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La Fondazione Merz a Torino presenta, da mercoledì 11 giugno a domenica 21 settembre 2025, la mostra 
collettiva dei finalisti della quinta edizione del Mario Merz Prize, settore arte, a cura di Giulia Turconi. I 
protagonisti dell’esposizione sono Elena Bellantoni (Vibo Valentia, 1975), Mohamed Bourouissa (Algeria, 
1978), Anna Franceschini (Pavia, 1979), Voluspa Jarpa (Rancagua, Cile, 1971) e Agnes Questionmark (Roma, 
1995). 
 
La mostra si sviluppa in un percorso che spazia tra i differenti lavori presentati dai cinque finalisti, che si 
distinguono nella ricerca artistica e nella scelta dei materiali, condividendo tuttavia alcuni temi, come 
l’attenzione al corpo e a importanti questioni sociali attuali. I lavori presentati offrono un’immersione 
totalizzante da parte del visitatore, il quale viene invitato a mettersi in gioco alla ricerca di una propria 
interpretazione della società contemporanea, che per ogni artista si concentra su uno specifico aspetto e 
sfumatura diversa.  
 
L’esplorazione parte con l’installazione video di Elena Bellantoni, On The Breadline, 2019, un progetto 
itinerante che ripercorre la “strada del pane” attraverso quattro paesi: Italia, Grecia, Serbia e Turchia. La 
breadline che l’artista segue fa riferimento alla linea di povertà che collega storie e narrazioni dei paesi in cui 
hanno trovato spazio le “rivolte del pane”. Il pane non rappresenta infatti solo il momento del convivio e del 
confronto tra genti diverse, ma è legato alle rivolte popolari, movimenti di protesta che hanno unito 
popolazioni diverse nel nome della giustizia e dell’uguaglianza sociale. La farina, la polvere di grano, infatti, 
è un valore e rappresenta culture millenarie e tradizioni diverse. Esalta e completa il lavoro una performance 
corale in cui viene vocalizzato il canto di protesta Bread & Roses, il cui testo, tradotto in lingua per ognuno 
dei quattro paesi, trae origine dal discorso del 1912 di Rose Schneiderman, leader femminista socialista 
statunitense, declamato durante un importante sciopero di lavoratrici. Il coro e il pane costituiscono due 
elementi essenziali, divenendo lo strumento attraverso cui vengono raccontate le rivolte sociali e politiche 
che appartengono a ogni paese, soprattutto in quelli legati storicamente e geograficamente al Mediterraneo.  
 



          

 

Si prosegue con l’installazione di Agnes Questionmark, in cui l’artista si presenta come un nuovo essere 
ibrido, la cui genesi è ancora da definire. CHM13hTERT è una linea cellulare che ha permesso di assemblare 
la prima sequenza completa del genoma umano in laboratorio. Per la prima volta nella storia, gli esseri umani 
sono in grado di leggere e modificare la loro composizione genetica, attraverso tecniche di editing genomico, 
che consentirebbe di effettuare specifiche alterazioni al genoma di una cellula. Sospesa e sostenuta da una 
struttura metallica tramite una serie di cavi e cinghie mediche, il suo corpo diventa un veicolo politico che 
sfida i rapporti di potere inerenti alle nostre attuali strutture socio-economiche normative. Diventando 
oggetto e soggetto di un nuovo esperimento interspecie, l’artista prende possesso della propria evoluzione 
trasformandosi in un essere mostruoso dalle forme disumane che evoca elementi della biologia marina: 
pinne, code, spade e vele. Nel complesso, l’immagine presentata è avvolta da un mistero non dichiarando 
apertamente se stiamo assistendo a un esperimento, un’operazione o se siamo coinvolti in un istante di 
evoluzione complessa. 
 
