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Mediazione culturale

Per sapere di più sulla mostra chiedi ai nostri mediatori

culturali nello spazio espositivo.

Trisha Baga (Venice, Florida, 1985) si afferma come una 

delle figure più interessanti della scena artistica legata 

alle ricerche sull’immagine in movimento alla fine de-

gli anni Duemila, subito dopo la laurea al Bard College 

di Annandale-on-Hudson (New 

York). Fin dall’inizio del suo per-

corso artistico utilizza il video 

e la performance, mettendo il 

corpo e le sue trasformazioni in 

diretta relazione con l’immagine 

proiettata: l’artista è infatti inte-

ressata alla dimensione fisica e 

tridimensionale delle proiezioni 

nello spazio. Successivamente 

Trisha Baga sostituisce la presenza del proprio corpo 

con quella di oggetti quotidiani – trovati o modifica-

ti – che entrano in dialogo con le immagini proiettate 

diventando parte delle installazioni. Questo approccio 

rimanda alle esperienze pionieristiche di artiste qua-

li Joan Jonas (n. 1936) e Shigeko Kubota (1937–2015), 

che sin dagli anni Settanta hanno investigato il rappor-

to tra il corpo e l’immagine in movimento. Se in queste 

sperimentazioni sulla diffusione del linguaggio video 

nell’arte l’elemento centrale era il dialogo tra il per-

former, la videocamera e il pubblico, Baga appartiene 

invece a una generazione più orientata verso l’indagi-

ne delle dinamiche tra lo schermo del computer e lo 

spazio di proiezione.

Uno dei media privilegiati di Trisha Baga è il 3D, con il 

quale orchestra motivi visivi e sonori che intrecciano 

frammenti di cultura pop, ritratti personali e situazioni 

Trisha Baga
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umoristiche con forme stilistiche della comunicazione 

contemporanea. Questa tecnologia, impiegata in sva-

riati ambiti tra cui l’informatica e i videogiochi oltre che 

nel cinema, è utilizzata in versione low tech dall’artista, 

che crea immagini in cui unisce e sovrappone riprese in 

2D con altre in 3D. Nei lavori realizzati negli ultimi dieci 

anni – tra cui Madonna y El Niño (2010) e Orlando (2015), 

che affrontano, tra gli altri, il tema dei cataclismi clima-

tici – spesso la proiezione ingloba gli oggetti di scena, 

dando vita a un gioco di volumi e ombre il cui esito è la 

stratificazione dello spazio fisico. Gli oggetti disposti 

di fronte allo schermo diventano così protagonisti di 

paesaggi filmici, entrando a far parte di narrazioni che 

alternano episodi sincopati a momenti più strutturati, in 

un susseguirsi di incursioni tra reale e virtuale. 

Il lavoro di Trisha Baga riproduce la logica distratta e 

associativa della navigazione su internet, creando al 

tempo stesso una sovrapposizione di piani diversi in 

cui le immagini sullo schermo e quelle dell’ambiente 

circostante danno vita a una catena infinita di rimandi. 

Dialoghi tratti da film hollywoodiani, ritornelli di hit 

musicali e brani di testi di fantascienza si intrecciano 

in un avvicendarsi di parole scritte e parlate che po-

polano le installazioni. 

Oltre al video e alla performance, Baga utilizza i me-

dia della pittura e della ceramica. Con quest’ulti-

ma realizza repliche in scala reale di oggetti comuni  

– come macchine fotografiche, strumenti musicali e 

telefoni – che, posti su plinti, appaiono quasi fossi-

lizzati nella materia: elementi della vita quotidiana e 

tracce del presente diventano così ironicamente re-

perti da esporre nei musei. I lavori su tela sono invece 

caratterizzati da composizioni più astratte, derivate da 

collage di immagini e di elementi disparati, tra cui pit-

ture fosforescenti e semi, che richiamano i pixel di cui i 

video sono composti.

