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«Cosa rappresenta?» è la domanda che ognuno di noi tende istintivamente a porsi osservando per la prima volta 
una qualsiasi opera d’arte. Gli occhi si lasciano invadere dai colori e dalle superfici, mentre la mente scava nella 
memoria per cogliere delle analogie con la propria cultura visiva, alla ricerca di qualche riferimento iconografico 
che possa almeno suggerire uno spunto narrativo dietro quelle forme così misteriosamente coinvolgenti.  
Soprattutto nel caso delle opere astratte, sentiamo allora la necessità di cercare almeno un appiglio per 

capire ciò che vediamo, come una didascalia o solamente un titolo, insomma qualsiasi cosa possa aiutarci a deco-
dificare la forma in parole. Ma anche quando la comprensione del soggetto è più facilmente intuibile – si pensi 
agli episodi storici, letterari e sacri raffigurati nei grandi capolavori rinascimentali – siamo sicuri che in questo la-
voro di “traduzione” non si sia perso qualcosa, ovvero siamo certi di aver affettivamente colto l’essenza 
dell’opera?  
D’altronde, se una produzione di natura artistica coincidesse totalmente con ciò che raffigura, si dovreb-

be parlare piuttosto di semplice illustrazione. Ciò però non potrebbe assolutamente corrispondere alle aspirazioni 
più complesse di un pittore o di uno scultore, che prediligendo la produzione materiale a quella poetica dichiara-
no implicitamente di vedere in tale attività il modo migliore per manifestare e comunicare se stessi. 
L’arte infatti, intesa come qualsiasi manifestazione visiva nelle sue varie declinazioni, è da un punto di vi-

sta comunicativo un mezzo espressivo unico e insostituibile, formato da vocaboli di cui solo parzialmente si può 
cogliere il significato in termini verbali. Il risultato dei gesti materiali compiuti dall’artista costituisce un codice 
che parla direttamente alla sensibilità dell’osservatore e non ha bisogno di ulteriori spiegazioni per affermare il 
proprio status di opera d’arte.  
Natasha Bozharova e Mauro De Martino hanno reso il concetto d’intraducibilità un dato fondamen-

tale nei loro rispettivi percorsi artistici, impiegando, seppure secondo criteri e modalità divergenti, la specificità 
del linguaggio visivo come garanzia per la giustezza del proprio metodo di lavoro, che nasce in entrambi i casi 
come volontà spirituale alla ricerca di risposte universali e si sviluppa come performance irripetibile, dunque non 
completamente esplicitabile a parole. 
 

 Natasha Bozharova (Skopye, 1981) giunge in Italia nel 2016 e come scultrice porta con sé quel grande 
bagaglio di esperienze maturato grazie alle numerose commissioni realizzate in Macedonia per varie istituzioni 
pubbliche e religiose. Il confronto immediato con i temi della storia arcaica e sacra ne hanno certamente favorito 
la riflessione su come si possa ancora realizzare una scultura a carattere figurativo nel contemporaneo e la solu-
zione è giunta paradossalmente guardando alla tradizionale produzione di icone ortodosse, che pur rifacendosi a 
modelli ben precisi trovavano la loro continua rigenerazione nell’abilità di ogni singolo artista di esprimere la 
propria individualità attraverso un rinnovamento nei dettagli anatomici o nella stesura delle pennellate. 
 L’azione raffigurata nel momento di maggiore pathos, esattamente a metà tra l’inizio e la fine del gesto, e 
la resa espressionistica delle superfici divengono gli strumenti formali con cui garantire la trasmissione di quella 
vitalità in grado di astrarre le figure da ciò che dovrebbero rappresentare, che si tratti di episodi biblici o afferenti 
all’antico regno macedone, per impiegarle come pretesti di tematiche universali o semplicemente dell’anelito 
espressivo dell’artista, rendendo così le titolazioni quasi superflue o addirittura scomode. 

 

 
 

