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Statement

La  ricerca  artistica  di  Eva  Chiara  Trevisan  indaga  la 
trasmutazione  della  materia  attraverso  una  pratica  che  mira  a 
condurre a un luogo in cui la memoria riaffiora a tratti, lasciando 
delle sensazioni e dei pensieri non chiari, nati dal mescolarsi di 
frammenti di libri letti e di conversazioni ascoltate.
Aspira ad un  luogo non luogo,  in cui  tutto si  ferma, culla  in cui 
far  vagare  la  mente  verso  l'ignoto,  l'intimità  della 
contemplazione, il rimando a ciò che è altro.
Contemplando  le  sue  opere,  l’osservatore  è  guidato  alla 
scoperta  della  dimensione  di  sublimazione  alchemica  che 
utilizza  per  realizzarle.  In  parallelo  con  l’alchimia  antica  che 
aveva  l’obiettivo,  attraverso  l’analisi  della  materia,  di  tracciare 
delle  linee  guida  per  la  propria  esistenza,  tenta  di  condurre 
l'osservatore  in  una  sorta  di  perdita  calma,  al  fine  di  fargli 
ritrovare una dimensione di nulla e di vuoto.
Al tempo stesso, cerca di far riflettere su tematiche a lei care, le 
quali il ricordo, il tempo e la natura/materia.

Link video

https://www.instagram.com/p/CLca-O0I2xS/?utm_source=ig_web_copy_link


Assenza/Essenza n.2
Colore acrilico
165x105 cm
2021

Assenza/essenza  n.2  fa  parte  di  una  serie  omonima,  il  cui 
focus è la sfida di togliere il supporto alla pittura, attraverso uno 
studio sull’uso estremo del colore e come esso possa diventare 
l’unico protagonista dell’opera.

Con  lo  scopo  di  svincolarsi  dalla  meccanicità  del  supporto,  il 
colore  diventa  esso  stesso  sostegno  dell’opera,  attraverso 
l’utilizzo  della  metodologia  della  stratificazione.  I  vari  strati  di 
pittura  vengono  adagiati  l’uno  sull’altro,  fin  quando  velatura 
dopo  velatura,  il  colore  si  deposita  fino  a  diventare  un  ‘foglio’ 
materico e compatto. 
La  composizione  di  quest’opera,  viene  inoltre  arricchita  dai 
segni  delle  opere  precedenti:  in  atelier,  l’artista  utilizza  una 
superficie  in  nylon  come  piano  di  lavorazione,  da  cui  poi 
staccherà i ‘fogli’ di colore. Le tracce delle precedenti opere che 
sono  ancora  presenti  sul  telo  di  nylon,  verrano  inglobate  e 
trasportate in Assenza/Essenza nel momento del suo distacco. 
Questo  processo  contribuisce  alla  creazione  di  un  tessuto 
elaborato, fatto di infiltrazioni e sovrapposizioni. 

Con  Assenza/Essenza  l'artista  diventa  quindi  l’alchimista  che 
manovra  la  materia  nella  fase  del  Nigredo,  dove  tutto  è  in 
divenire  e  i  colori  sono  visibili  ma  non  tutti  identificabili,  in 
quanto  sono  ancora  in  fase  di  mescolarsi  tra  di  loro. 
Liberandosi  sia  dalla  staticità  del  supporto  che  dalla 
manipolazione  dell’artista,  l’opera  prende  vita  attraverso 
l’azione del tempo e del caso.