La ricerca dell’artista analizza la trasformazione dei 

media e dei loro linguaggi guardando all’obsolescen-

za ciclica della tecnologia attraverso icone e immagini 

chiave della storia della civiltà. Tra le citazioni presenti 

nel suo lavoro, è significativa la figura del cavallo: un 

riferimento a una delle più antiche forme di rappresen-

tazione rupestri e soggetto degli studi sul movimento 

nelle ricerche fotografiche di Eadweard Muybridge 

(1830–1904), nonché del più recente esperimento con-

dotto alla Harvard Medical School a partire dal 2016, 

che ha permesso di inserire nel DNA di un batterio un 

breve video di un cavallo in corsa. In quest’ottica, si 

apre dunque la possibilità di immagazzinare informa-

“Mollusca & The Pelvic 

Floor”, 2018 

Veduta della mostra, 

2018 

Courtesy dell’artista

e Greene Naftali,

New York
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zioni all’interno di cellule biologiche e – come suggeri-

sce l’artista – il corpo può essere concepito «come una 

sorta di scheda di memoria vivente» dove entità orga-

niche ed elettroniche si confondono. Nella sua pratica 

l’interconnessione tra mutazioni biologiche e tecnolo-

giche è contrapposta all’esplorazione di miti e simboli 

arcaici: uno dei più ricorrenti è l’emblema delle origini 

ancestrali della storia degli Stati Uniti, Plymouth Rock, 

la roccia posta nel luogo dove nel 1620 fu fondata dagli 

inglesi l’omonima colonia. Tematiche centrali del lavo-

ro di Trisha Baga sono inoltre l’identità di genere e il 

rapporto tra individuo, società e cultura. In particola-

re, attraverso l’interesse per il suo paese di provenien-

za, le Filippine, e la sua storia di occupazione, l’artista 

esplora l’immaginario delle società post-coloniali. 

Nei suoi video la rievocazione di fenomeni naturali 

– come gli uragani o la fotosintesi clorofilliana – è un 

espediente narrativo per contestualizzare le avver-

sità della vita attraverso la descrizione scientifica di 

elementi come acqua, luce e fuoco. Attribuendo una 

“voce emotiva” agli eventi della natura, Baga aggior-

na la tradizione orale che affonda le proprie radici nelle 

prime forme di racconto e nella mitologia. 

Il percorso espositivo riunisce cinque installazioni vi-

deo che ripercorrono oltre dieci anni della produzione 

dell’artista, dal primo lavoro There’s No “I” in Trisha 

(2005–2007) – concepito come una sitcom televisi-

va che gioca con gli stereotipi di genere in cui Trisha 

Baga interpreta tutti i ruoli – alla più recente 1620 

(2020) realizzata appositamente per questa mostra. 

“the eye, the eye and the ear” presenta inoltre una ricca 

selezione di ceramiche realizzate dal 2015, simili a re-

perti archeologici della nostra civiltà.

Come una sorta di mise en abyme, in cui testi e sequen-

ze di immagini raccontano una “storia nella storia”, la 

mostra è un percorso lungo i media che scandiscono 

l’opera di Baga, i cui riferimenti tecnologici spaziano 

dal VHS, al DVD, per arrivare al 3D. Il percorso esposi-

La mostra

Mollusca & The Pelvic 

Floor, 2018 

Proiezione a due canali: 

video 2D e 3D, 37’18’’, 

colore, suono, ceramica

e materiali vari 

Veduta dell’installazione, 

2018 

Courtesy dell’artista e 

Greene Naftali, New York
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tivo sottolinea inoltre la pratica performativa dell’ar-

tista, che, sin dagli esordi, la vede protagonista di 

tutti i lavori.

L’allestimento richiama quello dei musei di storia natu-

rale e si caratterizza per un approccio classificatorio 

inconsueto, che mette in relazione l’idea di fossile a 

dispositivi tecnologici creando dei cortocircuiti tem-

porali. Il titolo “the eye, the eye and the ear” sottolinea 

l’attività sensoriale nell’esperienza di mostra, in cui gli 

effetti visivi replicano quelli sonori dando vita a una  

narrazione che si evolve come un organismo vivente.

In occasione della mostra i testi di tutti i video sono 

stati tradotti in italiano e integrati dall’artista all’inter-

no delle proiezioni. I video Mollusca and the Pelvic Floor 

(2018) e 1620 (2020) sono attualmente visibili in 2D. Ori-

ginariamente le opere erano proiettate in 3D e fruibili 

con gli occhiali stereoscopici 3D che non possono es-

sere forniti al pubblico per rispettare le attuali disposi-

zioni sanitarie.

