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Giuseppe Mastromatteo: Indepensense,
l’intervista

di Mattia Zappile | 1 marzo 2012 | 785 lettori | 2 Comments

Osservo i  loro volti, sfioro  le  loro spalle. Nulla, al  tatto. Nessun odore.

Ma  un  oscuro  magnetismo  incatena  il  mio  sguardo.  Prima  resto

immobile davanti a quei corpi, poi mi decido. E’ l’ora di un viaggio al di

là del portale, e mi incammino.

Il cursore diretto sulle immagini visualizzerà le didascalie; cliccare

sulle stesse per ingrandire.

Indepensense  è  la  nuova  serie,  proposta  nella  nuova  personale  di

Giuseppe  Mastromatteo  in  mostra  alla  galleria  d’arte

contemporanea Fabbrica EOS.

Già  il  dove  è  una  contaminazione  tra  diseguali.  Respirata,  cresciuta,

ideata  e  infine  realizzata  a  New  York,  ora  visibile  sulle  pareti  della

galleria  milanese.  Non  banale  traslazione,  pur  vera,  da  un  luogo
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all’altro,  non  soltanto  viaggio  di  oggetti  che  sorvolano  l’oceano.  No,

molto  molto  di  più.  Partito  verso  i  grattacieli  della  grande  mela,

Mastromatteo ha portato dietro se stesso, il suo corpo, la suo storia, la

sua arte. Laggiù un’accozzaglia potente e confusa di stimoli.

“I due anni a New York sono stati due anni di esplorazione,

eccitazione,  novità ma  anche  di  ripensamento  e  di  continua

riflessione  e  approfondimento  di  ciò  che  avevo  iniziato  a

Milano. E’ facile arrivare a New York e gettare via tutto quello

che si è fatto per abbracciare il nuovo perché mai come nella

grande mela  è  facile perdersi  in  facili  entusiasmi. Molto più

difficile approfondire il proprio percorso fatto aggiungendo e

studiando con occhi nuovi”.

Artista è colui che sintetizza, spesso precorre. Sintesi (syntíthēmi, metto

insieme)  è  fusione  dell’opposto  nell’Uno.  Miracoloso  Big  Bang

quantisticamente  invertito,  dove  il  prima  diventa  dopo  e  il  diverso

ritorna uguale, condensato, addensato in un unico dove. Ad unirsi non

solo  due  culture,  due  fonti  di  ispirazione. Anzitutto  l’io  e  l’altro  come

artista  e  realtà,  individuale  e  universale.  Poi,  un  soggetto,  un’opera,  e

tutto ciò che essa rappresenta. Le tele di Mastromatteo imprigionano, si

frantumano, corrono verso un mondo, tanto reale quanto immaginato.

Infinite dialettiche, ma siamo solo all’inizio.

“Non esiste più  il  concetto di  razza o di  cultura definita, ma

una nuova  dimensione  più mischiata  e  contaminata  quasi  a

generare  una  nuova  dimensione  umana,  un  nuovo  genere

umano fatto di nuova pelle e nuove caratteristiche di DNA”

Corpi,  irrimediabilmente  diversi,  eppure  fusi,  come  bronzo  in  una

statua.  Colori,  pelli,  visi,  elegantemente  appoggiati  l’uno  sull’altro.

BOOM.  Un’esplosione.  E  siamo  già  in  un  nuovo  mondo.  L’idea,

platonicamente,  si  incarna  nella materia.  E’  il  potere  del  simbolo.  La

sua  forza,  addomesticare  il  differente  e,  così  facendo,  gettare
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l’osservatore Oltre. Un nuovo cosmo, al di là, o forse prima.

Sospese  tra  verità  e  apparenza,  le  rielaborazioni  fotografiche  di

  Indepensense 2012 ci  costringono con  tanta grazia quanta potenza,  a

superare  i  confini  cui  le  parole  e  il  loro  Logos  ci  hanno  costretto.  In

questo spazio non c’è posto per facili opposizioni. L’immagine è insieme

vera  e  ingannevole,  rivelatrice  e  creatrice.  Racconta  e  nasce  da  una

realtà, presente e concretissima, sorpassandola.

