
It’s just like re-arranging objects which represent certain things, 
and I’m changing their definition. Composing what is already at the site,

rather than bringing things in or taking things away. I think this work
for me is really about re-organizing the information which is there.

(Brad Downey)

Brad Downey è un sovvertitore delle regole, delle abitudini, dei cliché, va contro i modi di essere, di fare, di pensare, vuole creare una sua realtà che si 
distacchi da ciò a cui siamo abituati. 
Prorompe, senza porsi alcun freno, nell’ambiente circostante, quel mondo che anima lo spirito di un luogo e ne definisce le caratteristiche. Downey vi 
immette il suo mondo fatto di sovversione, humor, divertimento, improvvisazione e un pizzico di follia. 
Si intromette, in modo non sempre autorizzato, in luoghi pubblici e privati per modificare lo scenario a cui siamo avvezzi. La sua pratica artistica è carica 
di attivismo e di provocazione, si estende dalle gallerie agli spazi istituzionali, dallo studio agli ambiti metropolitani. Interviene con preferenza su qualunque 
supporto gli permetta di creare un’interferenza nell’ambito dei codici e delle regole sociali. Downey utilizza qualunque oggetto per creare cortocircuiti visivi, 
dai segnali stradali, ai marciapiedi, dalle panchine delle fermate degli autobus alle vecchie cabine telefoniche (ormai scomparse), dai lampioni alle aiuole 
pubbliche, agli edifici abbandonati, ai carrelli della spesa, alle biciclette parcheggiate, ai poster pubblicitari, ai monumenti storici e alle statue. 
Quando, alla fine degli anni ’90, inizia ad intervenire negli spazi pubblici con una serie di sculture spontanee, si impone una regola che ritroviamo coerente 
anche nelle sue azioni più recenti: non portare alcun attrezzo o materiale, ma lavorare esclusivamente con ciò che lo spazio gli avrebbe offerto. 
Un rapporto quasi simbiotico tra l’artista e lo spazio, un modo di intervenire che sia totalmente integrato con quel luogo senza apporre nulla di estraneo, 
entrando in diretto contatto con lo scenario e intervenendo in modo catartico sugli elementi che lo compongono. Come l’artista entra in diretto contatto 
con l’ambiente nel quale decide di agire, così anche il pubblico è automaticamente portato ad imbattersi con gli interventi attuati da Downey. 
Gli spazi outdoor, al contrario dei luoghi istituzionali, hanno un’audience che non deve varcare la soglia del museo per guardare le opere d’arte; 
lo scambio tra un contesto urbano, una foresta e lo spettatore è automatico, è inevitabile e in un certo senso necessario. “L’audience e il contesto sono 
componenti fondamentali dell’arte”, dichiara l’artista e sono imprescindibili l’uno dall’altro; senza la presenza del pubblico, il contesto non avrebbe lo 
stesso significato e senza quel determinato scenario, il pubblico non assumerebbe gli stessi atteggiamenti. È un modo per risvegliare la nostra mente 
sopita e spesso troppo assuefatta dai soliti scenari urbani. 
Downey ci sprona a non osservare l’arte come un soprammobile dentro un white cube istituzionale. L’arte deve ridestare la nostra immaginazione, troppo 
spesso avvezza ai cliché che ci circondano, troppo dipendente dall’abitudinario. 
Downey è artista dal background eclettico, figlio di un’educazione non tradizionale: dal mondo degli skaters in America, alla formazione in filmografia 
presso il Pratt Institute di Brooklyn (iconico il suo documentario ‘Public Discourse’ iniziato a fine degli anni ’90 dove racconta il mondo della street art e dei 
Writers del calibro di Swoon, Ellen Harvey, JJ Veronis, Shepard Fairey, Bob Dombrowski e Darius Jones), al master in pittura e scultura presso la UCL Slade 
School of Fine Art di Londra, ha sempre guardato e accolto con fervore gli insegnamenti di quei movimenti artistici che hanno segnato e cambiato il modo 
di concepire l’arte: il dadaismo, la land art (in particolare Robert Smithson) e il minimalismo (Richard Serra è un suo punto di riferimento). 
Downey fa tesoro di queste correnti artistiche per affermare la sua concezione dell’arte, oltre ogni precetto. 
Usa l’arte per attaccare il gusto estetico dominante e aprire i confini di un sistema troppo dipendente dalle regole del mercato, che non approva l’elusività 
e l’effimero, che non guarda a ciò che esiste dietro l’oggetto artistico, che non considera l’idea di partenza di quel gesto, motore pulsante del prodotto finale. 