Come un titolo fittizio posto all’ingresso della mostra, 

il testo di ORLANDO riappare specchiato anche sulla 

parete di uscita. I due scritti, che riportano voluta-

mente alcuni errori, riproducono l’avvertenza sui pos-

sibili difetti di stampa del libro Half Mile Down (1934), 

scritto dal naturalista e scienziato William Beebe 

(1877–1962) come documentazione delle prime ricer-

che oceanografiche sulle forme di vita acquatiche. 

Tratto dalla prefazione del volume, il brano è riela-

borato da Trisha Baga, che interviene sostituendo 

sistematicamente due parole chiave: “book” (libro) 

diventa “man” (uomo), mentre “it” (esso) è trasforma-

to in “her” (lei), generando un paradossale scambio di 

identità tra entità e oggetti viventi. La sottile azione 

dell’artista appare come una sorta di dichiarazione 

che introduce la mostra e al tempo stesso rende ma-

nifesto uno dei temi centrali delle sue opere: l’attenta 

riflessione sul rapporto tra il corpo umano e i manu-

fatti materiali e culturali. 

Concepito nel 2015 per l’esposizione personale  

“Orlando” alla galleria Greene Naftali di New York, il 

lavoro trae il titolo dall’omonimo romanzo del 1928 di 

Virginia Woolf (1882–1941) e dalla città in Florida. Il 

tema del progetto espositivo del 2015 si sviluppava 

attorno a un futuro immaginario in cui una catastro-

fica alluvione si era abbattuta sulla Florida, luogo di 

nascita dell’artista, e Orlando era una delle ultime 

città dove poter trovare rifugio. Per la mostra in Pirelli  

HangarBicocca, l’artista riutilizza l’estratto di Half Mile 

Down, sottolineando fin da subito l’importanza dell’idea 

di collettività nel suo lavoro, ma anche della riflessio-

1  ORLANDO, 2015–2020
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ne sulla rappresentazione della figura umana e sulla 

sua trasformazione e conservazione. Con quest’opera 

Baga approfondisce il concetto di linguaggio – tema 

centrale in molti suoi video – utilizzando il testo come 

testimonianza dell’evoluzione della cultura per mezzo 

della comunicazione.

Situata subito dopo l’ingresso della mostra, Hypotheti-

cal Artifacts è descritta da Trisha Baga come un «corri-

doio geologico dell’evoluzione» di artefatti della nostra 

civiltà. La serie è composta da una raccolta di oltre 

venti ceramiche realizzate dall’artista dal 2015 a oggi: 

oggetti elaborati che appaiono fossilizzati e posti su 

plinti come se fossero reperti archeologici rinvenuti in 

un tempo futuro. Hypothetical Artifacts allude all’este-

tica tipica dei musei di storia naturale: pur mantenendo 

il proprio aspetto vivido, le opere vengono presenta-

te ironicamente in un allestimento in cui i pezzi sono 

esposti secondo un insolito sistema di classificazione. 

Lungo una base piramidale sono disposte alcune figure 

di barboncini dalle teste fiammeggianti simili a sfingi, 

mentre su un piedistallo che si sviluppa con un anda-

mento segmentato, un gruppo di sculture apparente-

mente astratte sono accostate ad altre che ricordano 

dispositivi tecnologici – come una macchina da scrive-

re e un microscopio – e che incorporano elementi or-

ganici e scarti di apparecchiature elettroniche. 

La sezione successiva include una serie di figure, tra 

cui un autoritratto dell’artista e alcune icone della 

cultura pop quali Elvis Presley e la celebre drag queen  

2  Hypothetical Artifacts, 2015–2020

RuPaul. Parte della serie Calcified Encasements for 

Virtual Assistants, queste opere sono potenziali con-

tenitori dei dispositivi di intelligenza artificiale come 

Alexa. La qualità materica degli elementi sembra l’e-

sito di un’ipotetica rappresentazione primordiale della 

realtà che ci circonda. In particolare, le ceramiche in 

cui sono incastonati residui elettronici come chip e 

cavi sottolineano l’eccessiva dipendenza e le speran-

ze che riponiamo nella tecnologia, mettendone in evi-

denza la fragilità e fallibilità.