 Le opere qui esposte rappresentano l’evoluzione di questi spunti, in particolare della primissima produ-
zione dedicata interamente a ritrarre i mendicanti, emblema di una condizione di povertà e disagio che essi stessi 
hanno scelto di affrontare per elevare il proprio spirito dal benessere effimero della materialità. La Bozharova, 
appena trasferitasi a Latina, deve vincere il malessere della lontananza dalle proprie origini ed è in tale occasione 
che decide di recuperare proprio quella filosofia di vita interpretando la scultura come veicolo per la catarsi, ov-
vero come luogo dove relegare la sofferenza e quindi accettarla come costante inevitabile dell’esistere.  
 Pertanto nei numerosi autoritratti e altorilievi, realizzati rigorosamente per addizione di materie plastiche, 
non è assolutamente rilevante chiedersi perché uno di essi prenda il suggestivo nome di Shadows, oppure perché 
un velo trasparente copra idealmente uno dei suoi volti (Self Portrait), mentre diviene prerogativa fondamentale 
lasciarsi coinvolgere dal moto sinuoso e sensuale delle chiome che dominano lo spazio, studiare con attenzione le 
muscolature talvolta esagerate dei corpi, immaginare di solcare le rughe impresse sulla pelle o di accarezzare le 
guance scavate dal tempo, e tutto questo per arrivare a capire che quegli accumuli di creta e gesso in realtà hanno 
per legante tutte quelle paure, incertezze e più in generale quel dolore che l’artista ha spontaneamente proiettato 
nella materia per prenderne consapevolezza da un punto di vista distaccato e impiegarla come monito – per sé e 
per gli altri – per affrontare le future difficoltà della vita.  
 I lavori della Bozharova sono quindi fortemente vitali, anche quando suggeriscono immagini funeree (ad 
esempio in Requiem), e per tale ragione pretendono che siano realizzati con materiali duttili, così da garantire infi-
nite possibilità di cambiamenti in corso d’opera. Infatti, sin dalla realizzazione dell’anima in ferro, l’artista non sa 
cosa otterrà e l’unica regola imposta per raggiungere un risultato sempre unico è che ogni cesellatura venga abor-
rita per preservare la spontaneità del sentimento espresso sulle superfici. Solo così l’identificazione tra esistenza e 
sofferenza potrà manifestarsi nel vibrare di corpi bloccati in un istante infinito. 
 
 Mauro De Martino (Conegliano, 1963), musicista e pittore latinense, se non propone un’immagine della 
vita e dell’arte fondate sull’inesorabilità del dolore umano, certamente si impone una vera e propria fatica di men-
te per realizzare le sue tavole secondo un procedimento razionale. 
 Pochi colori essenziali dalle tonalità terrose e ancestrali costituiscono la tavolozza informe sulla quale 
l’artista lavora prevalentemente per sottrazione, rimuovendo e organizzando le superfici; ogni gesto viene atten-
tamente ponderato, seppure nella foga di un graffio sulla tela, secondo una predisposizione d’animo completa-
mente diversa dalla pratica liberatoria e irrazionale dei pezzi musicali che compone e di cui la produzione pittori-
ca rappresenta un momento di pausa, uno stacco controllato. 
Se a prima vista l’operazione di De Martino potrebbe infatti evocare suggestioni surrealiste, il caso in 

realtà domina solo la fase iniziale di un iter diretto invece verso la costruzione di forme apparentemente figurati-
ve, sicuramente tendenti a principi di equilibrio e simmetria: quelle astrazioni che sembrano quasi dei rebus – e in 
molti sarebbero tentati di risolverli – significativamente non hanno un titolo, poiché sono semplicemente il pro-
dotto di una scelta, tra cosa mantenere, cosa modificare e cosa rimuovere, a favore del miglior esito possibile, 
quello in cui l’osservatore possa appassionarsi in modo incondizionato e mai superficiale. 
In questa rassegna sono esposti alcuni dei quadri più significativi realizzati dall’artista dal 1993 a oggi, 

rappresentativi delle tappe fondamentali della sua produzione pittorica: dalle iniziali sperimentazioni cromatiche, 
dove la purezza dei bianchi fa emergere silhouettes eteree, aloni vitali; passando alle tele della fase matura, dove le 
suggestioni anatomiche si riducono all’ovoidale di teste fluttuanti il cui contorno netto e lucido si staglia sopra 
sfondi di ocre cesellate da punte metalliche e da cancellazioni rigorose; per giungere infine ai lavori più recenti, 
prefigurazione degli ottimi propositi futuri dell’artista dopo una lunga interruzione pittorica.  
La pausa riflessiva durata alcuni anni ha infatti spinto De martino verso i vertici più idealizzanti e astratti 

della propria capacità espressiva, nel dominio assunto dagli elementi geometrici fondamentali. Eppure, se in que-
ste ultime opere egli scopre nell’essenza dei segni e delle superfici pure i massimi risultati del metodo della sottra-
zione, il parallelepipedo è volontariamente sproporzionato, il punto ne macchia la tinta bruna contribuendo a 
creare dinamismo, la linea si allarga e squarcia i toni candidi del fondo, a rievocare nonostante tutto quella situa-
zione caotica all’origine del suo fare artistico. 
 

 Passione e ragione, addizione e sottrazione, catarsi e sublimazione: queste le differenze più rilevanti nel 
confronto tra le due proposte presentate in esposizione. Strade che però si incontrano nella comune determina-
zione a non esprimere un soggetto, se non quella condizione di caos primordiale con cui inevitabilmente ci si deve 
relazionare per poter operare una sintesi e riduzione della realtà a verità assolute. 
 La Bozharova e De Martino, compagni di vita e di professione, ci invitano dunque a osservare con at-
tenzione le opere d’arte, a vagare nella fantasia delle loro possibilità interpretative e, talvolta, a saper anche accet-
tare la profonda eloquenza del silenzio. 

Elena Damiani 