Photo Credits Francesco Piva
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A veces se me pasa el tiempo, Legami e Meromerie n.1
Exhibition view

Photo Credits Francesco Piva



A veces se me pasa el tiempo, Legami e Meromerie n.1
Exhibition view

Il  lavoro  racconta  il  rapporto  tra  uomo  e  natura.  Questo  ciclo 
nasce con l’intento di ricreare quella pace e quella sensazione 
di  tranquillità  che  si  prova  nel  momento  in  cui  si  è  a  contatto 
diretto  con  la  natura,  come  quando  si  è  stesi  sul  prato  e  le 
fronde degli  alberi  si  interpongono  tra noi  e  la  luce diretta del 
sole.  La  visione  del  cielo  è  interrotta  e  i  raggi  solari  vengono 
filtrati  in  maniera  disomogenea  dalle  foglie.  L'artista  assimila 
questo  concetto  e  recupera  quella  situazione  di  quiete  per 
invertirli  durante  la  fase  di  realizzazione:  le  macchie  di  colore 
diventano la luce filtrata, traducendo la densità dei raggi solari; 
la trasparenza, invece, rappresenta le foglie, che si trasformano 
adesso in elementi puri e leggeri, che permettono di vedere ciò 
che si trova al di là. L’artista crea un cortocircuito e inscena una 
situazione  opposta  a  quella  che  noi  vediamo  in  natura. 
L’apparente  immaterialità  della  luce  diventa  colore,  materiale 
stratificato e denso, mentre  la corposità degli elementi naturali 
viene messa a nudo e sembra scomparire. A veces se me pasa 
el  tiempo  è  un’indagine  acuta  sulle  forme,  sull’essenza  della 
materia e sulla scomposizione di ciò che è immateriale. 
L’artista  lavora  seguendo  un  procedimento  caratterizzato  da 
stratificazioni, gesti lenti e graduali. 
Il colore,  liquido, viene steso sul supporto di nylon, poi  l’artista 
costruisce  la  forma,  e  ricerca  una  provvisoria  stabilità  del 
colore.  Inizia così  la  fase di asciugatura, un  lento vento caldo, 
disidrata  e  stabilizza  la  materia.  Il  liquido  perde  la  sua  natura 
dispersa,  ed  inizia  il  processo  di  stratificazione,  strato  dopo 
strato il colore diventa come una pellicola che successivamente 
viene adagiata sul pvc per completare l’opera.

A veces se me pasa el tiempo
Acrilico, pigmenti e fissativo su pvc
Dimensioni variabili
2020/21

Photo Credits Francesco PivaTesto di Alessio Vigni
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Memorie
Acrilico, pigmenti e fissativo su nylon
Dimensioni variabili
2018/19

Memorie  è  un  ciclo  composto  da  enormi  teli  in  nylon  su  cui  è 
possibile  osservare  la  traccia  e  l’impronta  dell’intero  lavoro 
artistico.  Le  Memorie  sono  gli  elementi  con  cui  si  sviluppa  la 
narrazione della sua ricerca. Sono le prove visibili di quello che 
è avvenuto ed assumono  il  ruolo di matrice  immateriale da cui 
ha avuto origine una nuova opera. 
Questi lavori ci riconducono in una situazione in cui la memoria 
riaffiora a  tratti;  l’impronta è ciò che resta,  il  tramite necessario 
che  collega  presente  e  passato,  rievocando  sensazioni  e 
momenti vissuti. Si tratta di diari concreti, testimonianze reali di 
una ritualità artistica, delle Sindoni profane generate dal  lavoro 
dell’uomo. 

Photo Credits Francesco PivaTesto di Alessio Vigni
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Cascami
Acrilico, pigmenti e fissativo
21x12x14 cm
2020