Questa installazione multiforme si snoda lungo due 

narrazioni principali: il percorso evolutivo dei molluschi 

e il rapporto interspecie tra Baga e “Mollusca”, lo pseu-

donimo omofono con cui l’artista chiama la sua unità do-

mestica d’intelligenza artificiale (sviluppata da Amazon 

e commercializzata sotto il nome di Alexa). Composta 

da due proiezioni simultanee – una in 2D, l’altra in 3D – 

l’opera specula su un “ipotetico mollusco ancestrale”, 

l’organismo da cui scientificamente si ritiene che si sia-

no sviluppate le altre specie di molluschi. L’installazione 

include una serie di materiali reali e virtuali in una com-

posizione eterogenea che sfida percettivamente il sen-

so di tempo e realtà: i confini tra gli spazi fisici e quelli 

proiettati si fanno meno definiti. In contrasto all’imma-

gine in movimento, alcuni oggetti, tra cui un ventilatore, 

un orologio analogico, delle rocce e l’Echo Dot Alexa, 

sono talvolta illuminati dalla proiezione.

Mollusca & The Pelvic Floor racconta una lotta di potere 

tra uomo e macchina sotto forma di dialogo multilingue, 

3  Mollusca & The Pelvic Floor, 2018
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usando un lessico composto da frammenti rielabora-

ti dalla cultura pop insieme a video personali e filmati 

trovati. Tra questi, un estratto del film Contact (1997) di  

Robert Zemeckis (n. 1952), video della famiglia dell’arti-

sta girati nelle Filippine e citazioni da libri di fantascien-

za come Imago di Octavia E. Butler (1947–2006) e Origin 

di Dan Brown (n. 1964).

Presentato in una stanza buia, questo video silenzioso 

documenta le sperimentazioni di Baga con la materiali-

tà della luce. Le riprese mostrano fasci luminosi in mo-

vimento nello studio dell’artista, che riflettendosi sulle 

superfici lasciano tracce fosforescenti. L’opera si apre 

con un filmato del cane dell’artista illuminato da una 

torcia mentre si aggira per lo studio caotico. La luce in-

quisitoria direzionata da Baga si sofferma casualmente 

sugli oggetti sparsi nella stanza, in una ripresa intima 

che rivela la sua pratica di studio e mostra la sua fa-

scinazione per i detriti culturali quotidiani. Studio Pho-

tos 2012 è proiettato su una tela tinteggiata con della 

vernice fosforescente e, al passaggio del visitatore, il 

video dà vita a ombre e tracce evanescenti sulla super-

ficie del quadro.

Realizzati con semi e gommapiuma, questi dipinti su 

pannelli di legno fanno parte di una serie più ampia di 

opere iniziata dall’artista nel 2017. Utilizzando materia-

li organici, Baga riproduce con stile puntinista figure 

immerse in paesaggi desertici combinati con elementi 

generati al computer, secondo un’interazione antite-

tica tra mondo naturale e mondo digitale. Il soggetto 

delle raffigurazioni si rifà ai personaggi di un’altra ope-

ra dell’artista, Virahanka Trail (2017), un’installazione 

multimediale in cui dei turisti sono ripresi mentre cam-

minano lungo le dune di sabbia di una spiaggia giap-

ponese. Il titolo allude all’antico matematico indiano  

Virahanka (700 d.C. circa) che fu il primo a elaborare la 

teoria nota come successione di Fibonacci (dal nome 

del matematico pisano 

del XIII secolo), una se-

quenza numerica in cui 

ogni elemento è generato 

dalla somma dei due nu-

meri precedenti.