“Un essere umano nuovo che non esiste ancora”.

Eppure  eccolo  là,  eccoli  là. Ci  appaiono  fissandoci negli  occhi. Queste

tele, nella loro fissità, raccontano una storia fatta di corpi e pensieri.

“Quindi  oggi  è  sempre  meno  un  meccanismo  visivo  quasi

meccanico come nelle prime opere e sempre di più racconto”.

La contaminazione è il seme da cui nascono queste opere, la radice da

cui  germogliano  questi  uomini  e  queste  donne,  figure  inespressive,

statuarie,  e  proprio  per  questo  assolute.  Corpi  che  diventano  tele

bianche su cui Matromatteo dipinge il concetto attraverso lo spessore e

il colore. Paesaggi e non figure. Spazi.

Contaminazione allora, tra osservazione e manipolazione, l’hic et nunc e

l’ideale, il tutto e la parte, fissità e cambiamento. Contaminazione tra il

bianco e il nero.

Collage  surrealisti,  monumentali  e  dolci  marmi  scolpiti  nella  tela,

sguardi ammalianti, donne fatali. Portali aperti su paesaggi umani.

Addio.

In questo cosmo lontano e vicino mi perdo.

2 Comments To "Giuseppe Mastromatteo: Indepensense, l’intervista"
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una bella mostra, passando da lì mi sono fermata dopo che questo

articolo mi aveva quasi naturalmente portata a farlo. Ottima scelta.

Grazie a tutti.

#2 Comment By Giuliox On 11 ottobre 2013 @ 19:46

Ricordo con piacere questa mostra. Ancor meglio grazie a questo

articolo davvero empatico.
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Christo: Lecture. Il lavoro, Jeanne­Claude, i
progetti

di Daniela Trincia | 1 marzo 2012 | 1.829 lettori | No Comments

È  vero  che  le  opere  hanno  un’energia  autonoma  rispetto  al  proprio

creatore.  È  altrettanto  vero  che,  allorquando  l’artista  riferisce  della

propria  attività  e  lo  spirito  che  lo  anima  collima  con  quello  dei  suoi

lavori,  ascoltarlo  descriverli  è  un’esperienza  ricca  ed  emozionante.  È

quanto accaduto durante la lecture di Christo all’Art Forum Würth

di Capena – Roma, acme del programma che accompagna la mostra

Christo  and  Jeanne­Claude  –  Opere  nella  Collezione Würth

(fino all’ 8 settembre 2012).

Sin dalle prime battute, Chirsto Vladimirov Javašev (Gabrovo, Bulgaria,

1935) fa trapelare la profonda tristezza per la perdita della compagna, di

vita  e  artistica,  Jeanne­Claude  Denat  de  Guillebon  (Casablanca,

Marocco,  1935;  New  York  2009)  e  puntualizza  che  solitamente  era

Jeanne­Claude a trovarsi più a suo agio in simili situazioni, per questo

avrebbe tentato di procedere nel suo racconto attraverso  le parole che

avrebbe adottato  lei.  Il  loro sodalizio era scritto nel destino: nati nello

stesso giorno (13), dello stesso mese (giugno), dello stesso anno (1935),

perciò  Jeanne­Claude  era  solita  ripetere  “siamo  fratelli  nati  da  due

mamme”.  Chiarisce  che  lui  si  dedicava  ai  progetti,  mentre  Jeanne­

Claude alla loro realizzazione.

Il cursore diretto sulle immagini visualizzerà le didascalie; cliccare

sulle stesse per ingrandire.
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Offrendosi  letteralmente ai partecipanti, per più di un’ora Christo non

si  risparmia  in  dettagli  e  aneddoti,  rispondendo  per  oltre  un’ora  con

ardore e passione alle domande successive, per dedicarsi poi alla firma

dei cataloghi per ancora due ore. Sono proprio i dettagli e i numeri che

fanno comprendere  la  complessità del  lavoro  condotto dai  coniugi  sin

dagli esordi nel 1958. Dopo aver raccontato del  loro  incontro a Parigi,

appunto nel  ’58, e della  loro emigrazione “non negli Stati Uniti, ma a

New  York”,  precisa  che  non  parlerà,  né  risponderà  a  domande  sulla

politica, sulla religione e su altri artisti, “ma parlerò solo di me”.

