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Il visionario, il veggente, è colui che vede nel cristallo e ciò che vede 
è  lo zampillio del tempo come sdoppiamento, come scissione  

G. Deleuze, L’Immagine-Tempo
 

Lo specchio e il suo doppio, un giano femminile, una complementarità spettrale di 
universi femminili, è dai fotogrammi pietrificati della contemporaneità che nasce il 
progetto di una mostra bipersonale, due donne dalle differenti essenze sociali e culturali 
si confrontano sul dialogo di possibili universi, sulla possibilità sovversiva di uno squarcio 
alle convenzioni storiche e sociali.
Le due artiste Assunta Saulle e l’ivoriana Laetitia Ky, indagano nei loro autoscatti le 
controversie storico-culturali, gli universi magici ed esoterici, la ricerca di radici, 
consentendo una ricomposizione della rappresentazione del corpo femminile rizomatica 
e aperta a possibili stratificazioni di senso, una rappresentazione artistica che si fa 
politica attraverso delle soggettività incarnate, ironiche, ribelli, esibite ed esposte in un 
moto liberatorio.
La ricerca della Saulle e della Ky seguono sentieri liminali vicini al tema del sacro e del 
profano, meditano su diversi piani complementari: a livello dell'incontro-scontro fra 
culture; sul piano di un itinerario spirituale, di una vera e propria ricerca del Graal e infine 
a livello di un dramma esistenziale, che va oltre l'avventura collettiva e individuale 
contingente per coinvolgere tutta la condizione umana.
È in questa ricerca delle nuove immagini dell’uomo che si nasconde il sottile dialogo tra 
l’artista Assunta Saulle e l’artista Laetitia Ky distanti geograficamente e culturalmente, 
ma con un filo abissale che unisce le loro ricerche, il filo labirintico della costruzione del 
Sé.
Le due artiste, angeli ribelli e portatrici di luce disvelano con la forza dell’atto di creazione 
ciò che vi è di falso e disumano dietro lo status quo della rappresentazione del reale.
 

Antonio Saulle
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Guardare la Medusa significa guardare il mondo
 in modo tale da venirne pietrificati

                                                                                                           Charles Foucault

La mostra di Laetitia Ky “Lo sguardo di Medusa” è un viaggio nell'autorappresentazione 
dell'essere umano, un percorso attraverso lo sguardo mitico della guardiana Medusa-Ky, 
uno sguardo che pietrifica e terrorizza, uno sguardo come emblema dell’angoscia e 
dell’ignoto, un tragico fotogramma di chi paralizzato non oltrepassa le colonne d’Ercole 
dell’Io.
L’artista ivoriana Laetitia Ky espone sedici opere di cui dodici fotografie e quattro dipinti 
realizzati ad acrilico su tela. L’artista indaga nei suoi autoscatti le controversie 
storico-culturali della contemporaneità, la ricerca di radici di un passato ancestrale, 
l’indagine su un presente da risignificare. Le immagini fotografiche e i dipinti consentono 
una ricomposizione della rappresentazione del corpo femminile rizomatica e aperta a 
possibili stratificazioni di senso, una rappresentazione artistica che si fa politica attraver-
so delle soggettività incarnate, ironiche, ribelli, esibite ed esposte in un moto liberatorio. 
Laetitia Ky, la vigile Medusa che pietrifica nei suoi autoscatti le controversie del contem-
poraneo, denuncia nelle sue immagini le violenze del patriarcato, il suo è un grido satirico 
alle vessazioni di genere, le sue sculture capillifere sono portatrici di un messaggio di 
ribellione alle prescrizioni sociali, ai valori che i membri di una società considerano più 
tipici o appropriati per i membri di un sesso, di solito quello femminile.
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Nel lavoro dell’artista rivivono le suggestione poetiche del romanzo di Cheikh Hamidou 
Kane “L'ambigua avventura” del 1961, un testo che narra dell’incontro - scontro tra due 
mondi, quello occidentale e quello africano islamico tradizionale: rivela la ovvia difficoltà 
di intendersi tra culture diverse, ma anche l’implicita ambiguità di un confronto culturale 
imposto e nato dalla sopraffazione; una sopraffazione denunciata dall’artista dai suoi 
autoscatti e dai suoi dipinti naïf, primigeni e surreali che fondono il primitivismo delle 
tradizioni antiche precoloniali con le moderne maschere narcisistiche dei selfie postati 
sui social media.
Le opere della Ky ricercano nella sottile ironia dei suoi soggetti una rivendicazione, un 
riscatto, un’emancipazione, una liberazione dell’universo femminile dalle briglie della 
fallocrazia, una liberazione di un popolo sopraffatto e sfruttato nella storia. La volontà 
dell’artista è quella di un ribaltamento e di un’affermazione identitaria, l’identità dell’ete-
rno femminino, l’identità culturale di un paese che grida la propria “indipendenza”.
 
 
 