Cascami studia ed esplora il limite che si annulla tra la pittura e 
l’installazione, quando la materialità del colore pittorico riesce a 
trasformarsi in scultura.
Come  i  cascami  residui  della  lavorazione  di  tessuti  o  altri 
materiali industriali, anche quest’opera è composta da numerosi 
frammenti di colore provenienti dagli eccessi dell’elaborazione di 
altre  opere.  Lavorando  con  la  stratificazione  del  colore,  Eva 
Chiara Trevisan stende  il materiale su di un supporto di nylon. 
Strato  dopo  strato,  il  colore  ha  preso  consistenza,  divenendo 
tridimensionale  e  manifestando  la  sua  materialità.  Da  lì  è 
possibile staccarlo dal supporto e ricollocarlo su un telo di PVC, 
selezionando  i  frammenti  giusti  per  le  opere  che  si  volevano 
realizzare. 
In questa occasione,  l’attenzione dell’artista si è  focalizzata sui 
restanti  materiali  di  scarto  che  sono  naturalmente  emersi  da 
ogni lavoro. Osservando i frammenti che si ritrovava tra le mani 
e come i piccoli pezzi di colore si manifestassero in equilibrio tra 
pittura e scultura, è nata l’idea di raccoglierli e archiviarli in una 
scatola.  Questi  frammenti  di  colore  si  sono  progressivamente 
accumulati  nella  scatola,  pressandosi  con  il  tempo  l’uno  con 
l’altro,  sublimando  i  temi  del  passare  del  tempo  e 
puntualizzando  il  concetto  della  stratificazione  adoperata 
dall’artista.
Con  l’archiviazione  dei  frammenti  ha  preso  quindi  vita  la 
consapevolezza  che  un  pezzo  di  colore  fosse  materia  e,  in 
quanto tale, anche scultura. Collocandosi all’intersezione di due 
mondi, Cascami conferma che la materia non è semplicemente 
un’entità  definita,  ma  una  in  constante  trasmutazione.  Questa 
idea è il motore principale della ricerca dell’artista. Photo Credits Francesco Piva





Ciò che permane
Acrilico e pigmenti su carta
160x150 cm
2019

Ciò che permane è il residuo di una trasmutazione e del tempo.

Una  lavorazione  lenta  e  costante  in  cui  strato  dopo  strato, 
velatura  dopo  velatura,  la  materia  cambia  il  suo  aspetto.  Lo 
sguardo  scivola  velocemente  sulla  superficie  che  lo  richiama 
solo  a  tratti  per  rivelare  la  profondità  che  un  oggetto 
bidimensionale  può  celare  dietro  l’apparenza.  Nei  margini,  la 
carta finisce quasi nell’immateriale, i bordi sono fragili e leggeri, 
composti unicamente dall’incrostarsi dell’acrilico e dei pigmenti 
slegandosi  dalla  superficie  di  supporto.  Così  le  estremità 
risultano  appese  ad  un  confine  che  in  realtà  non  esiste,  tra  il 
colore e la carta. 
L’opera si  lascia  così  contemplare per  scoprire  la  lentezza del 
tempo, della pennellata e dell’asciugatura. Più del colore o della 
carta  stessi,  è  proprio  il  tempo  ad  essere  il  protagonista 
dell’opera,  il  motore  immobile.  E  solo  il  tempo  permetterà 
all’osservatore  di  scoprire  i  veri  soggetti  di  questo  lavoro:  la 
fragilità, la profondità e il mutamento. 





Quizás
Paraffina
Dimensioni variabili
2019

L'installazione  si  compone  di  oltre  mille  forme  concave 
realizzate  in  paraffina:  nasce  da  una  mia  precedente  opera 
presentata  a  Matera  nel  2017  e  dall'esigenza  di  sviluppare 
ulteriormente  il  concetto  e  la  natura  stessa  di  queste  forme, 
moltiplicandole in una produzione massiva.
Il  lento  processo  di  lavorazione,  un  atto  che  è  stato  assorbito 
dal  mio  corpo  come  meccanico,  quasi  rituale  con  il  decorrere 
del  tempo    mi  ha  permesso  di  indagare  approfonditamente  il 
tema del  ricordo e della casa,  realtà che  io associo all’intimità 
personale.  Ho  creato  così  una  serie  di  contenitori  di  misure 
diverse,  di  nuove  forme,  il  cui  vuoto  ho  riempito  con  i  ricordi 
associati alla mia infanzia, ad alcune vicende famigliari, a quei 
segreti  gelosamente  custoditi  tra  le  mura  domestiche  che  si 
scoprono  solo  dopo  anni,  magari  (forse,  chi  lo  sa,  quizas, 
appunto) per sbaglio.
Ho unito questo materiale intangibile e personale alla paraffina, 
creando un cumulo che prende vita nello spazio;  lo  ricopre,  lo 
invade e pervade in necessaria relazione con esso, tra ciò che 
permane e pesa e ciò che non esiste più o che  (forse) non è 
mai  esistito.  Esso  è  leggero:  al  limite  tra  famigliare  e 
sconosciuto. 