Seguendo un filo più emozionale che cronologico, Christo non nasconde

l’orgoglio  dall’essere  riusciti  a  realizzare  idee  ambiziose,  spesso  anche

impossibili,  solo  per  la  loro  tenacia,  e  totalmente  autofinanziati

attraverso  la  vendita  dei  progetti.  Altro  dettaglio  che  gli  preme

evidenziare,  è  che  tutte  le  opere  sono  realizzate  con  personale
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specializzato, e non da volontari come alcuni sostengono.

Ecco  allora  Gli  ombrelli  (1991)  una  sorta  di  dittico  realizzato  in

Giappone  e  in  California,  con  una  durata  di  diciotto  giorni:  1.340

ombrelli blu a  Ibaraki  in Giappone, 1.760 ombrelli gialli  in California;

ogni ombrello alto 6 m con un diametro di circa 9 m; con un’estensione

di 19 km con larghezza 4 in Giappone, 29 km x 4 in California.

Nel  1971  avevano  già  avanzato  le  richieste  di  autorizzazione  per  il

progetto  di  impacchettare  il  Reichstag  di  Berlino  ma,  ottenuto  un

rifiuto,  come  nel  1981  e  nel  1987,  nel  1991,  in  concomitanza  con  Gli

ombrelli,  arrivarono  i  complimenti da parte delle  autorità politiche di

Bonn e così iniziarono le negoziazioni dei permessi. E solo nel 1995 vide

la  luce  la  nuova  opera:  90  alpinisti  professionisti  affiancati  da  120

operai  avvolsero  con  100mila mq  di  tessuto  in  polipropilene  con  una

superficie di alluminio, utilizzando circa 16km di corda dal colore blu,

l’intero edificio.

Nel 1968 Wrapped Kunsthalle di Berna (2.430 mq di stoffa assicurati

da  3km di  filo  di  nylon)  e Wrapped Coast  a  Sidney  (2,4  km  di  costa

ricoperta da 92mila mq di stoffa). E poi Valley Curtain, Ocean Front,

Wrapped  Roman  Wall,  Pont  Neuf.  È  ovvio,  ma  l’artista  ci  tiene  a

evidenziarlo,  che  ogni  progetto  ha  una  sua  specificità  e  una  propria

storia  e,  pertanto,  nessuno  può  essere  rapportato  a  un  altro  né

realizzato  in un  luogo diverso da quello per  cui  è  stato  ideato. Quindi

nell’insieme è un racconto fatto di tappe, conquiste e sconfitte: su circa

duecento  progetti  ideati  nell’arco  di  cinquant’anni  di  attività,  ad  oggi

solo ventidue hanno visto la luce.

Al  1979  risalgono  i  primi disegni  per  il  progetto The Gates,  realizzato

solo nel 2005 al Central Park di New York (7.053 cancelli, ciascuno di

circa 5 m di altezza e di larghezza variabile tra il metro e mezzo e i sei

metri circa, per 37km, con 96km di tessuto in vinile color zafferano).



3/10/2015 art a part of cult(ure) » Christo: Lecture. Il lavoro, Jeanne­Claude, i progetti » Print

http://www.artapartofculture.net/2012/03/01/christo­lecture­il­lavoro­jeanne­claude­i­progetti/print 4/4