Breve, incompleta e semiseria storia 
dei capelli nella storia dell’arte

I capelli come strumento espressivo, plastica capillifera come elemento di identità, 
mediati e trasmessi attraverso la fotografia, uno sguardo di medusa, letale nella sua 
forza eversiva, emendabile/neutralizzabile attraverso uno specchio/riflesso, simbolo 
della rappresentazione. La storia dell’arte ci fornisce molte indicazioni riguardo a questi 
fenomeni a cavallo fra espressione e rappresentazione dell’identità e rivendicazione. È 
l’eccelsa bellezza dei capelli e delle forme di Medusa - l’unica mortale delle tre gorgoni -  
a far innamorare il sommo Poseidone nel tempio di Atene. Un sottile ma continuo filo 
cheratinico sembra unire numerosi eventi artistici nel corso dei millenni dell’arte 
occidentale, legando indissolubilmente la figura femminile e la sua dichiarazione d’identi-
tà e libertà. 30 mila anni fa, le veneri del paleolitico – le più antiche raffigurazioni 
dell’essere umano – testimoniano allo stesso tempo il bisogno dell’individuo di esprimersi 
in forma estetica, proiettando la sua identità e lasciando una traccia di sé e l’importanza 
conferita ai capelli. Il particolare che accomuna tutte le veneri del paleolitico è l’accurate-
zza con cui le capigliature sono scolpite. Il corpo e tratteggiato per volumi generali e il 
volto nella maggior parte dei casi è approssimato, mentre i capelli sono scolpiti con cura 
ed estrema precisione; la venere di Willendorf, mostra riccioli resi con sapienti e accurati 
nodi regolari, distanziati l’uno dall’altro da piccoli fori, creando un originale effetto 
decorativo. Nell’età antica, la civiltà Minoica Cretese (2000-1.200 a.C), vera e propria 
culla del mondo occidentale, si distingueva per la raffinatezza e complessità delle accon-
ciature. Gli egizi sin dalla I dinastia (3100 a.C.) conferivano grande importanza all’elega-
nza delle acconciature, superando di gran lunga il puro effetto estetico, per caricarsi di 
valori simbolici, sociali e religiosi, come testimonia un grande varietà di dipinti, sculture 
e rilievi che scandiscono le epoche storiche della plurimillenaria dinastia egizia. La 
mitologia dell’antica Grecia, come già accennato riguardo alla figura di Medusa, si 
arricchisce dei più sofisticati significati simbolici, che si sono configurati nel corso del 
tempo in maniera singolare e complesse, arrivando a influenzare l’immaginario e l’icono-
grafia dei giorni di oggi nelle varie discipline espressive. La civiltà romana, al pari di 
quella greca ed egizia, attribuisce ai capelli e alla loro modellazione e agli ornamenti 
valori simbolici che si sono estesi lungo tutto il periodo di dominazione romana nei vari 
territori. È stato palesato il diffuso uso nelle classi agiate di parrucche realizzate con 
capelli veri provenienti dalle colonie romane. Nel periodo forse più complesso della storia 
occidentale, il Medioevo, i capelli permettono al potere ostentazioni e forme di espressio-
ne identitaria molteplici, diventando non solo un attributo di persona ma di personalità.
Sono a tutti gli effetti proiezioni dei sessi, dei gruppi sociali e del loro censo e inclinazioni 
filosofiche e politiche. Alla donna era imposto di nascondere i capelli con un velo, tranne 
le vergini o le martiri, che sarebbero state illibate per sempre. Ma si riscontrano nel 
cosiddetto “periodo buio, momenti di ostentazione sociale, soprattutto nella Firenze del 
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300’, in cui, Franco Sacchetti faceva ironia sulle “portature” delle donne, acconciature 
femminili a guisa di torre, costituite da cerchi sovrapposti di capelli veri e finti.
Nel Tardo medioevo si affermò il cosiddetto “Balzo”, struttura a cupola, uovo o turbante, 
intorno a cui si avvolgevano i capelli, reso celebre ai posteri dal ritratto di Ginevra d’Este 
eseguito dal Pisanello, oggi esposto al Louvre. Come afferma Cesare Vecellio nel suo 
libro “Abiti e costumi a Venezia”, le donne abbienti amavano imbiondire i capelli, usando 
una ‘sponzeta’ (spugna) con cui cospargevano una tintura e si esponevano poi al sole.
Gli scrittori del medioevo si limitavano spesso a ritrarre fisicamente i personaggi descri-
vendo le capigliature, talvolta solo il colore. Il colore informava sul pregiudizio legato al 
personaggio,: dei mori e dei rossi si deve diffidare, mentre la capigliatura bionda palesava 
una superiorità fisica, etica e morale, scriveva nel suo testo la Zallot. Nella logica medie-
vale e nelle sue sintesi culturali, la capigliatura aderisce all’esistenza; i capelli sono vita e 
sono morte. La regina Clotilde narrano le cronache, fra nipotini uccisi e capelli corti, 
preferì la prima opzione e Petrarca nel suo Trionfo della Morte, la protagonista laura, 
perde la vita, attraverso lo strappo di un capello; l’allegoria è chiara, senza il capello si 
muore, si diventa polvere, perdendo l’identità. La gran parte della ritrattistica cinquecen-
tesca dedicata alla bellezza muliebre conferma l’importanza delle capigliature, come 
simbolo del lignaggio, delle qualità intellettuali e delle qualità personali. Isabella d’Este 
Gonzaga ritratta da Leonardo, con i “capelli sciolti” raccolti in una fine reticella, era 
considerata l’arbiter dell’eleganza nelle corti italiane di quel periodo. Sempre Isabella 
intorno agli anni 20’ del XVI secolo ideò la cosiddetta “capigliara”, un copricapo a metà 
strada fra la parrucca e l’acconciatura, costituito da una complessa architettura di capelli 
posticci, seta, nastri e gioielli, come ci mostra il bel ritratto di Lucia Brembati dipinto da 
Lorenzo Lotto nel 1518 circa. La sposa di Cosimo I de’ Medici, Eleonora di Toledo, viene 
considerata unanimemente una creatrice di mode e tendenze del periodo. Nel ritratto 
eseguito da Agnolo di Cosimo “Bronzino” nel 1540 circa, i capelli della duchessa, senza 
acconciatura, sono messi in bella evidenza, raccolti in una “scuffia” adornata di perle, 
che valorizza le forme della testa, squisitamente femminile. Il decalogo comportamentale 
del tempo imponeva morigeratezza estrema, e mani (con fazzoletti, ventagli ecc..) e 
capelli diventavano elementi per comunicare significati importanti all’osservatore.
Il ritratto femminile di Alessandro Allori risalente al 1560 circa, testimonia come dalla 
seconda metà del XVI secolo, prenda forma una pettinatura molto semplice che mira a 
ridisegnare il profilo della testa femminile. L’identità femminile del tardo Cinquecento, è 
un’identità guerriera, che sostiene un genere sessuale combattivo; la guerra non è contro 
nemici esterni, ma principalmente un conflitto interno, contro la propria natura minaccio-
sa. La figura viene rappresentata quasi sempre divisa in due parti, la parte inferiore, il 
corpo, colpevole di scatenare forze negative, attrazione sessuale, incontrollabili e sovver-
sive per l’uomo, tende a essere cancellato o parzialmente oscurato dal disegno comples-
sivo della figura. La parte superiore, la testa, sede della ragione in contrasto con la carne 
moale, è invece evidenziata ed esaltata nella sua naturalezza.

11



African hairtistry c-print, monting on diasec-plexiglass satin 75 x 50 cm 2022 Edition of 5 + 2 AP