Photo Credits Cristina Cusani
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Quiete
Installazione presso Progetto Borca
Dimensioni variabili
2018  in corso

L’opera  nasce  dall’esigenza  di  trovare  uno  spazio  in  cui  poter 
riflettere per contrastare un senso di smarrimento. Infatti, in una 
struttura  architettonica  così  vasta  e  complessa  come  quella 
della Colonia, l’attenzione è costantemente sollecitata da stimoli 
sensoriali  intensi  –  come  i  contrasti  luminosi  o  l’irrompere  del 
mondo  naturale  esterno  grazie  alle  finestre.  Sono  state  le 
stanze dell’infermeria, con  i  loro colori, a  far  trovare, all'artista, 
la  dimensione  di  quiete  che  cercava,  e  dal  contatto  con  il 
mosaico  azzurro  ha  capito  che  sarebbe  stato  il  materiale  che 
avrebbe utilizzato per la sua installazione. Con questo lavoro ha 
voluto  ricreare  il  profilo  delle  montagne  all’interno  di  uno 
schema  stilizzato  che  si  pone  sulla  falsariga  di  un  motivo 
decorativo. 
L’intento  è  stato  quello  di  permettere  alla  natura  esterna  che 
circonda  la  Colonia  d’entrare  nello  spazio  visivo  e  sensoriale 
della  stanza  conducendo  lo  spettatore,  tramite  l’illusione  di 
quella  che  appare  essere  in  un  primo  momento  una 
decorazione, a scoprirne il celato andamento montuoso, a volte 
spigoloso, altre più dolce. Successivamente, questa prima idea 
si  è  fusa  con  una  seconda  intuizione  che  ha  concretizzato  in 
un’altra  installazione. In quest’ultima,  lo scopo è stato quello di 
indagare e ricostruire la mancanza: servendosi della possibilità 
delle  tessere  gialle  di  un  mosaico  di  ottenere  dei  pieni  e  dei 
vuoti, ha ricreato un motivo geometrico. 
Entrambe  le  opere  non  si  devono  considerare  concluse  in 
quanto il suo intento è quello di eseguire ulteriori interventi nello 
spazio finalizzati a creare un percorso intimo e immaginario nel 
quale i  lavori presenti dovranno adattarsi e mutare in relazione 
alle installazioni future che, a mano a mano, le realizzerà.





Photo Credits Catia Schievano
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Forma Sensibile
Ceralica raku e rete metallica
Dimensioni variabili
2017

In questo lavoro è costante il dialogo tra materia e immateriale, 
tra  ciò  che  percepiamo  con  i  nostri  sensi  e  ciò  che  sappiamo 
esistere  senza  vederlo.  Forma  Sensibile  nasce  da  una  sfida 
con  la  materia:  l'artista  ha  cercato  di  rendere  leggera  la 
ceramica,  attraverso  la  sublimazione  alchemica,  in  modo  da 
renderla come nella forma che in “Senza titolo” del 2016 appare 
lieve e trasparente.
Con questo intento ha deciso di frammentare la figura in forme 
più piccole,  in perle, per poi  intrecciarle  tra di  loro  in una  rete 
metallica.
Questa composizione evoca degli alveari d’insetti, la natura e il 
suo  lavorìo,  che  cela  al  tempo  stesso  un’illusione  tangibile. 
Nonostante sia facile avvolgere con l’occhio gli spazi tra la rete 
e  le  perle,  l’opera  è  in  realtà  simbolo  di  pesantezza, 
presentandosi come materia densa sospesa.
Sta allo spettatore decidere se focalizzassi sulla presenza della 
materia o sull’assenza di essa, libero di muoversi tra il palpabile 
e l’impalpabile