Ovviamente  tutta  la  concentrazione  di  Christo  è  proiettata  nella

realizzazione dei prossimi progetti:  The Mastaba  a Abu Dhabi,  vicino

l’oasi di Liwa  (concepito nel  1977 ma preceduto da alcuni  lavori  con  i

barili di petrolio risalenti al 1968, e che prevede 410mila barili, 230 m

di  larghezza  e  150 m  di  altezza)  per  il  quale  sono  ancora  in  corso  le

trattative per le autorizzazioni, e Over the River che sarà realizzato nel

2015, sul fiume Arkansas nel Colorado (individuato dopo l’esplorazione

di  ben  89  fiumi  e  con  una  relazione  di  ben  2.029  pagine,  i  cui  primi

schizzi  risalgono  al  1992:  dei  pannelli  su  un  tratto  di  fiume  che  può

essere visto dal basso, lungo il fiume stesso, e dall’alto, perché il corso è

in una valle).

Info:

Art Forum Würth

Viale della Buona Fortuna, 2 00060 Capena (RM)

Tel.  +39  06  90103800  –  Fax  +39  06  90103400

art.forum@wuerth.it

www.artforumwuerth.it

Orario  d’apertura  Lunedì  –  sabato  10–17;  domenica  e  festivi,

chiuso

Ingresso gratuito

Visite guidate al pubblico: ogni sabato ore 11

Attività  ludico­didattica  rivolta  a  bambini  e  ragazzi  dai  4  ai  13

anni,  per  gruppi  di  massimo  25  partecipanti.  Orario:  su

prenotazione. Lunedì – sabato, 16.00 – 19.00
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Rodolfo Fiorenza: un ricordo corale
di Barbara Martusciello | 2 marzo 2012 | 1.592 lettori | 4 Comments

Rodolfo  Fiorenza  se  n’è  andato  inaspettatamente,  intorno  alla

mezzanotte  tra  il  28  e  il  29  di  un  febbraio  bisestile  (2012).  Aveva

accusato  un  improvviso  malore  e  Guido  Laudani,    sodale  e  collega

dell’arte  nobile  della  Fotografia  ma  anche  suo  cardiologo,  purtroppo

non ha potuto che confermare l’ineluttabile, confortato dall’addolorato

mecenate  Franco  Nucci,  anch’esso  giunto  tra  i  primi  in  soccorso

dell’amico.

La  dipartita  di  Fiorenza ha  lasciati  sgomenti  gli  amici,  le  persone  che

hanno lavorato con lui e quanti hanno apprezzato il suo lavoro e la sua

innata gentilezza, una dote così rara di questi tempi…

Romano,  con  casa  e  studio  a  San  Lorenzo,  lo  storico  quartiere

universitario  e  degli  artisti,  ha  avuto  alcuni  amori  costanti  tra  i  quali

Roma  e  la  Cappadocia,  una  terra  che  ha  più  volte  visitato,  vissuto  e

fotografato. Il suo percorso formativo lo ha visto abbandonare gli studi

all’Accademia  di Belle Arti,  dipingere  per  un  periodo  e  poi    iniziare  a

fotografare: non ha più smesso di farlo e non si è più fermato per circa

un trent’ennio.

Da alcuni anni il suo lavoro era stato maggiormente indagato attraverso

  iniziative  espositive  –  tra  le  quali  più  edizioni  del  Festival  di

Fotografia di Roma – e molte mostre che avevano impegnato, tra gli

altri,  la  Fondazione  Volume!  e  il  connesso  Parco  Nomade

dell’Arte,  lo  Studio  Trisorio  grazie  alla  stima  per  e  di  Laura

Trisorio,  la  galleria  di  Franz  Paludetto  –  che  lo  aveva  coinvolto

anche  al  Catello  di  Rivara  a  Torino  –  e  la  Takeawaygallery  di

http://www.artapartofculture.net/author/barbara/
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Roma.