Richiamando gli schemi 

di Virahanka Trail, le figure 

dei dipinti sono affiancate 

a schizzi di finestre di dia-

logo di Photoshop che indicano la conversione dalla di-

mensione spaziale a quella pittorica. La trama di questi 

pannelli corrisponde alla versione materica delle im-

magini pixelate nei video – suggerendo così una ricom-

posizione delle immagini frammentate dalla tecnologia 

– e mostra come l’artista espande le possibilità della 

pittura immaginandola attraverso la lente digitale. Con 

4  Studio Photos 2012, 2012

Sex, 2017 
Semi, gommapiuma, 
legno, 61 × 88,9 × 5,1 cm 
Courtesy dell’artista 
e SOCIÉTÉ, Berlino

5  Seed Paintings, 2017
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questa serie Baga crea un parallelismo tra il gesto pit-

torico e il montaggio al computer, rivelando la stratifi-

cazione della sua pratica artistica.

L’opera attinge a molteplici immaginari: dalla popstar 

Madonna all’iconografia cristiana della Vergine Maria, 

fino al fenomeno climatico El Niño legato al riscal-

damento periodico dell’Oceano Pacifico Equatoriale 

centrale e centro-orientale. Concepita come un’in-

stallazione video, Madonna y El Niño riflette l’interesse 

dell’artista per i fenomeni naturali e la cultura popola-

re, mettendo a confronto l’evoluzione linguistica della 

produzione culturale di Madonna con il ciclo dell’acqua. 

Facendo ricorso ai significati metaforici e mitologici di 

questo elemento, Baga lo evoca spesso per le sue pro-

prietà fisiche e simbolicamente duttili. Queste caratte-

ristiche sono rese nel video attraverso un montaggio 

sincopato composto da suoni fuori campo – come il ru-

more della pioggia associato alla materialità delle im-

magini pixelate sullo schermo – che s’intrecciano con 

filmati del tour di Madonna Confessions (2006) montati 

con letture del diario scritto dalla popstar durante le ri-

prese del film Evita del 1996 di Alan Parker (n. 1944). Tra 

queste sequenze rapide e fluide, Baga assume ancora 

una volta il ruolo di interprete, autrice del montaggio 

e pubblico: appare sullo schermo mentre canta sulle 

note di Madonna, manipola il proiettore, mescola sva-

riate immagini o si muove su pattini a rotelle davanti 

all’obiettivo, interrompendo così i fasci di luce e crean-

do dei vuoti nella forma del suo corpo.

Il video è proiettato su una parete di fronte alla quale è 

posizionata una sfera stroboscopica che genera rifles-

si luminosi mutevoli nello spazio. Questo lavoro è il ma-

nifesto dell’estetica visiva e della complessità narra-

tiva che l’artista continua a esplorare nella sua opera; 

Madonna y El Niño riunisce materiali immediatamente 

riconoscibili ad altri le cui fonti non sono decifrabili 

dallo spettatore, creando una personale analisi delle 

mitologie individuali. Le scene di chiusura del video 

provengono ad esempio dal film Tropical Malady (2004) 

di Apichatpong Weerasethakul (n. 1970) e sono accom-

pagnate da una voce femminile che legge un estrat-

to del romanzo Beloved della scrittrice Toni Morrison 

(1931–2019), la prima donna afroamericana insignita 

del premio Nobel. La sovrapposizione di questi due ri-

ferimenti mostra come Baga attinga all’eredità del ci-

nema e della letteratura come modalità per esplorare 

la storia collettiva.

6  Madonna y El Niño, 2010

Madonna y el Niño, 
2010 (still da video)
Video monocanale, 
25’14’’, colore, suono, 
sfera stroboscopica
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There’s No “I” in Trisha è il primo video realizzato da 

Baga. Ambientata in uno spazio domestico, l’opera 

mette in discussione gli stereotipi di genere dei per-

sonaggi, tutti interpretati dall’artista. L’installazione 

accoglie i visitatori in un soggiorno simile a un tipico 

set di una sitcom americana, mentre a poca distanza 

un monitor trasmette un dramma d’amore adolescen-

ziale in cui Baga si cimenta nel ruolo di attrice, regista 

e scenografa. Come una sorta di ode alla cultura po-

polare, il video si apre con un brano tratto dal romanzo 

Frankenstein (1818) di Mary W. Shelley (1797–1851) e la 

hit Somebody To Love dei Queen. Attingendo ai conte-

nuti standardizzati di program-

mi come Friends o Frasier – con 

tanto di risate preregistrate, 

sceneggiature leggere e per-

sonaggi convenzionali – Baga 

riflette sulle modalità di rap-

presentazione di genere, ses-

sualità e norme sociali nei pa-

linsesti popolari. 