I rigidi e ingombranti collari contribuiscono a creare una scissione ottica della figura e il 
viso diviene il punto focale e il fulcro di tutta la persona, incarnando la metafora di dimora 
dell’anima. Il Settecento rivoluziona i canoni estetici, all’insegna dello stile Barocco e 
Rococò, trasformando la donna in un’icona ispirata alla Venere; sensuale e procace e la 
capigliatura doveva essere bionda e folta. Un secolo che tagliava i ponti con la mestizia, 
il pudore e la modestia dei secoli precedenti, in fatto di acconciature e accessori.
All’inizio del XVIII secolo le acconciature sono alte come sulla fine del Seicento e si porta 
ancora la “cresta”, che è considerato un ornamento aristocratico, come ci ricorda anche 
il Goldoni nei suoi “Mémoires”. L’inizio del XVIII secolo ha visto imperversare il cosiddet-
to stile “Fontange”, nome derivato dalla duchessa omonima. Luigi XIV, il Re Sole, lanciò 
la moda delle parrucche, arruolando oltre 40 “hair designer” per progettare acconciatu-
re posticce in esclusiva per lui. La moda si propagò rapidamente dal versante maschile a 
quello femminile; le parrucche virili erano di solito bianche mentre quelle muliebri aveva-
no tinte pastello, rosa, viola, o blu. Iniziò una sfida basata sul virtuosismo, con parrucche 
sempre più elaborate, alte (raggiungevano anche gli 80 cm), che indicavano in maniera 
esplicita, grazie anche a specifiche decorazioni, la posizione sociale di chi le indossava.
A questo si aggiunse in breve tempo la consuetudine di incipriare le parrucche e le 
famiglie più in alto nella scala sociale, avevano una stanza dedicata alla “toilette”, dove 
le parrucche venivano disposte in ordine e quotidianamente sottoposte a un trattamento 
con amido di riso e patate e sistematicamente spolverate. Maria Antonietta contribuì in 
maniera sostanziale al diffondersi delle acconciature alte, facendosi acconciare dall’”hair 
stylist” ante-litteram Léonard, che arrivava a concepire mîse capillifere alte oltre 50 cm.
Marie-Jeanne, detta Rose, Bertin, abile modista giunta a Parigi dalla natia Piccardia 
divenne la designer e image maker di Maria Antonietta, creando uno stile personale.
Léonard lancia anche il trend di inserire nell’acconciatura sciarpe di velo che ornano i 
capelli con  le cocche sbuffanti, i cosiddetti “poufs”, ovvero le acconciature imbottite con 
un cuscinetto di crine; la Francia dettava la moda per tutto il resto dell’Europa. La sorella 
di Maria Antonietta, Maria Carolina d’Asburgo-Lorena, regina di Napoli, spaventata dal 
basso livello degli acconciatori partenopei, chiedeva a Léonard i modelli ogni mese e 
pretendeva che una volta l’anno si recasse nel capoluogo campano per aggiornare la sua 
collezione di parrucche e acconciature e per addestrare i parrucchieri di corte. Il Tuppè, o 
“tupè”, dal francese toupét, o ciuffo, in varie forme (a piramide, a ventaglio, a paniere, 
noblesse, alla Susanna, alla Mongolfiera..) per essere mantenuto stabile nella sua eleva-
zione, richiedeva un’armatura ricavata con il filo di ferro, venivano poi cosparse di profu-
mi e oli per tenere i capelli in piega e saldi li oggetti di decorazione. Nei castelletti 
dell’acconciatura si usava anche mettere un piccolo piatto che alcune dame riempivano 
di sangue e miele per evitare che parassiti e insetti ronzassero intorno alla testa e attorno 
al viso. A fine del XVIII secolo, le architetture capillifere, portarono a creare parrucche – 
la cosiddetta pettinatura a “cignone”- composta da ben 15 canne di treccia e il tuppè 
puòessere innalzato su una parrucca.
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Già dalla metà del secolo, si affermarono pettinature più semplici che spodestarono le 
parrucche e le donne giovani esibivano un’acconciatura di capelli legati in forma di coda 
con un nastro. Notevole importanza assumeva anche la “cuffia”, che da due secoli era 
scomparsa come oggetto di eleganza (ma continuava l’uso quotidiano). Un compendio 
degli stili di acconciatura e dei valori simbolici e socio-culturali connessi, sono rintraccia-
bili in una sorta di museo ideale, che riunisca i ritratti femminili eseguiti nell’arco del XVIII 
secolo da artisti come: Thomas Gainsbourough, Antonio Rafel Mengs, Pompeo Batoni, 
John Smibert, George Romney, Elisabeth Vigée-Lebrun, Fragonard, Jean-Antoine Watte-
au e molti altri. Queste usanze continuarono fino all’arrivo della Rivoluzione Francese, 
quando le idee repubblicane fecero tabula rasa del lusso e dell’esuberanza sfoggiate fino 
a quel momento. La rivoluzione impone nuovi valori e stili di vita e tutti sfoggiano capelli 
naturali, simbolo di una nuova indipendenza di pensiero. Le donne iniziano ad esibire 
acconciature naturali tenute insieme con pettini di guscio di tartaruga, perni o nastri, 
invece di complessi e artificiosi ornamenti. Nel XIX secolo la lunghezza dei capelli aumen-
tò, sotto l‘influsso del Romanticismo, che recuperava atmosfere medievali, i Prerafaelliti, 
simbolo estetico di questa temperie culturale, ritraevano le loro eroine tormentate con 
lunghissime capigliature. La lunghezza delle capigliature nell’800’ venivano celebrate 
anche da scrittori e poeti e dalle leggende medievali. Negli allestimenti shakesperiani, 
l’attrice che impersonava Giulietta, gettava dal balcone la treccia all’amato, questa 
tipologia teatrale contribuì in maniera notevole alla diffusione del “lungo” e nell’arte, le 
innumerevoli Maria Maddalene dipinte, seguivano all’unisono l’iconografia che le vedeva 
nude, ma coperte da una chioma di capelli, che diventava un mantello protettivo. Il combi-
nato disposto dell’influsso delle avanguardie storiche di inizio XX secolo e del primo 
conflitto mondiale, affidano alle donne un nuovo ruolo, un nuovo abbigliamento e accon-
ciature inedite. L’emancipazione passa per l’assunzione di ruoli che le affrancano dal 
focolare domestico, trovando spazio oltre che nell’agricoltura anche nella moderna 
industria. Vengono eliminati i busti, gli orli degli abiti si accorciano e viene scelto il 
tailleur come uniforme quotidiano. Le flapper (in UK) o Garçonne (in Francia), mostrano 
una donna indipendente, che fuma e beve e balla il charleston; i capelli si accorciano e i 
corpi diventano più androgini. Il cinema, ancora giovane, contribuisce a creare un nuovo 
immaginario femminile con attrici come Greta Garbo, Marlene Dietrich, Louise Brooks e 
Joan Crawford. Brand come Chanel e Patou si adeguano a questo nuovo paradigma e nel 
mondo dell’arte nasce il connubio fra moda e futurismo. Il XX secolo ci ha offerto un’altra 
serie di variazioni sul tema del rapporto arte, avanguardia e acconciatura. La fine degli 
anni 60’ ha visto il diffondersi del look “figlio dei fiori”, gli Hippies che da Haight Ashbury 
a San Francisco hanno diffuso usi e costumi nel resto del mondo, con un “youthquake” su 
scala planetaria. Capelli lunghi al naturale. Il punk diffusosi nella seconda metà degli anni 
70’ impone come completamento dell’uniforme con chiodo e spille da balia, un taglio 
Mohawk, simbolo di ribellione del movimento.
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Lo sguardo di Medusa Era il 1884 quando si tenne la prima mostra di disegni ad 
Amsterdam realizzata esclusivamente da artiste donne a cui fecero seguito altre due 
mostre a Parigi nel 1908 e nel 1913. Oltre 50 anni sono trascorsi da quando Judy 
Gerowitz, che aveva appena rinunciato al suo cognome da sposata, adottando l’alias di 
Chicago, metteva in scena la sua opera monumentale realizzata con il contributo di 
numerose collaboratrici e dedicata a 39 personalità femminili storiche; una cristologica 
ultima cena alla cui tavola si siedono donne e non discepoli. Stessa distanza storica ci 
separa dall’azione dell’afro-americana Adrian Piper, in cui esplorava i clichès legati 
all’identità nera e quella femminile, percorrendo le strade di Cambridge, vestita con abiti 
maschili, con parrucca nera, occhiali da sole e una barba posticcia. Più di recente, 
nell’ultimo decennio del XX secolo hanno iniziato ad affermarsi artiste dall’identità 
pluriculturale, che hanno fatto della situazione femminile e dell’analisi e rielaborazione 
dei fenomeni connessi al concetto di sex e gender, il fulcro della loro ricerca poetica ed 
estetica. Mi riferisco a figure come l’iraniana naturalizzata americana Shirin Neshat, che 
attraverso le sue fotografie e video, presenta figure femminili in chador, veri e propri 
totem del rivendicazioni di genere; le sculture di Mona Hatoum, palestinese emigrata dal 
Libano a Londra crea opere circonfuse di una minaccia immanente e i ricami femminili di 
Ghada Amer – trasferitasi dall’Egitto alla Francia – invertono i ruoli, mettendo a nudo lo 
sguardo occidentale che riduce il corpo femminile al rango di oggetto sessuale. La figura 
di Cindy Sherman, garantisce un legame, una continuità tra la fase di ricerca sperimenta-
le degli anni Sessanta e Settanta e le tendenze postmoderne che invadono il panorama 
artistico internazionale a partire dagli anni Ottanta. Nel 2022, possiamo affermare che 
dei passi avanti sono stati fatti e che, mostre come questa, che non molti anni fa sarebbe-
ro state lette come gesti in difesa di minoranze, ora assumono la valenza di certificazioni 
di cambiamenti e metamorfosi di situazioni che hanno assunto nuove prospettive, non 
solo in ambito estero ma anche nella nostra Penisola. Quelli sopraelencati sono sicura-
mente alcuni dei principali presupposti in cui si può iscrivere l’opera della giovanissima 
Laetitia Ky, che si è proposta, sin dagli inizi della sua operazione estetico-militante, 
progettata e condotta dalla sua abitazione-atelier alla periferia di Abidjan, di produrre 
opere che potessero allo stesso tempo istigare gli spettatori alla riflessione e promuove-
re la condizione femminile. Quella condizione che nel mondo dell’arte ha stentato ad 
affermarsi nel corso dei secoli ed è per lungo tempo rimasta in una condizione che passa 
“dalla cronaca all’eternità senza fruire di un momento di storia” come affermava Lea 
Vergine nel suo celebre saggio-catalogo “L’altra metà dell’avanguardia. 1910-1940”.
Un complesso di menti creative che hanno subito una discriminazione – divenuta presto 
automatismo destituito di ogni acrimonia – che ha creato un ghetto che non dialogava 
con il centro del mainstream artistico e ha generato una folta schiera di agguerrite 
Euridice senza Orfeo, principesse senza bisogno di principi azzurri. Il saggio di Cheik 
Amidou Kane, “L’avventura ambigua”, tra i punti di riferimento dell’opera di Laetizia Ky, 
è stato pubblicato nel 1961, sull’onda dell’entusiasmo per le numerose conquiste di 
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indipendenza dei paesi africani avvenute nel 1960. Questa felice congiuntura poneva gli 
africani e in particolare artisti e intellettuali di fronte alla necessità di strutturare una 
nuova forma culturale, identitaria ed espressiva, con cui presentarsi nella nuova veste 
autonoma e indipendente. Per le artiste questo tentativo di ridefinizione è continuato a 
lungo e sta ancora continuando. In primis la scelta dell’artista ivoriana di mettersi in 
gioco in prima persona, ritraendosi nelle foto; la scelta del medium espressivo, della 
“scultura capillifera” nasce dalla congiuntura di una serie di avvenimenti. In primis lo 
stato d’insoddisfazione – poco più che adolescente -  per le condizioni in cui versano i 
diritti delle donne nel suo paese e la necessità di esprimersi in modo da rivendicare la 
propria identità e fierezza. “All’inizio ho scoperto sui social network immagini d’archivio, 
fotografie risalenti all’epoca precoloniale, di donne con acconciature elaboratissime, vere 
e proprie sculture e questo mi ha da subito fatto scattare un’idea, associata alla diffusa 
moda di lisciarsi i capelli delle donne africane, per somigliare alle occidentali. Rifiutare 
cioè i capelli ricci, mossi, “frisé”, vero e proprio simbolo identitario”. Quindi in prima 
istanza si manifesta la volontà di rivendicazione, dove la capigliatura rappresenta non 
solo un codice genetico, ma un simbolo di fierezza e identità culturale. “Da quel momento 
ho deciso di partire dai capelli per costruire un mio linguaggio espressivo. La fotografia e 
i social network mi sono sembrati gli strumenti più adatti per creare allo stesso tempo 
una forma di espressione soggettiva e un metodo di diffusione, che permetteva di aggira-
re le difficoltà di natura economica e di resistenza del sistema artistico, previste dall’affi-
tto di un atelier, di materiali e di presentazione di un proprio lavoro a gallerie e dealers. Io, 
con il mio corpo e la mia mente sono sempre disponibile a creare idee e opere, senza 
bisogno di aiuto esterno”. Particolarmente interessante nel contesto di questa ambiguità 
identitaria, registrare la coincidenza fra la rivendicazione di una cultura identitaria da 
parte degli artisti africani e quella delle artiste in genere, verificatasi a partire dai primi 
anni Settanta. In quel periodo entrambi muovevano i primi passi incerti, concentrati 
totalmente sulla rivendicazione del diritto all’esistenza. Dopo un black out degli anni 80’ 
(ad esempio le artiste italiane scompaiono dal panorama internazionale), alcune artiste 
africane sul finire del decennio iniziano ad affacciarsi sulla scena come i colleghi maschi, 
complice la mostra “Magicien de la Terre” al Centre George Pompidou di Parigi. L’edizi-
one di fine XX secolo della Biennale di Venezia, premia un padiglione virtuale composto 
da opere di sole artiste donne; “Pratiche mediali nell’arte delle donne 1977-2000”.
Laetitia Ky mette in gioco coscientemente il proprio corpo e la propria identità, unendo 
sinergicamente una dimensione performativa con una plastica e la mediazione fotografi-
ca. In questo contesto l’operazione compiuta dall’artista ivoriana richiama alla memoria 
le parole di Rosalind Krauss in “Bachelors”: “La vera forma concettuale del problema 
comincia altrove….con il significato di un gabbia per il corpo che trattiene. Non è quadrato 
quello spazio?  Cosa si prova ad essere messi in mostra? Cosa significa davvero la parola 
“sempre”? Cosa sarebbe essere eternamente, al centro dello sguardo di qualcun altro?“ 
L’artista è fotografa e modella di sé stessa, soggetto e oggetto contemporaneamente, 
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utilizza il proprio corpo per procedere nel percorso di conoscenza di sé – e non di un 
generico modello rappresentativo – e del mondo femminile africano, di cui si sente parte 
integrante. È un’attitudine che coinvolge anche una dimensione etica la sua, che snoda 
attraverso un conflitto contro il sistema mediatico e l’invasiva pioggia di immagini che 
quotidianamente vengono diffuse nell’infosfera. A differenza della maggior parte delle 
immagini che vengono consumate quotidianamente, nelle quali il corpo viene trattato 
come merce di scambio tra autore e spettatore, Laetitia Ky usa il suo corpo per istigare 
una riflessione e aprire un dialogo con sè stessa; inserisce il suo corpo in scenari neutri o 
in spazi che arricchiscono la diegesi della fotografia e il senso che intende veicolare.
Il tutto è coscientemente progettato per trasformare il suo corpo in dispositivo comuni-
cativo, luogo di incontro fra sé e il mondo esterno, modello comunicativo sul quale si 
riflettono e vengono trasmesse informazioni sulla sua esperienza identitaria in relazione 
al contesto in cui questa si sviluppa. Con queste dinamiche, trasforma il suo corpo e le 
sue acconciature in modelli per investigare sulla sua visione dell’esistente e non 
sull’immagine che altri possono avere del suo corpo. L’artista proietta immagini e simboli 
sul corpo femminile, ambizioni, rivendicazioni, paure e anche rabbia. Aggiunge strati di 
riflessione e di mimica nella struttura della foto che ritrae la “performance plastica 
capillifera”, per affrancarsi dalla mera riproduzione meccanica oggettiva della fotogra-
fia. Le pose e le “costruzioni” plastiche delle acconciature, sono anche una rappresenta-
zione simbolica della realtà e dell’universo femminile specifico; è come se l’artista 
investigasse costantemente allo stesso tempo, sulla formazione della sua giovane perso-
nalità in sviluppo, mettendo in scena desideri, rivendicazioni e vulnerabilità e sulla condi-
zione della donna nello specifico contesto culturale. Un’operazione che contemporanea-
mente include una riflessione metalinguistica sul suo modo di fare arte e sul gender.
Lo sguardo di Medusa. Riconosciuto come modello ideale per questo nuovo percor-
so creativo dall’artista; i capelli – serpenti, come elemento di connotazione e minaccia, lo 
sguardo, con tutte le sue implicazioni percettive e creative, come arma, che pietrifica chi 
lo incrocia, trasformandolo in una scultura in pietra. Metafora di un processo creativo 
messo in atto dall’artista ivoriana che prevede sempre una sorta di elemento minaccioso, 
militante, complice la scultura capillifera, la presa in carico di un’identità femminile che è 
già di per sé rivendicativa Uno sguardo che si incarna nella fotografia, che cristallizza 
un’interpretazione effimera, performativa e quindi “time based”, facendola ascendere da 
una dimensione autobiografica a una dimensione legata all’immaginario e alla memoria 
collettiva. Uno sguardo minaccioso ma anche minacciato quello messo in campo dalle 
opere di Laetitia ky, come se fosse in attesa del fendente mortifero di Perseo e dovesse 
quindi agire in un continuo stato di urgenza ed emergenza; fiction e realtà in questo 
contesto si toccano, incrociando anche storia, cronaca e mitologia, elementi cardine di 
tutte le identità. Ma anche uno sguardo protettivo, guardiano che circonfonde i “perso-
naggi” femminili interpretati dalla giovane artista, come indica la radice del termine 
Medusa nel greco antico.
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Medusa una delle tre gorgoni, unica che condivide la natura mortale degli umani e con 
questi si pone in una dimensione empatica. Dotata di un potere mortifero, in grado di 
pietrificare chiunque incroci il suo sguardo ma anche il grande handicap di non poter 
guardare negli occhi (nell’anima….) nessun essere vivente; metafora dell’artista che vive 
in una dimensione ambigua, dentro una società, una congiuntura storica, inserita a sua 
volta in un processo storico, che lo porta ad assumere responsabilità. Allo stesso tempo 
dentro e fuori la storia e la cronaca. Perseo con i sandali alati forniti dalle ninfe e l’elmo 
dell’invisibilità di Ade e il falcetto adamantino concesso da Ermes, osservando il riflesso 
di Medusa nel suo scudo (e mai uno sguardo diretto), per evitare di essere pietrificato, 
riesce a decapitare la gorgone. Immagine sdoppiata, riflessa, simulacro e metaforica-
mente simbolo di uno sguardo altro, di un’identità mediata, simulacro. Una morte che è 
anche simbolicamente foriera di creazione (creatività), facendo sgorgare dalla ferita 
sanguinante il cavallo alato Pegaso e il gigante Crisaore, i figli che aspettava da Poseido-
ne. Altre fonti affermano che anche il corallo scaturì dalla ferita inferta da Perseo. Perseo 
portò con sé la testa recisa di Medusa, trasformando il suo sguardo (di defunta..che non 
aveva perso il suo potere) in arma contro i suoi nemici. Perseo significativamente, dopo 
uccisione di Medusa viaggia in Africa con la potente testa della sua vittima; nell’antico 
continente sconfigge Atlante, dando vita, scolpendo in forma di pietra la catena montuo-
sa dell’atlante. Sempre in Africa pietrificò il mostro marino che minacciava Andromeda, 
principessa d’Etiopia, sposando la fanciulla. L’unione inseparabile di eros e thanatos 
garantita dalla fotografia. Laetitia Ky è cosciente che “ogni fotografia è un memento 
mori” come sottolineava Susan Sontag: “fare una fotografia significa partecipare della 
mortalità, della vulnerabilità e della mutabilità di un’altra persona o di un’altra cosa. Ed è 
proprio isolando un determinato momento e congelando che tutte le fotografie attestano 
l’inesorabile azione dissolvente del tempo” chiosa la filosofa e storica statunitense.
Questo è forse il nucleo ultimo che lega la serie delle fotografie di Laetitia Ky, un insop-
primibile esigenza di rivendicazione di identità, in cui è iscritta l’urgenza espressiva, 
dettata da una condizione da modificare e soprattutto dalla minaccia dell’azione inces-
sante del tiranno Crono.