Fiorenza è stato un portentoso ritrattista di artisti che lo hanno sempre

apprezzato  godendo  anche  della  sua  amicizia:  Ceccobelli,  Nunzio,

Pizzi Cannella, alcuni autori più giovani come Alessandro Bulgini,

Davide  Dormino…  Ha  fotografato  un  mondo  dell’arte  quasi  con

puntiglio enciclopedico: dalla A di Claudio Adami a seguire con Elvio

Chiricozzi, Enzo Cucchi, Dessì, Marco Gastini,  Kounellis… Le

lettere dell’alfabeto di questa immaginaria guida agli autori le troviamo

tutte  e proseguono  con  la M di Mattiacci,  la P di Paladino,  la R  di

Oliviero Rainaldi, solo per citarne alcuni; lui stesso mi raccontò della

meraviglia provata quando aveva visto il risultato finale del suo Dennis

Oppenheim, di cui  fissò la forza quasi ancestrale che si celava dietro

alla  sua  creatività,  e  l’emozione  provata  con Hidetoshi  Nagasawa,

scoprendo  l’incantamento  che  quest’artista  potente  sapeva  ancora

provare di fronte ai particolari della vita.

Claudio Abate  testimonia  con  alcune  scarne parole –  com’è nel  suo

stile  essenziale  e  nel  suo  carattere  riservato  –  una  stima  e  un’affinità

costruita  nel  tempo:  “amico  sincero,  grande  fotografo”.  Una

definizione,  quest’ultima,  che  essendo  rilasciata  da  un  maestro  della

macchina  fotografica  è un vero  tributo alle qualità professionali di un

collega.

Fiorenza ha indicato una parte di storia del nostro Paese con reportage

dalla Sicilia (anni ’70) ma anche individuando quel qualcosa di atavico

nelle mura e nelle rocce.

E’  stato un  formidabile manipolatore del bianco­e­nero che è  stato da

lui inteso quasi come territorio astratto. Il colore, che pure ha praticato,

lo riteneva troppo figurativo, con un carico di realismo accentuato che

meno  felicemente  si  adattava  alla  sua  sperimentazione  che

considerava linguisticamente polisemica.

Puntiglioso  misuratore  dello  spazio,  lo    ha  saputo  restituire

magnificamente  con  il  suo  segno­di­luce  organizzato  in  composizioni
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definite, strutturatissime. Ombre,  luminescenze, chiaroscuri e dettagli:

ogni  caratteristica  della  realtà  è  stata  investigata  per  trovarne  la

profondità,  quella  di  un  intimo  radicamento nelle  pieghe  recondite di

una  memoria  a  volte  evidente,  a  volte  appena  accennata.  Sempre

rivelatrice di nuovi percorsi di senso.

La potenza  visiva  classica nelle  sue  foto  è  stata  coniugata  all’indagine

dei particolari, alla loro minuziosa resa in forma quasi ritmica con una

capacità di organizzare la scena richiamando una certa plasticità.

Ha saputo leggere e ricostruire ogni soggetto fotografato con apparente

levità  rivelando,  a  un’attenta  lettura,  una  grande  capacità  poetica  allo

stesso  tempo ariosa e  incisiva, elegante ed essenziale  sino ad apparire

quasi perentoria…

A  Manuela  De  Leonardis  ha  raccontato  di  non  avere  mai

abbandonato la passione per il disegno e di non avere amato, per tanto

tempo,  “l’inserimento  nella  categoria  del  Fotografo”  per  via  dei  tanti

stereotipi  legati  alla  professione…  Poi  l’accettazione  e  con  essa  la

consapevolezza che la memoria è la cosa più importante di tutto, anche

della  stessa  Fotografia  alla  quale  si  affidano  troppo  spesso  i  nostri

ricordi, smemorando l’esperienza del vissuto…

Flavia  Montecchi  affida  la  sua  testimonianza  a  un  report

dell’incontro per un’intervista con Rodolfo:

“Eccoci davanti a un tavolino, Rodolfo non lo conosco ancora, capelli

bianchi e ordinati, occhi  che ricordano molto. Abbiamo cominciato a

parlare della memoria e poi della fotografia che si porta dentro: “Sono

stato di  tutto – mi racconta – c’è  stato un periodo  in cui  intervenivo

anche  con  la  pittura  sulle  mie  foto,  ma  ora  non  ho  più  bisogno  di

aggiungere.  Lei  già  contiene  le  ombre  delle  cose.  Le  sue  ombre  (…)

quando  scatti  hai un  ricordo,  vuoi quel  ricordo. E  se  il  prodotto non

combacia con  l’immagine che hai  in mente,  fai di  tutto per  tornare a

ricostruirla” (da: Il viaggio della memoria attraverso  le  fotografie di

Rodolfo  Fiorenza,  di  Flavia  Montecchi,  26  ottobre
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2009, http://www.artapartofculture.net/2009/10/31/…).