Voluspa Jarpa accoglie il pubblico in una esperienza sinestetica alla scoperta dei diversi elementi che 
costituiscono il suo lavoro, in cui la vista, insieme all’udito, evocano gli eventi e il loro riverberare tra il 
passato, il presente e il futuro. The Extinction project, 2025, è una continuazione del lavoro “Sindemia” (2022-
24) che esplorava i conflitti sociali avvenuti in America Latina tra il 2018 e il 2023, derivanti dal 
deterioramento delle istituzioni democratiche, spesso compromesse da politiche legate allo sfruttamento 
delle risorse naturali e dai gravi effetti sociali che ne derivano. Da questo progetto è nata una riflessione 
sull’esistenza di una memoria territoriale che intrecci questi processi sociali e che li metta in relazione tra 
passato, presente e futuro.  Quest’opera costituisce un’esperienza sinestetica, in cui la vista, l’udito, il 
movimento e lo spazio stesso evocano gli eventi e il loro riverberare dal passato al presente, alterando 
l’ordine del tempo e il modo in cui si concatenano, coinvolgendo lo spettatore in un nuovo spazio-tempo per 
testimoniare come alcuni processi del passato continuino a risuonare nel presente. Da qui la volontà di 
utilizzare la metafora dell’idea di estinzione, intesa non solo in senso biologico, ma anche culturale e sociale, 
e collegata a un pensiero coloniale occidentale. L’opera infatti invita a riflettere su come possiamo pensare 
a problemi complessi, non separandoli ma osservando le loro connessioni. Per descrivere questa totalità nella 
sua complessità, il lavoro si struttura in tre momenti storici, rappresentati nell’opera come tre livelli di 
immagine e informazione: Estinzione dei popoli originari (XVI-XVII sec.), dittature e interventi politici (anni 
’50-’80), conflitti legati all’estrattivismo (anni recenti).  
 
Anna Franceschini presenta un’installazione, che parte dall’immagine in movimento intesa nella sua natura 
cinematografica e che si apre a un orizzonte scultoreo confermando l’idea che il cinema e la sua illusione di 
vita si possano ritrovare anche altrove, nel mondo. L’opera è composta da sette macchine per la stiratura 
automatica, definite dressmen che, modificate e rieducate grazie a un algoritmo, eseguono ciclicamente una 
partitura attraverso l’aria. Il titolo, All Those Stuffed Shirts, 2023, allude a un modo di dire anglosassone che 
indica qualcuno pieno di sé, presuntuoso, conservatore e reazionario: un vero e proprio “pallone gonfiato” 
ponendo l’accento sull’abito per denigrare chi lo indossa, che, a sua volta, diventa semplice riempimento.  
Queste macchine con i loro movimenti, riunite in una danza senza fine, si impossessano dello spazio 
espositivo reclamando la loro presenza e suggeriscono inoltre una riflessione sulla capacità di divenire 
immagine dell’oggetto tecnico, collegandosi così all’illusione cinematografica. Il robot da stiro, infatti, 
produce l’illusione della vita in maniera prevedibile, rimettendola ciclicamente in scena. L’aria spinge i sacchi 
di tessuto sintetico al limite e li fa quasi esplodere prima di un arresto cardiaco che li porta al collasso, 
rifacendosi alla tecnologia di sopravvivenza del corpo umano. L’installazione ci restituisce una riflessione sul 
rapporto tra la macchina e i suoi creatori, tra umano e artificiale, sulle politiche identitarie e sulla valenza del 
corpo come dispositivo desiderante.  Nel video WHAT TIME IS LOVE?, 2017, invece, le macchine presentate 
sono specializzate nell’esame di giocattoli e prodotti per l’infanzia che vengono sottoposti a test di resistenza. 
Qui, si indaga il concetto di “idoneità” riflettendo su quanto sia alto il prezzo per essere accettati da una 
comunità. 
 