 
     Alessandro Romanini
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Laetitia Ky La giovane artista ivoriana (1996) ridefinisce i canoni delle forme espres-
sive africane contemporanee, attraverso un’articolata operazione, creando un’opera 
d’arte totale, una koinè linguistica che unisce in maniera sinergica la dimensione prepra-
toria time based della performance (le complesse sculture-acconciature che richiedono 
anche ore di preparazione e una ritualità specifica) che è propedeutica all’espressione 
scultorea “capillare” vera e propria, sfociando nella fotografia, che diviene oggetto e 
motore comunicativo dei social network, che entrano a far parte integrante del processo 
creativo. In questa dimensione processuale trova spazio anche la pittura, che ribadisce, 
amplificandoli con il registro fintamente naif, i temi delle sue sculture e delle sue fotogra-
fie, ma anche la musica (si veda la sua collaborazione con Di’Ja) e il fashion design (con il 
brand autoprodotto Kystroy) con cui declina i suoi messaggi socio-politici, di self-love e 
gender-related, rifiutando anche i parametri antropometrici della moda (le misure S, M, 
L, XL sostituite da Stunning, Magnificent e Lovely). Laureata in Business Administration 
all’Institut National Polytecnique Félix Houphonët-Boigny a Yamassouko, Laetitia Ky 
abbandona il percorso manageriale a favore di un impegno sociale e politico che passa 
per un uso strumentale dell’espressione artistica, entrando a far parte di quella genera-
zione di creativi, in grado, con uno smartphone e le idee, di rivoluzionarie i parametri del 
panorama internazionale dell’arte, della comunicazione e della moda, dalla loro camera da 
letto. La scelta della peculiare espressione plastica, che passa per l’utilizzo, la modellazio-
ne dei suoi stessi capelli, incrocia sinergicamente una “body art impegnata” e la forma 
fotografica – poi declinata sui social network (instagram), che diventano essi stessi, con 
la loro peculiare estetica e con le loro dinamiche interattive ed esperienziali, elementi 
geneticamente costitutivi del processo creativo. L’artista eredità la capacità di creare 
complesse acconciature dalla madre quando aveva appena 5 anni e l’arricchisce con lo 
studio e la ricerca di simili forme di “scultura capillare” femminile ivoriana risalenti al 
periodo precoloniale, rintracciate in archivi fotografici, oppure forme tribali come quelle 
delle donne Himba del nord della Namibia o del sud dell’Angola; questo complesso di 
ricerche viene arricchito da una forma di rivendicazione politica e identitaria, che allude 
a un rifiuto nell’accettazione delle forme occidentali di acconciatura, che rinnegavano 
quelle naturali consone alla tipologia capillare africana e rinviano alle mode imposte dal 
colonialismo. La immagini fotografiche, per Laetitia Ky, in linea con quanto sosteneva 
Susan Sontag - e come oggi palesano i social networks - non sono resoconti del mondo, 
ma pezzi di esso, miniature di realtà che chiunque può produrre o acquisire e che hanno 
come scopo influenzare il mondo circostante, modificarlo in positivo. Un processo di 
responsabilizzazione crescente come lo descrive l’artista, che fonde senza soluzione di 
continuità e senza diaframmi, arte e vita, che eleva la dimensione privata, biografica a un 
livello collettivo, universale. L’artista è ben cosciente che le Immagini fotografiche sono 
oggi le fonti principali di ciò che noi sappiamo sull’aspetto del passato o sulla gamma del 
presente e le utilizza come armi di azione politica, per rivendicazioni sociali, promuovendo 
tematiche universali come la body acceptance e il self-love, l’equality, il respect e la 
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tolerance o opponendosi al patriarcato e al bullismo, alle discriminazioni razziali e di 
genere. In Europa negli anni 70’ la nascente Body Art poteva contare su antecedenti 
come il teatro Nõ giapponese, il teatro della crudeltà di Antonin Artaud o le piece inquie-
tanti di drammaturghi come Genet, Beckett e Ionesco mentre in America trovava un 
vasto supporto negli studi della corrente behavoviourista, l’artista ivoriana,  arricchisce 
l’eredità di questi fenomeni con la profondità storica e le valenze rituali, spirituali e 
medianiche nell’uso del corpo e delle maschere nell’Africa Occidentale. Le figure create 
con i capelli e l’ausilio di fil di ferro e corde (un tempo le donne africane ricorrevano al 
fango per sostenere l’acconciatura) rinviano alla lezione scultorea e l’utilizzo duttile di 
materiali eterogeni di un maestro e una figura di riferimento dell’arte ivoriana, come 
Christian Lattier.
 