Di seguito, altre dichiarazioni per condividere e   riferire un poco della

persona e dell’artista Fiorenza.

Francesco Nucci:  “Rodolfo era, e sarà sempre, un pezzo importante

di  VOLUME!,  non  solo  perché  ne  è  stato  la  sua  memoria  per  tutti

questi anni ma perché era uno spirito affine al progetto. Come nessuno

era capace di entrare in sintonia con gli altri artisti, con le opere, con

il  mondo  circostante.  Nella  mia  vita  era  una  presenza  costante  e

fondamentale, a livello culturale, estetico e umano. Tutti noi perdiamo

un fotografo straordinario; io perdo un amico, un fratello.

Nel suo studio c’è ancora  la porta usata per  la mostra Sulla soglia a

VOLUME!. Ora mi  viene  da  pensare  che  ha  varcato  un  altro  tipo  di

soglia… Ciao Rodolfo!”

Stefano  Esposito,  Takeawaygallery:  “La  riservatezza  era  la

qualità  che  più  colpiva  di  Rodolfo.  Schietto  e  gentile,  fotografo

sensibile  e profondo, abbiamo condiviso  10 anni di  collaborazioni  ed

amicizia. Lo vogliamo ricordare nei suoi silenzi, nelle pause riflessive,

nella continua ricerca di contatto autentico ed intimità, evidenti tanto

nella vita privata che manifesti nei suoi lavori.”

Guido Laudani: “L’ultima volta che ci siamo sentiti è stata la tragica

sera in cui è stato male: una disperata telefonata di richiesta di aiuto,

ma quando siamo arrivati di corsa da lui non c’era più nulla da fare.

Ho conosciuto Rodolfo come fotografo e solo in un secondo momento

come pittore e profondo conoscitore della scultura e di come scolpire.

Il  suo  studio­abitazione  era  rigoroso  nella  sua  essenzialità,  ma  non

monastico.  Nel  caos  del  quartiere  San  Lorenzo,  una  volta  varcato  il

cancello  di  via  degli  Apuli,  si  entrava  in  un’altra  dimensione;  solo

allora  si poteva parlare di  fotografia, pittura,  scultura e di qualsiasi

altra cosa.

Con Rodolfo eravamo legati da una lunga amicizia, che aveva due tipi

http://www.artapartofculture.net/2009/10/31/archivio-approfondimenti-ottobre-2009-insights-archive-october-2009/
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di  frequentazioni:  da  una  parte  un  aspetto  mondano  e  sociale,  la

partecipazione comune ad eventi e manifestazioni; dall’altro il vedersi

solo noi due per uno scambio di idee e pensieri, che poi finivano spesso

in pizzeria alla Formula 1, oppure in altri posti della zona.

Ho seguito molto uno degli ultimi lavori di Rodolfo, che è quello sulle

mura: da diversi anni parlavamo di fare un qualcosa sulle pietre, sui

muri, sulle pareti di Roma e l’idea iniziale era di farlo a più mani con

altri  fotografi,  ma  poi  non  se  ne  è  fatto  nulla.  Circa  due  mesi  fa

Rodolfo mi ha regalato una di queste foto con una bella dedica.”

Daniela Perego,  artista:  “La  cosa  più  vera  che mi  poteva  venire  in

mente pensando a Rodolfo Fiorenza, volendo evitare i soliti elogi che si

possono  fare  in  questi  momenti  è  che  era  una  persona  riservata,

sensibile,  umile  e  gentile.  Personalmente  ho  sempre  pensato  che  nel

suo intimo ci fosse  quel bambino che un giorno si affacciò alla vita con

i timori e le speranze che sono tipiche dell’infanzia. Questo mi piacerà

ricordare di lui.”