Il lavoro di Brad Downey richiama l’operato di David Hammons, figura cardine del mondo artistico non convenzionale afroamericano dagli anni sessanta in 
poi, rimasto sempre elusivo al sistema dell’arte, lasciando che fossero i suoi lavori, spesso installati in luoghi pubblici, a parlare in modo raffinato e poetico 
al suo posto. Brad Downey e David Hammons, sono figure ‘clandestine’ che sanno porre enfasi sull’inafferrabilità del significato e sulla natura effimera 
degli oggetti (che siano opere d’arte o prodotti commerciali). 
Il lavoro di entrambi, così anti convenzionale, ha più difficoltà ad essere inquadrato nel circuito dell’arte tradizionalmente intesa. A Downey questo non 
interessa, perché la sua ambizione va oltre il sistema, soppianta le consuetudini e cerca contesti inediti. 
Per lui l’arte è un mezzo attraverso il quale creare un vocabolario senza regole, fatto di simboli, pensieri, azioni, manufatti che trasformano l’abitudinario 
in un’allegoria dell’esperienza umana. La vita è circondata da oggetti che ‘decorano’ il nostro presente, che riempiono i nostri spazi, un accumulo di 
manufatti di cui spesso non ricordiamo più nemmeno il valore. Siamo consumatori inarrestabili di cose, siamo dipendenti dai prodotti e siamo incapaci 
di vivere senza circondarci di oggetti che ci semplificano la vita. Ma – si chiede l’artista – che valore hanno questi oggetti di fronte alla caducità terrena? 
Siamo attori di uno scenario transitorio, di cui vorremmo cercare di afferrare il costante divenire, ma ne siamo impossibilitati.
In questa prospettiva dobbiamo leggere anche la nuova opera ideata e prodotta per SPAZIOC21 in occasione del festival Fotografia Europea 2026 a 
Reggio Emilia: sei dipinti di sei differenti alberi originati da altrettanti scatti fotografici. Un contenuto simbolico che rimanda allo scorrere del tempo e 
al destino degli esseri viventi. 
Il progetto, ora intitolato ‘Dead God, Thank You’, nasce alcuni anni fa negli incontri tra l’artista e i promotori di SPAZIOC21 ed è stato realizzato a più mani 
tra l’Italia e la Slovenia. L’idea di fondo di Downey è quella di rendere omaggio alla solennità degli alberi, sculture maestose create da Madre Natura, che 
nascono crescono e muoiono in un determinato luogo. Da quell’ambiente, gli alberi ricevono linfa vitale e allo stesso tempo restituiscono vita. 
Come mi ha raccontato l’artista nella nostra ultima conversazione: “Lavorare con gli alberi è iniziato come una questione di materialità — e, in ultima 
analisi, di etica. Il titolo ‘Dead God, Thank You’ riflette questa tensione: stabilisce, in superficie, un parallelo tra gli alberi e Dio, ma nasce anche da un 
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senso di colpa legato al consumo. Gli artisti — e il mondo dell’arte — sono profondamente materialisti, e io sono consapevole di quanto produco e quanto 
consumo. Lavorare con gli alberi è diventato un modo per affrontare questa contraddizione e assumermi la responsabilità dei materiali che uso, 
creando oggetti partendo da zero. La natura, in questo senso, non è romanticizzata; è qualcosa con cui negoziare, con cui lavorare e rispetto alla quale 
mettere alla prova la propria etica”. 
Downey, come è consuetudine nel suo operato, mette alla prova sé stesso per arrivare a produrre un’opera unica nel suo genere, andando oltre la figura 
dell’artista che lavora chiuso nel suo atelier e superando i confini del classico processo artistico. 
Interagendo con il paesaggio, seleziona sei varietà di alberi che appartengono a quel contesto (il pino, il cipresso, il ciliegio selvatico, il frassino, 
la quercia e l’alloro), li immortala con una fotografia, li abbatte, porta in poltiglia le loro spoglie vegetali con un processo meccanico e attraverso questa 
trasformazione ricava un feltro di fibre di cellulosa da cui ottiene una carta di cellulosa che appare come una foresta caotica di fibre piatte e flessibili, 
sovrapposte le une alle altre e caratterizzate da diverse tonalità a seconda della specie d’origine; anche i sei inchiostri estratti dal processo di 
macerazione della corteccia ed utilizzati per dipingere sulla carta si distinguono l’uno dall’altro per tonalità e colore, come il DNA degli esseri viventi. 
I sei alberi vengono stampati a pennello sulla carta ottenuta dalla loro stessa epidermide. Dai “corpi” privati di vita, l’artista ricrea un nuovo ciclo vitale. 