          Alessandro Romanini
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L’Artista Laetitia Ky è un'artista femminista della Costa d'Avorio. Ha una laurea in Economia presso 
l’Institut National Polytechnique Félix Houphouët-Boigny a Yamoussoukro. Nel 2016 ha iniziato a 
realizzare sculture intrecciandosi i capelli e pubblicando fotografie sui social. Realizza le sue trecce 
scultoree incorporando vari materiali: fili di metallo, appendini, fili, cera o extension per capelli. Il 
femminismo è una delle sue fonti di ispirazione, soprattutto il movimento #MeToo. A volte lavora con 
marchi di moda per promuovere i loro prodotti usando le sue sculture di capelli, come con il marchio 
di calzature etiche Umòja alla fine del 2019, Marc Jacobs nel 2020 o Giuseppe Zanotti nel 2021. Recita 
nel film La Nuit des rois di Philippe Lacôte, selezionato alla Mostra del Cinema di Venezia 2020 nella 
sezione Orizzonti. Nel 2018 è stata uno dei venti giovani più promettenti distinti dalla classifica On The 
Rise Côte d'Ivoire. Lo stesso anno ha ricevuto uno dei tre Prix Jeunesse Francophone nella categoria 
Blog, influenza digitale e innovazione dei media. Secondo la rivista Paper lei è uno dei 100 nuovi talenti 
da seguire nel 2019. A fine 2019 ha vinto la prima edizione della categoria Creazione Digitale del 
concorso Edite Model Look, organizzato in partnership con l'applicazione TikTok. Nel 2020 è una delle 
finaliste nella categoria “Instragrammers” della dodicesima edizione degli Shorty Awards. Espone alla 
Biennale di Venezia 2022, 59 Esposizione Internazionale d’arte, presso il Padiglione della Costa d’Avorio.
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Alessandro Romanini, laureato In Lettere Moderne a indirizzo storico-artistico presso l'Universi-
tà degli Studi di Pisa, ha seguito corsi di specializzazione in materie artistiche, con particolare 
riferimento alle varie branche dell'arte contemporanea presso l'Universiè Stendhal di Grenoble e la 
Leicester University. Docente di teoria della percezione e psicologia della forma presso l'Accademia di 
Belle Arti di Carrara, collabora con il Ministero dell'Istruzione dell'Università e della Ricerca per la 
promozione del Premio Nazionale delle Arti. Ha co-curato con Marco Baudinelli le sezione artistiche 
dell'Accademia di Belle Arti nel contesto della Biennale di Scultura. Ha curato numerose mostre e 
rassegne d'arte contemporanea in Italia e all'estero, tra cui due edizioni di "Verginità dello Sguardo" 
in collaborazione con Rai Sat Art, "De Chirico. Sculture", (Lucca) "Tuscana Picta" (Lisbona, Istituto 
Italiano di Cultura). Nel corso del 2008-2009 ha curato mostre e cataloghi sul design come: "Terra 
Terra" di Andrea Salvetti (catalogo Electa) Dilmos, Milano, "Silicon D", di Alessandro Ciffo, presso il 
Plart, Museo di Arti Plastiche di Napoli, Natural Rewind, Marco Stefanini a Roma. Nel 2009 ha curato 
la rassegna monografica completa dei video di Bill Viola (co-promossa dall'Accademia di Belle Arti di 
Carrara). E' direttore artistico di Suoni & Visioni, rassegna di arti visive e sonore contemporanee a 
Lucca.