Davide Orlandi Dormino,  artista,  che  ci  ha  lasciato  alcuni  intensi

ritratti  fotografici di Fiorenza, uno dei quali pubblichiamo qui,  ci dice

che:  “Rodolfo  sapeva  leggere.  Sapeva vedere.  Si  sapeva muovere nei

vicoli nascosti conoscendo l’ombra come la conoscono certe pietre.”

Alessandro  Bulgini:  “…e  già,  ancora  una  volta…,    e  ancora…  La

prima cosa che mi viene da pensare è che mi sono rotto  le  scatole di

questo andare via…, troppi, troppi… nonostante sappia che è così e che

continuerà così…

Con  Rodolfo  abbiamo  passato  belle  giornate,  intense,  a  parlare

ovunque  di  lavoro  e  vita,  di  intenzioni  e  tentativi,  di  colori

(principalmente  il  nero),  del  nostro  cuore  malandato  ma  non  per

questo  meno  esigente  e  predisposto  a  dare.  In  giro  per  Roma  in

motorino  pieni  di  attrezzature  fotografiche,  sballottati  dalle  strade

disconnesse,  lui come un quieto ragazzino disponibile ed entusiasta e
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poi  le  calde  giornate  al  suo  studio  con  la  porta  aperta  sul  cortile

assonnato  e  silenzioso,  io  seduto  sui  gradini  mentre  lui  scartabella

mazzi di  foto, qualche volta  con del vino,  si decide  come agire,  come

fare, c’è da dire ancora molto…

Dai Rodolfo, andiamo avanti comunque: il  lavoro c’è e non muore, si

veicola anche senza la nostra spinta. I giochi non sono chiusi ancora.”

Federica La Paglia tratteggia un intenso ritratto di Rodolfo Fiorenza

attraverso una narrazione che unisce l’uomo e la sua opera, saldamente

uniti con grande coerenza.

“Rodolfo era un uomo complesso, che attraverso la fotografia metteva

ordine con un sapiente dono della  sintesi. Chi ha avuto  la  fortuna di

conoscerlo bene  sa che  sotto  la grande riservatezza e  la gentilezza  si

celava  un  animo  appassionato.  Era  un  uomo  dolce  che  amava  il

salato, un ateo con un profondo rispetto per il sacro, un solitario che

amava  prendersi  cura  dei  suoi  ospiti  e  credeva  profondamente

nell’amicizia,  un  romano  legato  alla  sua  San  Lorenzo  ma  che  non

poteva non andare a rifugiarsi in campagna. Aveva un animo calmo

che  manteneva  la  capacità  d’indignarsi  e  questa,  forse,  era  la  sua

continua spinta al fare, progettare, scrivere, riscoprire.

Rodolfo era le sue conchiglie e i sassi, i piatti di ceramica di Vietri e il

poster  di Majakovskij,  i  libri  di Munari  e  le  pubblicazioni  con  le  sue

foto ai restauri, al Bernini e ai suoi dei. Si, lui era politeista, i suoi dei

erano i grandi dell’arte, della cultura, i grandi intellettuali del passato.

Rodolfo  era  la  sua  biblioteca,  era  il  libello  di  Genet,  L’atelier  di

Giacometti di cui era gelosissimo, era la cucina e i racconti vibranti di

siti archeologici,  le  telefonate serali dalla Cappadocia per raccontare

le luci della luna turca che, poi, rivedevo nell’incanto morbido delle suo

foto al rientro.

Era un uomo  introverso,  timido,  capace di ascolto e di profondità di

sguardo,  era  riflessivo  ed  analitico  e  tutto  questo  intreccio  era  la

spinta  a  ricercare  all’esterno  un  punto,  un’ombra,  un  paesaggio  che

fosse  l’asciuttezza  che  contenesse  l’insieme.  Il  bianco  e  il  nero  sono  il
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suo punto di equilibrio tra il tutto e il nulla.”

