immaginare una 
lingua che il sistema non riesca a co-optare? O invece il silenzio è un’opzione migliore?1 
 
Caterina ha un percorso ormai lungo alle spalle. Un percorso che è stato alimentato 
costantemente dal desiderio di vagliare le possibilità e i limiti del linguaggio nella definizione e 
nella rappresentazione del reale. Entro i confini fisici dell’opera d’arte, siano essi quelli di una tela, 
di un’azione performativa, di uno spazio virtuale, ciò che le è sempre interessato è stato verificare 
se è possibile pronunciare una parola senza che questa determini il destino del suo oggetto, se è 
possibile descrivere senza giudicare, narrare senza condizionare, raffigurare senza chiudere la 
realtà entro un’immagine fissa, univoca, data. Verificare, in sostanza, se il linguaggio, mezzo 
indispensabile per orientarci nel mondo, possa essere usato senza diventare strumento di 
dominio e di potere sull’altro. 
 
I quadri raccolti in questa nuova mostra alla Galleria di Eugenia Delfini sono ideati partendo, di 
volta in volta, da elementi di realtà che Caterina rielabora e “manomette”, come dice lei stessa, 
allo scopo di attivare un processo di risignificazione. things that will never become objects, il titolo 
scelto per la mostra, parla di questo processo di manomissione, in cui si definisce uno spazio 
liminale, in cui le “cose”, appunto, non diventano “oggetti”, il dato reale non è definito dalla sua 
funzione, l’oggetto non aderisce all’interpretazione di un soggetto. L’essenza si dà attraverso una 
sottrazione e un’assenza.   
 
Oh-lym-pia, una delle due grandi tele nella prima sala, prende le mosse dall’omonimo capolavoro 
di Édouard Manet. Nel dipinto originale lo spazio è diviso in una parte inferiore dove riluce chiaro 
il letto e il corpo di Olimpia con la sua profferta nudità, e in una parte superiore dominata dalla 
semi oscurità della stanza. Lì il buio inghiottirebbe anche il volto della domestica di colore se non 
fosse per il bianco dell’abito di cui è vestita, che la riunisce al luminoso mondo sottostante. 
Caterina frantuma letteralmente questa immagine, come in un caleidoscopio. A sinistra verso il 
margine alto della tela si possono forse riconoscere i petali del fiore rosa sbiadito che Manet 
appunta sopra l’orecchio sinistro di Olimpia? Nelle zone bianche nella parte bassa della tela c’è 
forse una memoria del lenzuolo, dei cuscini del letto, del vestito della cameriera? Le pennellate 
scure in alto a destra si curvano come la tenda verde alle spalle di Olimpia? I grigi e i marroni sono 
schegge provenienti dall’oscurità del paravento e del muro in fondo alla stanza? Nulla è 

 
1 Caterina Silva, statement 2011-onwards 
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realmente riconoscibile, nulla è rimasto di quell’immagine la cui invenzione nel 1863 fece 
scandalo, per diventare, poco dopo, uno dei primi capolavori dell’arte contemporanea, con un 
cambio di paradigma tipico della storia della cultura occidentale. Oh-lym-pia infrange la parola e 
trasforma l’immagine di Manet e il suo racconto in un ritmo, in una cadenza, quasi musicale, di 
segni, concepiti non più per contrasti e opposizioni (contrasti di luci e di ombre, di corpi e di oggetti, 
di posizione e di ruoli), ma come presenze che si sfiorano, si adagiano una accanto all’altra, 
s’intersecano e sfumano una nell’altra.  
 
Un capovolgimento simile avviene anche nell’altra grande tela presente in mostra, Divide et 
impera (green), esemplare di un ciclo di dipinti che ha come referente iniziale la visualizzazione 
grafica di un algoritmo (Divide and conquer). Questo algoritmo, ispirato alla strategia politica e 
militare, esercitata sin dai tempi dell’Impero Romano, di controllo dei territori conquistati 
attraverso la divisione e la frammentazione del potere dell’opposizione, scompone un problema 
in sottoproblemi più piccoli e di più semplice risoluzione, ricombinano poi queste soluzioni per 
ottenere il risultato del problema iniziale. Partendo da questa rigida struttura, Caterina ha 
associato a ognuno dei sottoproblemi un segno o una forma. Sagome imperfettamente 
geometriche gialle e verdi, lunghi tracciati di colore verde scuro, grovigli di segni rosa e viluppi 
verdi e bianchi fluttuano sul limite di uno spazio vuoto, ripetuti simili ma mai identici. Lo schema 
lineare dell’algoritmo si trasforma in un codice senza una possibile univoca interpretazione, 
risultato di una negoziazione tra la realtà astratta del linguaggio informatico e la presenza 
concreta del corpo della pittura e dell’artista, di un dialogo tra il controllo razionale e 
l’imprevedibilità, di una lotta tra la norma e l’ineffabile. Ciò che ci viene sottratto è la rassicurante 
visione di una struttura logica, ciò che ci viene offerto è un organismo irregolare, fluido, in potenza 
infinitamente vario e non ripetibile. 
 
Anche l’immagine finale di Le cose non mi hanno aspettato III, IV, una serie composta da quadri di 
grandi dimensioni sezionati in strisce parallele, poi arrotolate e fissate con la spara-punti su tubi di 
cartone, si crea attraverso un processo di manomissione. Qui il dato di realtà iniziale sono i dipinti 
creati dall’artista stessa e la manomissione è, non di un’immagine iconica o di un codice, ma 
dell’oggetto fisico dell’opera. Il nostro sguardo si trova a ricomporre frammenti di segni e di forme 
attraverso i salti, le interruzioni e gli slittamenti esistenti tra i corpi tridimensionali delle tele. 
L’intento è quello di mostrare la cannibalizzazione delle immagini che viviamo quotidianamente, 
e al tempo stesso, a guidarla è ancora una volta, come nelle opere citate sopra, la volontà di 
creare una forma “aperta”, non più fondata sulla stabilità e sull’univocità linguistica e di senso, né 
sull’opposizione “sé/altro”, una forma non avversa all’eccezione, all’indeterminatezza e alla 
trasformazione, forse più vicina a una sensibilità di tipo orientale per cui non è “ciò che spicca, a 
essere bello, bensì ciò che si trattiene e si ritrae. Non lo stabile, ma ciò che è in sospeso. Sono 
belle le cose che in sé recano tracce del nulla, della propria fine, le cose che non assomigliano a 
sé stesse. […] bella non è la piena presenza, bensì un qui innervato d’assenza, un qui minore, più 
leggero per via del vuoto”.2 

 
2 Byung-Chul Han, Del vuoto. Sulla cultura e filosofia dell’Estremo Oriente, nottetempo, Milano 2024, p. 51. 