Patriarchy Acrylic on canvas 46x55,5 cm 2022 31
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Origin of Life Acrylic on canvas 60x55 cm 2022
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Andrea Aragosa. Founder e General Manager. Inizia la sua formazione agli inizi degli anni 90 con 
Isio Saba, esperto promoter e pioniere del jazz in Italia, con cui si forma nella gestione manageriale dei 
concerti. Nell’ambito della World music, ha collaborato con musicisti provenienti da tutto il mondo, ha 
diretto progetti artistici e musicali, ha prodotto dischi e coordinato grandi eventi, promuovendo con la 
sua visione artistica e imprenditoriale, lo scambio multiculturale, attraverso la musica e l’intreccio con 
il teatro, la poesia e arte contemporanea. Fondatore di Black Tarantella S.r.l. società specializzata in 
produzione artistica e musicale, nell’organizzazione di festival, tournée, concerti e mostre d’arte, che 
negli anni è diventata un punto di riferimento autorevole del settore, con un fortissimo expertise 
nell’ambito della world music e della progettazione culturale. Black Tarantella nasce sulle ceneri di 
altre due società fondate anni prima da Andrea, SudArte e Musiche Migranti. Tutte le produzioni di 
Black Tarantella sono sempre aperte sul mondo, con una visione d’impresa che pone al centro le 
diversità culturali, le minoranze etniche e linguistiche e il superamento dei confini, attraverso la 
musica e l’arte. Negli anni 90 affascinato dagli arcaici ritmi processionali, dal richiamo dei suoni di 
percussioni delle botti, dei tini e delle falci dei Bottari di Portico di Caserta, Andrea inizia un intenso 
percorso manageriale/musicale che arriva all’apice del successo negli anni duemila, quando inizia la 
stretta collaborazione con l’artista, compositore, sassofonista e cantautore italiano Enzo Avitabile, 
diventando il suo manager e contaminando la sua musica con l’intenso ritmo dei Bottari di Portico di 
Caserta.
 
Dal 1999 ha ideato e prodotto il Festival Internazionale di World music Sentieri Mediterranei. 
Ha prodotto e organizzato, inoltre, i seguenti festival: Musiche Migranti -Napoli dal 2000 al 2010; Lo 
sguardo di Ulisse - Napoli - 2006 al 2012; Terra e Terre – S. Martino Valle Caudina -2005-2010; 
Spiritus Mundi - Napoli -2007-2008; Sacre Terre - Napoli -2009- 2010;  Leuciana Festival - San Leucio 
Caserta;  Sacro Sud – Napoli -2018- 2019 e 2022- 2023.
 
Nel 2004 ha prodotto il disco Salvamm''o munno di Enzo Avitabile, a cui collaborano Khaled, Manu 
Dibango, I Bottari di Portico, Amina, Simon Shaeen, Hugh Masekela, Luigi Lai, Cantori del Miserere di 
Sessa Aurunca e Baba Sissoko con le note di copertina firmate dall'antropologo Marino Niola.

Nel 2005 e 2006 il disco da lui prodotto ha ricevuto 4 nomination ai BBC World Music Awards.

Nel 2006 ha prodotto un progetto discografico introspettivo, Sacro Sud di Enzo Avitabile, un viaggio in 
cui l'autore, attraverso la musica sacra e spirituale che parte da Sant'Alfonso Maria De Liguori, è 
portato a esplorare le periferie dell'anima.

Nel 2007 ha prodotto il doppio cd Festa, farina e forca di Enzo Avitabile con la collaborazione di Manu 
Dibango nella rilettura di Soul Makossa, al secondo disco interamente dedicato ai remix hanno parteci-
pato gli artisti Matthew Herbert, Ludovic Llorca, Bill Laswell, Frédéric Galliano, Banco De Gaia, Pole, 
Temple of Sound.

Nel 2009 ha prodotto un secondo progetto speciale Napoletana di Enzo Avitabile con cui vince la Targa 
Tenco per il miglior disco in dialetto.

Nel 2012 ha prodotto l'album Black Tarantella di Enzo Avitabile, con la partecipazione di Pino Daniele, 
Francesco Guccini, Franco Battiato, David Crosby, Bob Geldof, Enrique Morente, Idir, Toumani Diabaté, 
Mauro Pagani, Co’ Sang, Raiz.
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Questo album si è aggiudicato la seconda Targa Tenco 2012 per il miglior disco in dialetto e il Premio 
Lunezia 2012 per il valore musical-letterario dell'album Black Tarantella.

Sempre nel 2012, è stato il direttore artistico e il produttore musicale del docufilm che il regista 
premio Oscar Jonathan Demme dedica a Enzo Avitabile, il film è stato presentato al Festival del Cinema 
di Venezia, Enzo Avitabile Music Life

Nel 2016 ha prodotto Lotto infinito di Enzo Avitabile per Sony Music, con la partecipazione di Francesco 
De Gregori, Renato Zero, Giorgia e molti altri.

Ha prodotto le musiche di Enzo Avitabile per orchestra sinfonica e coro, per l’opera Il Vangelo di Pippo 
Del Bono con cui Enzo ha vinto il premio Ubu, e le musiche di Bestemmia d’ammore, progetto di Enzo 
Avitabile e Pippo del Bono.

Nel corso della sua carriera, Andrea ha prodotto tour di Enzo Avitabile che hanno preso parte a tanti 
Festival come Womad Festival, London Jazz Festival, Umbria Jazz, Montreal Jazz Festival, Sziget Festival, 
Roskilde, Primo Maggio, Concerto di Capodanno a Napoli.

2017 ha prodotto le musiche di Enzo Avitabile per il film Indivisibili di Edoardo De Angelis con cui Enzo 
ha vinto due  David di Donatello, per la colonna sonora, Miglior musicista e Migliore canzone originale 
(Abbi pietà di noi) vincendo successivamente anche i Nastri d'argento, Globo d’oro, Ciack d’Oro e Premio 
Morricone.

Un anno dopo, ha prodotto la canzone Il coraggio di ogni giorno, con la quale Enzo Avitabile ha parteci-
pato al Festival di Sanremo 2018 in coppia con Peppe Servillo nella categoria Campioni.

Nel 2019 ha prodotto le musiche di Enzo Avitabile per il film Il vizio della speranza di Edoardo de Angelis 
con cui Enzo ha vinto il Nastro d'Argento per la migliore colonna sonora.

Sempre durante quest'anno ha diretto le collaborazioni di Enzo Avitabile con Kamasi Washington e 
Marcus Miller e un tour di cento concerti, tra cui quello tenuto al Ravenna Festival con Francesco De 
Gregori e Tony Esposito.

Ha anche prodotto il festival Settembre al borgo giunto alla sua 50° edizione, e quella di Sacro sud 
-anime salve, giunto alla sua 3ª edizione.

Nello stesso anno ha prodotto il singolo Salvami, con la partecipazione di Luciano Ligabue; e ha prodot-
to l’album Il treno dell’anima di Enzo Avitabile, 11 tracce realizzate con la collaborazione di importanti 
artisti della scena musicale italiana, tra cui lo stesso Jovanotti, Bennato, Ligabue.