Ciò che appare su questi supporti grezzi, opachi, affascinanti come una cute nella loro peculiare unicità, non è la semplice riproduzione di un’immagine, 
ma la reincarnazione stessa della vita dopo la morte. 
Ogni opera è quindi combinazione unica di cellulosa e liquido – il cosiddetto “liquore nero”, un fluido viscoso e raddensato – che contraddistingue l’anima 
di ogni albero donando a ciascun dipinto una nuova dimensione vitale. Ciascuna opera d’arte, nella sua delicatezza ed eleganza, richiama il sublime delle 
opere romantiche e nella sua aulicità diventa simbolo di eternità. 
Guardando questi alberi dipinti sulla loro stessa pelle entriamo in una dimensione epistemologica che supera la nostra sfera terrestre e ci guida verso una 
dimensione immateriale, dove l’anima si distacca dalla corporeità per disperdersi in un universo spirituale. 
L’albero, nella cultura universale, è il simbolo della vita e della sua eterna possibilità di rinnovarsi, è natura che mette in relazione il mondo terrestre con 
il mondo celeste, “l’underground con l’overground”, come dichiara l’artista. Le radici dell’albero, piantate e radicate nella terra da cui ottiene nutrimento e 
sostentamento per la sua crescita e il suo sviluppo, si evolvono nel tronco che a sua volta si trasforma in rami che infine producono le foglie. 
L’albero è da un lato l’emblema della vita che si replica ciclicamente e dall’altro è testimonianza dello scorrere inesorabile del tempo. Un tempo che 
irrimediabilmente incide il suo passaggio nell’anima del tronco, tracciando degli anelli incancellabili. La storia del ciclo vitale che compone e scandisce 
l’evoluzione del nostro mondo terrestre è analizzata simbolicamente e visivamente nel progetto artistico di Downey. 
L’artista ha creato un vero e proprio ciclo perpetuo: dalla consapevolezza della fine della vita di quei sei organismi viventi, alla volontà di restituire loro 
una nuova vita ricreando la loro immagine sulla pelle degli alberi stessi. Come delle nature morte i sei dipinti rimandano alla caducità della vita e 
al fluire del tempo, portandoci a riflettere sul memento mori. L’oggetto, in questo caso un organismo vivente come l’albero, diventa specchio della vita che 
segue un processo inevitabile di trasformazione: la nascita, la crescita, la maturazione, il consumo, il deterioramento e la fine. Le immagini di questi alberi 
assumono dunque un significato che va al di là della loro materialità fisica; il loro contenuto simbolico rimanda a una meditazione silenziosa e profonda 
verso l’equilibrio precario delle cose e la fragilità della vita quotidiana. 
Come si chiede l’artista nel titolo del lavoro - che intenderei più come una domanda che come uno statement - la vita ci pone di fronte a domande 
esistenziali che lasciano a noi una libera interpretazione: Dio esiste? Dio ha creato il mondo, gli alberi e gli esseri viventi? 
Dio ha creato la vita e la morte? Dio è morto?

BRAD DOWNEY (1980, Louisville)
è un artista e attivista che vive e lavora a Berlino. La sua formazione è duplice. Ha ottenuto un BFA in Cinema Documentario 
al Pratt Institute di New York (1998-2003) e successivamente un MFA in Pittura alla Slade School of Art di Londra (2003-2005). 
Questa combinazione gli permette di documentare i suoi interventi urbani con la precisione di un regista e l’occhio di un pittore.
I suoi progetti sono poliedrici e spaziano da azioni performative e video a installazioni, dipinti e disegni. Attraverso l’uso 
dell’ironia, della sensibilità e di interventi mirati, Downey analizza le strutture profonde delle nostre città, dei paesaggi e dei 
luoghi sacri, così come delle periferie dimenticate e dei confini contesi. 
Dal 2003 Brad Downey ha esposto regolarmente in Europa e in numerose mostre internazionali, musei e biennali, 
a cominciare dal Kunstraum Kreuzberg Bethanien di Berlino, in una mostra collettiva dal titolo Backjumps: The Live Issue, 
fino alla Biennale di Architettura di Tbilisi nel 2020. 
Al suo lavoro sono state dedicate diverse mostre monografiche, tra cui Slow Motion Disasters al Kunstraum Kreuzberg 
Bethanien di Berlino (2019) e Reverse Culture Shock al MU Hybrid Art House di Eindhoven (2018). Altre importanti personali 
includono Flupp Blubb Boing al Kunstverein Arnsberg (2020) e This Echo presso la Galerija Vžigalica di Lubiana (2019). 
Nel 2020, la casa editrice Hatje Cantz ha pubblicato Slapstick Formalism Process, Project, Object, una monografia che 
ripercorre vent’anni della sua carriera. 
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