La serie comica dura quattro stagioni ed è stata girata 

nell’arco di due anni. Il video tesse una trama familiare 

caratterizzata da momenti di vita quotidiana attraver-

so cui Baga analizza il proprio ruolo di artista, imma-

ginandolo come parte integrante del suo lavoro. Come 

richiamato nel titolo, l’opera indaga il concetto di iden-

tità e ne mette in discussione l’inaccessibilità, sottoli-

neando la poliedricità dell’esperienza dell’io come stu-

dio delle diverse figure interpretate dall’artista.

Realizzata appositamente per la mostra in Pirelli 

HangarBicocca, l’installazione 1620 prende spunto 

dalla leggendaria Roccia di Plymouth, simbolo delle 

origini degli Stati Uniti d’America. Il video si apre con 

un testo che fa riferimento a “DNA USA”, programma 

sperimentale fittizio di terapia genetica teorizzata in 

risposta all’attuale «malattia» degli Stati Uniti.

Concepito come documentazione in 3D di una perfor-

mance teatrale immaginaria in cui gli attori interpre-

tano i Padri Pellegrini fondatori delle prime colonie 

insediatesi nel Nord America, il video affida un ruolo 

specifico alla tecnologia. Durante lo sviluppo di ogni 

atto la cornice narrativa si scompone ulteriormente, ri-

flettendo sul modo in cui gli strumenti mediatici hanno 

via via cambiato il nostro modo di raccontare e leggere 

le storie, frammentando e ricomponendo la sensibilità 

e la percezione temporale.

7  There’s No “I” in Trisha, 2005–2007/2020 8  1620, 2020 

There’s No “I” in Trisha, 
2005-2007
(still da video) 
Video monocanale,  
48’ 17’’, colore, suono

1620, 2020  
(fotografia di scena) 
Proiezione a due canali: 
video 2D e 3D, circa 
30’, colore, suono 
Co-produzione di Pirelli 
HangarBicocca, Milano 
con la partecipazione 
aggiuntiva di Gió 
Marconi, Milano e 
SOCIÉTÉ, Berlino 
Foto: Oto Gillen
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Secondo Trisha Baga, «1620 è un racconto di fanta-

scienza impressionista che ripensa la Roccia di Ply-

mouth come fonte di cellule staminali narrative nelle 

mani di scienziati genetisti che studiano i malfunziona-

menti radicati nel dramma americano». Ripercorrendo 

la storia della roccia e le frantumazioni che essa ha su-

bito nel corso dei secoli, l’artista adotta una prospetti-

va stratificata tipicamente cinematografica come fon-

te di identificazione culturale.

Questo pavimento composto di frammenti di ceramica 

e collocato su un piedistallo si relaziona a 1620. L’o-

pera ritrae una delle scene della stesura del Patto del 

Mayflower – il primo accordo di autogoverno che i Padri 

Pellegrini stabilirono al loro arrivo in America – ricor-

dando ironicamente allo spettatore come la Roccia di 

Plymouth sia al contempo un monumento tangibile alla 

libertà e un simbolo fragile e manipolabile. No Source 

Found diventa una metafora della roccia stessa, spes-

so dispersa in diversi luoghi nel corso dei secoli, e allu-

de alle alterazioni a cui, nell’essere tramandati, vengo-

no sottoposti i fatti storici. 

Come spiega l’artista, «Il titolo si riferisce al messag-

gio di errore sui proiettori quando non viene rilevato il 

supporto su cui sono registrati i materiali, e al contem-

po ai limiti della documentazione archeologica e della 

comprensione della storia della cultura filippina ante-

cedente alla colonizzazione spagnola e americana». 

9  No Source Found, 2019

No Source Found, 2019 (making of ) 
Ceramica, dimensioni variabili 
Courtesy dell’artista e 
Gió Marconi, Milano 
Foto: Samuel Lang Budin 
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