Infine, Mohamed Bourouissa conferma l’attenzione al corpo e ai temi sociali come protagonisti indiscussi 
dell’esposizione. Nell’opera-video Généalogie de la Violence, 2024, l’artista esplora la nozione di controllo, 
l’espropriazione del corpo e le relazioni di dominio all’interno dello stato. È un film che riflette sulla brutalità 



          

 

della polizia, senza tradurla in immagine. La rappresentazione di una violenza invisibile, mascherata da 
umiliazione legale. Una forma di dominio avvolta da protocolli cortesi. L’artista, fermato costantemente dalla 
polizia per dei “controlli d’identità casuali” ha sentito l’urgenza di raccontare una storia molto personale. Un 
giovane ragazzo, seduto in macchina con un’amica, viene fermato per un controllo e perquisito 
metodicamente da un agente. Le immagini restituiscono l’esperienza di disconnessione dal proprio corpo: 
quando veniamo fermati e controllati non siamo più soggetti ma diventiamo oggetti pericolosi. Attraverso le 
sculture in alluminio fuso, l’artista cerca di trasmettere le sensazioni intime che può provocare una procedura 
formale, le tracce che una pratica giudiziaria sistematica può lasciare, sia sulla superficie del corpo che dentro 
di esso. Le sculture vogliono sottolineare i momenti di palpazione durante le perquisizioni corporee, 
evocando una tensione tra il corpo e le mani che lo toccano, rivelando un punto di contatto tra i corpi sociali 
e il corpo dello Stato. Attraverso la messa in scena di due corpi, Bourouissa non solo rappresenta la dinamica 
emotiva coinvolta, ma evidenzia anche le dinamiche di potere e la dominazione di un corpo sull’altro.  
 
Attraverso forme ed espressioni differenti, la mostra diviene un fulcro da cui nascono e si rinnovano 
riflessioni e critiche sulla società contemporanea, un luogo di confronto e di dialogo aperto.  
 
I cinque finalisti del Mario Merz Prize, proclamati a maggio 2024, sono stati selezionati da Samuel Gross 
(Special Project Manager del Musée d’Art e d’Histoire di Ginevra), Claudia Gioia (curatrice indipendente).  
 
Al termine dell’esposizione, una giuria composta da Manuel Borja-Villel (autore e curatore indipendente), 
Caroline Bourgeois (curatrice Collezione Pinault, Parigi), Massimiliano Gioni (Capo Curatore New Museum, 
New York – Direttore artistico Fondazione Trussardi, Milano) e Beatrice Merz, insieme al voto del pubblico, 
designerà il vincitore della quarta edizione del prestigioso premio. L’annuncio dell’esito avverrà a conclusione 
della mostra. Il vincitore avrà la possibilità di dare forma a un progetto espositivo personale commissionato 
e prodotto da Fondazione Merz. A partire dall’11 giugno, il pubblico potrà partecipare attivamente alla 
selezione dell’artista vincitore esprimendo la propria preferenza attraverso il portale dedicato 
www.mariomerzprize.org 
 
 
Per la sezione musicale del premio, il concerto della compositrice e dei compositori della quinta edizione 
del Mario Merz Prize, Arturo Corrales, Natalia Domínguez Rangel e Luigi Morleo, è in programma per 
domenica 29 giugno 2025 presso la Cantina Ulmo, a Sambuca di Sicili. In collaborazione con Planeta. 
 
L’opening della mostra di mercoledì 11 giugno sarà anche l’occasione per festeggiare i vent’anni di 
Fondazione Merz. Dalle 18.00 a mezzanotte, la Fondazione apre le sue porte al pubblico per una serata di 
performance e djset. 
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INFORMAZIONI 
Fondazione Merz 
Torino, Via Limone 24 
tel. 011.19719437 | www.fondazionemerz.org | www.mariomerzprize.org  info@fondazionemerz.org 
  
BIOGRAFIE ARTISTI MARIO MERZ PRIZE 
Elena Bellantoni (Vibo Valentia, 1975) nella sua ricerca artistica si concentra sui concetti di identità e alterità utilizzando 
il corpo come mezzo di interazione. Nei suoi lavori la parola e il linguaggio prendono forma e spazio, e materializzandosi, 
divengono strumenti per esplorare il sistema-mondo che l’artista traduce attraverso vari medium quali video, fotografia, 
installazioni, sculture e disegno. Il corpo, sia come soggetto agente che come oggetto dello sguardo, è un elemento 
sempre centrale, che rispecchia ed esprime un’attenzione alle questioni di genere, alle storie e alle politiche locali e 
globali.  
 