 
Nel corso della sua carriera, Andrea ha organizzato concerti in Italia degli artisti: Enzo Avitabile, 
Cesaria Evora, Mercedes Sosa, Youssou N’Dour, Khaled, Goran Bregovic, Femi Kuti, Eliades Ochoa, 
Toumani Diabaté, Idir, Amal Murkus, Munu Dibango, Patty Smith, Kamasi Whashington, Marcus Miller, 
David Byrne, Paco de Lucia, Noa, Madredeus, Bob Geldof, Dulce Pontes, Lou Reed, Francesco De 
Gregori & Giovanna Marini, etc.
 



Andrea è Fondatore di Black Art, associazione che è nata nel 2020, per organizzare iniziative di arte 
pubblica che coinvolgono artisti della comunità internazionale dell’arte, diffuse sul territorio. Andrea 
appassionato di arte primitiva e arte contemporanea, ha prodotto e organizzato esposizioni di arte 
contemporanea in spazi pubblici quali: Pensiero Cosmico di Michele Zaza, Spiritus Mundi di H. J. 
Runggaldier e Mario Ciaramella, Almanacco Napoli di Piero Pizzi Cannella, Luce 1” e Universi e Mondi 
di Assunta Saulle, Lo Sguardo di Medusa di Laetitia Ky.
Andrea Aragosa ha prodotto e organizzato con l’africanista Gigi Pezzoli importanti esposizioni temati-
che, come nel 2021 la mostra: "Arti Talismaniche, pratiche di scrittura sacra e Protettiva dal nord 
della Nigeria" a cura di Gigi Pezzoli e Andrea Brigaglia;
Nel giugno 2022 ha organizzato e prodotto in collaborazione con FM Frigoriferi Milanesi la mostra "Il 
CONO D’OMBRA, Controstorie e Destini dell’Oltremare" a cura di Marco Scotini, presso il Maschio 
Angioino;
ad ottobre 2022 ha prodotto la più grande esposizione mai organizzata sui Songye dal titolo "Sacri 
Spiriti. Songye nella Cappella Palatina" a cura di Gigi Pezzoli e Bernard De Grunne, presso la Cappella 
Palatina del Maschio Angioino;
 
Ha lavorato con importanti artisti contemporanei (per le scenografie e copertine di opere di Enzo 
Avitabile) tra i quali: Sandro Chia, Mimmo Paladino, Piero Pizzi Cannella, Lello Lopez, Arturo Casanova, 
Michele Attianese, Carsten Höller, proseguendo il lavoro iniziato da Enzo negli anni 80 con Andrea 
Pazienza e Milo Manara etc.
 

Produzione discografica di Enzo Avitabile
• 2004  Salvamm 'o munno 
• 2006  Sacro Sud 
• 2007  Festa Farina e Forca 
• 2009  Napoletana 
• 2012  Black Tarantella 
• 2013  Enzo Avitabile Music Life (Colonna sonora)
• 2016  Lotto infinito 
• 2018  Pelle differente 
• 2022 Il treno dell'anima
 
Produzione artistica
• 2004 - Salvamm 'o munno (Khaled, Hugh Masekela, Manu Dibango, Cantori del Miserere di Sessa 
Aurunca, Amina)
• 2007 - Festa Farina e Forca (Matthew Herbert, Djivan Gasparian, Bill Laswell, Manu Dibango, Banco 
De Gaia e Luigi Lai)
• 2012 - Black Tarantella (Pino Daniele, Raiz, Francesco Guccini, Daby Touré, Idir, Bob Geldof, 
Co'Sang, Franco Battiato, David Crosby, Mauro Pagani, Solea ed Enrique Morente)
• 2013 - Enzo Avitabile Music Life, Colonna sonora: (Eliades Ochoa, Luigi Lai, Hossein Alizadeh, Jivan 
Gasparyan, Orchestra Sinfonica e Coro Nova Amadeus, Trilok Gurtu, Naseer Shamma, Amal Murkus, 
Daby Touré, Idir, Toumani Diabaté, Gerardo Nunez, Ashraf Sharif Khan, Bruno Canino, Mario Brunello, 
Zì Giannino del Sorbo, Polifonica Alphonsiana, Bottari di Portico)
• 2016 - Lotto infinito (Giorgia, Francesco De Gregori, Mannarino, Renato Zero, Caparezza, Angela e 
Marianna Fontana, Daby Touré, Pippo Delbono, Elena Ledda & Paolo Fresu, Giovanna Marini, Hindi 
Zahra)
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• 2018 - Pelle differente (Peppe Servillo, Khaled, Manu Dibango, Eliades Ochoa, Amal Murcus, Idir, 
Daby Touré, Toumani Diabaté, Mauro Pagani, Franco Battiato, Francesco Guccini, David Crosby)
• 2022 - Il treno dell'anima (Luciano Ligabue, Edoardo Bennato, Biagio Antonacci, Giuliano Sangiorgi, 
Lorenzo Jovanotti, Gué, Speranza, Rocco Hunt e Boomdabash)
• 2000 - con i Bottari di Portico partecipa alla trecentosettantaquattresima edizione della festa di 
Santa Rosalia a Palermo, con la direzione artistica del maestro Roberto de Simone
• 1999_ collaborazione con il maestro Roberto de Simone partecipando con i Bottari di Portico, in 
occasione del bicentenario della Rivoluzione napoletana, in Piazza Plebiscito di Napoli
 
Filmografia/ direzione artistica con Enzo Avitabile
• Enzo Avitabile Music Life, regia di Jonathan Demme, direzione artistica Andrea Aragosa, 2012 – 
documentario
 
Produzione colonne sonore per Enzo Avitabile
• 2023  La vita bugiarda degli adulti di Edoardo de Angelis, serie televisiva tratta dal romanzo di Elena 
Ferrante e distribuita internazionalmente su Netflix
• 2020  Natale in Casa Cupiello di Edoardo de Angelis, Fiction in onda su Rai 1
• 2018  Il Vizio della Speranza di Edoardo de Angelis
• 2016  Vangelo di Pippo Delbono
• 2016  Indivisibili di Edoardo de Angelis
• 2014  Perez di Edoardo de Angelis
• 2012  Enzo Avitabile Music Life di Jonathan Demme
• 2011  Tatanka di Giuseppe Gagliardi, Rai Cinema
• 2010 Passione di John Turturro, ha prodotto i brani con Enzo Avitabile: Caravan Petrol e Faccia Gialla
• 2002  Incantesimo napoletano di Luca Miniero e Paolo Genovese
 
Premi e riconoscimenti con Enzo Avitabile
• Targa Tenco 2009  Migliore canzone in dialetto per Napoletana
• Targa Tenco 2012  Migliore canzone in dialetto per Black Tarantella
• David di Donatello 2017  Migliore colonna sonora per Indivisibili
• David di Donatello 2017 Migliore canzone originale per Indivisibili
• Nastri d'argento 2017 Migliore colonna sonora per Indivisibili
• Nastri d'argento 2017  Migliore canzone originale per Indivisibili
• Globo d'oro 2017  Miglior musica per Indivisibili
• Ciak d'oro 2017  Migliore colonna sonora per Indivisibili[
• Bari International Film Festival 2017  Premio Ennio Morricone - Migliori musiche per Indivisibili
• Premio De André 2019  Targa Faber per La Guerra di Piero
• Ciak d'oro 2019 - Migliore colonna sonora per Il vizio della speranza
 



Festival  
• Sacro Sud Napoli 2022-2023
• Sacro Sud Anime Salve 2.0 Napoli -2018- 2019  
• Settembre al borgo Caserta-2017-2022
• Sacre Terre  Napoli -2009- 2010
• Spiritus Mundi  Napoli -2007-2008
• Lo sguardo di Ulisse   Napoli - 2006 al 2012
• Terra e Terre   S. Martino Valle Caudina -2005-2010
• Musiche Migranti  Napoli dal 2000 al 2010
• Sentieri Mediterranei Summonte-dal 1999 al 2020
 