L'Alchimista
Gesso
Dimensioni variabili
2017

Questo  lavoro  prende  vita  durante  la  residenza  Luoghi  per 
Sottrazione a Matera,  in cui  la principale  ispirazione dell'artista 
sono  stati  i  famosi  sassi  di  Matera,  il  chiarore  delle  pareti 
rocciose  e  la  storia  stessa  della 
città.                                                    
Giocando sulle diverse sfaccettature del significato della parola 
sasso,  questo  lavoro  nasce  dalla  ricerca  di  un  oggetto,  un 
qualche cosa che non c'è più, ma che ha  lasciato  il  segno del 
suo passaggio.
Questo  vuoto  ricorda,  appunto,  dei  sassi,  il  cui  gesso  e  la 
sottrazione  di  esso  non  fanno  che  rimandare  al  vuoto. 
L'Alchimista, non rappresenta solo la mancanza, il passaggio di 
qualche  cosa  che  è  stato  ma  anche  la  trasformazione,  la 
trasmutazione delle sostanze e del tempo. 
La  sublimazione,  il  passaggio  chimico  e  alchemico  delle  cose, 
del ricordo e del pensiero.
Queste  forme  rimandano,  inoltre,  alle  ciotole  nelle  quali  gli 
alchimisti trasformavano i metalli vili in metalli nobili.
Queste ciotole possono essere anche quelle che tutti i giorni noi 
utilizziamo  per  cucinare  e  nutrirci,  che  costituiscono  dei 
contenitori sia per le cose materiali sia per i ricordi.
Questa  trasmutazione  che  avviene  in  queste  forme  avviene 
anche in noi e nei luoghi che abitiamo.
Il  tempo  ha  agito  da  ciotola  e  da  sasso,  da  contenitore  e  da 
traccia  di  questo  cambiamento  irreversibilmente,  ci  sta 
lasciando  solo  dei  resti  per  ricordarci  quel  che  è  stato,  il 
passato.





Intimità n.1
Olio su carta
75x100 cm
2017

Ciò che ricerca l'aetista è un'atmosfera d'intimità, una superficie 
nella quale lo sguardo possa perdersi nelle riflessioni sul tempo 
e alla contemplazione. Uno spazio in cui la realtà rallenta, in cui 
possiamo  prendere  le  distanze  da  ciò  che  ci  circonda  per 
immergerci  in  noi  e  nella  nostra  interiorità  grazie 
all'osservazione di un qualche cosa d'esterno. 
Sul foglio si può vedere come il tempo passi, come esso abbia 
agito  e  continui  ad  agire  modificando  costantemente  il  lavoro. 
Le  colature  di  colore  che  si  sgretola  fanno  riemergere  ogni 
singolo  pigmento,  ci  ricordano  come  le  cose  cambino 
irreversibilmente, mutino grazie a quella sensazione che tutto si 
trasforma e che nulla  tornerà come prima.  Il  rallentamento del 
tempo ci permette e ci aiuta a trovare questa nuova dimensione 
d'Altro, di nuovo, d'alba. Ma il tempo non agisce solo sul colore, 
esso opera anche nella superficie stessa del  lavoro,  sulla sua 
materia,  facendola  sgretolare  negli  anni,  facendola  diventare 
polvere.  Qui  entra  in  gioco  la  chimica  e  l'alchimia  grazie  alla 
sublimazione e al passaggio di stato, da qualche cosa di solido 
anche se effimero come la carta a qualche cosa che si avvicina 
molto al gassoso come la polvere e al suo disperdersi nell'aria.