Agnes Questionmark (Roma, Italia, 1995) articola la sua ricerca intorno al concetto di meta-corpo e alle sue possibili 
trasformazioni a partire da un elemento ancestrale, l’acqua. In questa esplorazione l’artista si serve del proprio corpo 
come medium, per esplorarne allo stesso tempo la resistenza e la resilienza scoprendo così uno stato ibrido tra inumano 
e umano. Alla base della ricerca vi è una riflessione sulle possibili evoluzioni del corpo in relazione ai cambiamenti 
ambientali, così nella sua pratica esplora le barriere personali attraverso esperimenti genetici, operazioni chirurgiche e 
processi artificiali di riproduzione in cui l’identità diventa instabile.  
 
Voluspa Jarpa (Rancagua, Cile, 1971) nel suo lavoro esplora il concetto di archivio e di memoria, pubblica e personale, 
configurandosi come un’indagine sui punti ciechi della modernità: quei luoghi dove le disuguaglianze e le ingiustizie 
appaiono più visibili. In questo senso, il suo costante impegno verso una decolonizzazione dello sguardo si concretizza 
in un’opera di frammentazione e ricomposizione in cui le sue riflessioni politiche e filosofiche trovano lo spazio di 
espressione. Il paesaggio, il corpo, la storia diventano scenari di un trauma che non si lascia assorbire dal lento fluire 
degli eventi e che l’arte può ricordarci di non dimenticare e di restare vigili.  
 
Anna Franceschini (Pavia, Italia, 1979) esplora gli oggetti, gli artefatti e le modalità in cui vengono esposti o presentati, 
con l’obiettivo di rivalutarne il ruolo e la loro posizione all’interno del contesto dell’estetica del capitale. Questa indagine 
sulla realtà ritrova le proprie radici nel cinema inteso come movimento: sculture cinetiche, performance e macchine 
celibi sono costantemente interrogati attraverso il linguaggio cinematografico e ri-animati grazie all’immagine in 
movimento, che diventa inoltre un modo per suscitare meraviglia, inquietudine o semplicemente un momento di 
empatia con il mondo che ci circonda.  
 
Mohamed Bourouissa (Algeria, 1978) con uno sguardo che sfiora i margini, racconta la società contemporanea senza 
mai nominarla direttamente, tracciandone i contorni, le ombre, i silenzi.  
Le sue fotografie e i suoi video catturano volti e presenze di coloro che abitano il confine incerto tra l’integrazione e 
l’esclusione, sospesi in un tempo che i mass media tendono a ignorare o distorcere. Ogni progetto dell’artista nasce da 
un lungo tempo di ascolto e immersione, dando vita a nuove forme di racconto, a nuovi spazi in cui esprimere la parola.  
 