Esposizioni
• Mostra bi-personale: Lo Sguardo di Medusa di Laetitia Ky a cura di Alessandro Romanini e Universi & 
Mondi di Assunta Saulle a cura di Simon Njami, Fondazione Made in Cloister, Napoli, 2023
• Songye Sacri Spiriti nella Cappella Palatina a cura di Gigi Pezzoli e Bernard De Grunne, Maschio 
Angioino, 2022
• Il Cono d’Ombra, Controstorie e Destini dell’Oltremare a cura di Marco Scotini, produzione Black 
Tarantella e FM Frigoriferi Milanesi, presso il Maschio Angioino, 2022
• Arti Talismaniche, pratiche di scrittura sacra e Protettiva dal nord della Nigeria a cura di Gigi Pezzoli e 
Andrea Brigaglia, Maschio Angioino, Napoli, 2021
• Pensiero Cosmico di Michele Zaza, Maschio Angioino, Napoli, 2021
• Luce 1” di Assunta Saulle a cura di Carla Travierso, Maschio Angioino, Napoli, 2020
• Spiritus Mundi di H. J. Runggaldier e Mario Ciaramella, a cura di Marco Izzolino e Carla Travierso, 
Maschio Angioino, Napoli, 2020
• Almanacco Napoli di Piero Pizzi Cannella a cura di Claudia Gioia, Maschio Angioino, Napoli, 2019
 
 Produzione e progetti delle copertine artistiche dei dischi
• Festa, farina e forca di Enzo Avitabile, copertina di Sandro Chia
• Salvamm’o munno di Enzo Avitabile, copertina di Lello Lopez
• Lotto Infinito di Enzo Avitabile, copertina di Piero Pizzi Cannella
• Bestemmia d’Ammore di Enzo Avitabile e Pippo Delbono, copertina e inserti di Ernest Pignon
• Sacro Sud di Enzo Avitabile, copertina di Arturo Casanova
• Black Tarantella di Enzo Avitabile, copertina di Michele Attianese
• Il treno dell’anima di Enzo Avitabile, copertina di Carsten Höller
 
 Produzione allestimento scenico dei concerti
• Exeredati Mundi di Enzo Avitabile, Allestimento scenico di Mimmo Paladino
• Lotto Infinito di Enzo Avitabile, Scenografie di Piero Pizzi Cannella
 
Pubblicazioni con Black Tarantella edizioni
• Catalogo Arti Talismaniche, pratiche di scrittura sacra e Protettiva dal nord della Nigeria, Black 
Tarantella edizioni, 2021
• Catalogo Pensiero Cosmico di Michele Zaza, Black Tarantella edizioni, 2021
• Catalogo Luce 1” di Assunta Saulle, Black Tarantella edizioni, 2020
• Catalogo Spiritus Mundi di H. J. Runggaldier e Mario Ciaramella, Black Tarantella edizioni, 2020
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Black Art 
L’Associazione Black Art nasce nel 2020 per iniziativa di Andrea Aragosa, Founder e General Manager 
di Black Tarantella s.r.l., società specializzata in produzione artistica e musicale e nell’organizzazione di 
festival, tournée, concerti e mostre d’arte, diventata un punto di riferimento autorevole del settore, 
soffermandosi nell’ambito della world music e della progettazione culturale. Tutte le produzioni di 
Black Tarantella (per la musica) e di Black Art (per l’arte) sono sempre aperte sul mondo, con una 
visione d’impresa che pone al centro le diversità culturali, le minoranze etniche e linguistiche e il 
superamento dei confini, attraverso la musica e l’arte. 

Il progetto Black Art è il risultato di un intenso percorso manageriale ed artistico che partendo da 
Napoli e Caserta, è arrivato a progettare e realizzare grandi mostre d’arte contemporanea e primitiva, 
dialogando con altre grandi città, in Italia e all’estero, configurandosi sempre di più come realtà di 
eccellenza nella produzione artistica e nel management di progetti legati ad Arte ed Intercultura. 

Esposizioni
Mostra bi-personale: Lo Sguardo di Medusa di Laetitia Ky a cura di Alessandro Romanini e Universi  
& Mondi di Assunta Saulle a cura di Simon Njami, Fondazione Made in Cloister, Napoli, 2023

Songye Sacri Spiriti nella Cappella Palatina a cura di Gigi Pezzoli e Bernard De Grunne, Maschio Angioi-
no, 2022

Il Cono d’Ombra, Controstorie e Destini dell’Oltremare a cura di Marco Scotini, produzione Black 
Tarantella e FM Frigoriferi Milanesi, presso il Maschio Angioino, 2022

Arti Talismaniche, pratiche di scrittura sacra e Protettiva dal nord della Nigeria a cura di Gigi Pezzoli e 
Andrea Brigaglia, Maschio Angioino, Napoli, 2021

Pensiero Cosmico di Michele Zaza, Maschio Angioino, Napoli, 2021

Luce 1” di Assunta Saulle a cura di Carla Travierso, Maschio Angioino, Napoli, 2020

Spiritus Mundi di H. J. Runggaldier e Mario Ciaramella, a cura di Marco Izzolino e Carla Travierso, 
Maschio Angioino, Napoli, 2020

Almanacco Napoli di Piero Pizzi Cannella a cura di Claudia Gioia, Maschio Angioino, Napoli, 2019

Libri e cataloghi d’arte
Herman Josef Rungaaldier / catalogo della mostra Spiritus Mundi tenutasi alla Cappella Palatina 
Mario Ciaramella / catalogo della mostra Spiritus Mundi tenutasi alla Cappella Palatina del Maschio 
Angioino
Assunta Saulle/ LUCE1” / catalogo della mostra in corso alla Cappella Palatina del Maschio Angioino.
Arti Talismaniche “pratiche di scrittura sacra e protettiva dal nord della Nigeria a cura di Gigi Pezzoli e 
Andrea Brigaglia, in collaborazione con il Centro Studi Archeologia Africana, ed il patrocinio del 
Ministero degli affari Esteri, Università l’Orientale di Napoli, Regione Campania, Scabec, e Comune di 
Napoli.
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LAVORI IN MOSTRA

Laetitia Ky, Feminist ! c-print, monting on diasec-plexiglass satin 80 x 120 cm 2022 Edition of 5 + 2ap
Laetitia Ky, Ode to womanhood c-print, monting on diasec-plexiglass satin 80 x 120 cm 2022 Edition of 5 + 2 AP
Laetitia Ky, African hairtistry c-print, monting on diasec-plexiglass satin 75 x 50 cm 2022 Edition of 5 + 2 AP
Laetitia Ky, Motherhood c-print, monting on diasec-plexiglass satin 80 x 120 cm 2022 Edition of 5 + 2 AP
Laetitia Ky, Empow’ Hair c-print, monting on diasec-plexiglass satin 120 x 80 cm 2022 Edition of 5 + 2 AP
Laetitia Ky, The strenght of a woman c-print, monting on diasec-plexiglass satin 80 x 120 cm 2022 Edition of 5 + 2 AP
Laetitia Ky, Uncensored breast c-print, monting on diasec-plexiglass satin 80 x 120 cm 2022 Edition of 5 + 2 AP
Laetitia Ky, Women revolution c-print, monting on diasec-plexiglass satin 75 x 50 cm 2022 Edition of 5 + 2 AP
Laetitia Ky, Spirit animal: elephant c-print, monting on diasec-plexiglass satin 75 x 50 cm 2022 Edition of 5 + 2 AP
Laetitia Ky, African kitchen c-print, monting on diasec-plexiglass satin 75 x 50 cm 2022 Edition of 5 + 2 AP
Laetitia Ky, Medusa’s Gaze c-print, monting on diasec-plexiglass satin 75 x 50 cm 2022 Edition of 5 + 2 AP
Laetitia Ky, Empow’hair c-print, monting on diasec-plexiglass satin 75 x 50 cm 2022 Edition of 5 + 2 AP
Laetitia Ky, Rape is a murder Acrylic on canvas 65x46 cm 2022
Laetitia Ky, La place de la femme est à la couizione Acrylic on canvas 60x40 cm 2022
Laetitia Ky, Patriarchy Acrylic on canvas 46x55,5 cm 2022
Laetitia Ky, Origin of Life Acrylic on canvas 60x55 cm 2022
 
 
 