MARIO MERZ PRIZE 
Il Mario Merz Prize, a cadenza biennale, nasce con l’intenzione di individuare e segnalare, attraverso la competenza di 
una fitta rete internazionale di esperti, personalità nel campo dell’arte e che, parallelamente, consenta a giovani 
compositori di proporsi per un progetto innovativo di musica contemporanea.  
Con la ferma certezza che l’arte rappresenta la libertà di pensiero senza confini e che attraverso di essa si rafforza 
l’autodeterminazione e la libera circolazione della cultura e delle idee, il premio sarà dedicato a coloro che nutrono la 
giusta volontà di perseguire le proprie ricerche al di là delle opposizioni derivanti dall’appartenenza politica, sociale, 
geografica. I processi artistici degli ultimi due decenni sono stati fortemente caratterizzati dalla particolare attenzione 
ai mutamenti storici, sociali e politici per questo e per le tragedie che ancora vedono l’umanità protagonista, il Premio 
intende rintracciare nell’opera e nel percorso individuale degli artisti e dei compositori, caratteristiche di 
internazionalità, generosità di pensiero, attenzione sociale oltre alla ricerca dell’innovazione.  
Il Premio è indirizzato ad artisti e compositori di media carriera. Non sono previsti limiti di età, nazionalità o media. 
Artisti e compositori non possono autonominarsi ma sono indicati attraverso un sistema di candidature via web da parte 
di curatori, direttori di museo, critici, galleristi, membri di altre associazioni culturali, istituzioni musicali, interpreti, critici 
e personalità del mondo della musica e dell’arte. Superata una fase eliminatoria, le composizioni dei concorrenti finalisti 
sono eseguite in un concerto e le opere degli artisti allestite in una mostra collettiva. Infine ai vincitori scelti dalle giurie 
internazionali e dal voto del pubblico, sono commissionate all’artista una produzione da presentare nell’ambito di una 
mostra personale e al compositore un brano per orchestra d'archi o un intervento musicale per uno spazio museale, 
legando in questo modo le diverse arti fra loro. 
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I vincitori della prima edizione sono stati l’artista egiziano Wael Shawky e il compositore svizzero Cyrill Schürch. I vincitori 
della seconda edizione sono stati l'artista kosovaro Petrit Halilaj e il compositore americano Geoffrey Gordon. I vincitori 
della terza edizione sono stati l’artista francese Bertille Bak e il compositore americano Jay Schwartz. I vincitori della 
quarta edizione sono stati l’artista franco-marocchina Yto Barrada e la compositrice turca Füsun Köksal. 
 
FONDAZIONE MERZ 
La Fondazione, intitolata a Mario e Marisa Merz, nasce come centro d’arte contemporanea nel 2005 a Torino, con 
l’intento di ospitare mostre, eventi, attività educative e portare avanti la ricerca e l’approfondimento dell’arte. 
Nata e sviluppatasi in aperto contrasto al concetto di arte come monumento, ossia immagine della memoria, potente 
ma statica, la Fondazione interpreta oggi il proprio ruolo di centrale energetica dell’arte. Il luogo delle opere, passato 
da essere “casa dell’artista” a “casa per gli artisti”, ha inevitabilmente maturato il proprio ruolo, nato da un impulso di 
sopravvivenza, e si è resa attrice consapevole e presente di nuove opportunità. 
Presieduta da Beatrice Merz, si avvale della collaborazione di un comitato scientifico composto da Frances Morris 
(Direttrice Tate Modern, London), Vicente Todolí (Direttore artistico HangarBicocca, Milano), Richard Flood (curatore 
indipendente, New York) e Mariano Boggia (Manager della collezione Merz) e della consulenza di curatori ospiti per la 
programmazione espositiva. 
La Fondazione alterna mostre dedicate a Mario e Marisa Merz come momenti di riflessione e studio a dei grandi progetti 
site-specific di artisti nazionali e internazionali invitati a confrontarsi con lo spazio di via Limone a Torino e con il suo 
contenuto, senza tralasciare la ricerca sulle nuove generazioni per cui sono regolarmente organizzati non solo eventi 
espositivi ma anche musicali e performativi. 
Il Dipartimento Educazione offre un insieme di attività e servizi finalizzati a favorire la relazione tra il territorio e il museo, 
diffondendo la conoscenza dei linguaggi e delle pratiche dell'arte contemporanea; organizza attività rivolte a diverse 
tipologie di pubblico per promuovere la conoscenza dell’arte contemporanea: visite guidate e laboratori per la scuola, 
percorsi formativi per gli insegnanti, workshop con gli artisti, oltre ad un servizio gratuito di accoglienza al pubblico in 
sala. 
La biblioteca è specializzata in storia e critica dell’arte moderna e contemporanea; è affiancata all’Archivio Merz che ha 
lo scopo principale di raccogliere, ordinare e conservare ogni documentazione esistente relativa a Mario e Marisa Merz. 
 
 