Federica,  sua  grande  amica, mi  ha  raccontato  di  alcune  citazioni  che

Rodolfo  le  fece, da Ezra Pound;  su questo  input,  lasciamo  la  chiusura

per questo ricordo postumo del fotografo e della persona  all’immenso,

controverso poeta, saggista e intellettuale (da Letters of Ezra Pound):

“Non usate alcuna parola superflua, alcun aggettivo che non

riveli qualcosa.”

Forse, mai pensiero calza più perfettamente a pennello per le immagini

di  Rodolfo  Fiorenza  e  ben  si  attaglia  anche,  io  credo,  al  suo  essere­

stato­nel­mondo con la sua vera, umanissima sensibilità.

Il cursore diretto sulle immagini visualizzerà le didascalie; cliccare

sulle stesse per ingrandire.
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4 Comments To "Rodolfo Fiorenza: un ricordo corale"

#1 Comment By gregorio On 2 marzo 2012 @ 12:41

commovente, intelligente, colto e bello questo articolo che dici bene, è

corale: ci si leggono cuore e testa, critica e sentimento tirato fuori da
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tutti quelli che hanno apprezzato l’artista e l’uomo. Davvero edificante.

Greg

#2 Comment By martina On 2 marzo 2012 @ 12:43

magnifico tributo vero giusto, per un fotografo davvero particolare e

una persona sempre sorridente. Avete dato un bel ritratto di lui e un

punto sul suo lavoro da manuale di Storia dell’arte e della fotografia. Ne

sono commossa. Martina P.

#3 Comment By Maria On 2 marzo 2012 @ 14:31

bravi, un ritratto bellissimo e struggente…

#4 Comment By claudio adami On 5 marzo 2012 @ 12:20

a volte anche le parole riescono a tracciare un ritratto forte e preciso

come la fotografia. Grazie Barbara

pubblicato su art a part of cult(ure): http://www.artapartofculture.net

URL articolo: http://www.artapartofculture.net/2012/03/02/rodolfo­fiorenza­un­ricordo­

corale­di­barbara­martusciello/

Clicca questo link per stampare

© 2014 art a part of cult(ure).



3/10/2015 art a part of cult(ure) » Maurizio Pollini, architetto delle emozioni » Print

http://www.artapartofculture.net/2012/03/02/maurizio­pollini­architetto­delle­emozioni/print 1/3

Maurizio Pollini, architetto delle emozioni
di Fabrizio Florian | 2 marzo 2012 | 820 lettori | No Comments

Geniale  sperimentalismo  e  intimità  romantica,  il  rigore  senza

compromessi  di  Maurizio  Pollini  che  racconta  al  pianoforte  la

stagione  irripetibile  del  romanticismo musicale  di  Frédéric  Chopin

(1810­1849) e di Franz Liszt  (1811­1886).  Il programma scelto per  il

concerto  all’Auditorium  Parco  della  Musica  di  Roma  non

comprende brani per cui i due musicisti sono diventati famosi presso le

platee di tutto il mondo, ma autentici testamenti spirituali che fanno di

Chopin e Liszt autentici precursori della musica del XX secolo.

Il cursore diretto sulle immagini visualizzerà le didascalie; cliccare

sulle stesse per ingrandire.

Non esiste oggi al mondo un interprete più acclamato, invocato, imitato

da  generazioni  di  pianisti  che  esaltano,  in  Pollini,  il  suo  razionalismo

architettonico,  la  limpidezza  e  la  perfezione  della  qualità  del  suono

http://www.artapartofculture.net/new/wp-content/uploads/2012/03/pollini450.jpg
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http://www.artapartofculture.net/author/fabrizio/
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unita ad una profonda ricerca sui dettagli interpretativi, anche minimi,

dei  compositori  che  ha  affrontato.  Accusato molto  spesso,  insieme  ad

un  altro  gigante  dell’interpretazione,  Pierre  Boulez,  di  una  certa

freddezza  nell’interpretazione  (come  se  la  capacità  di  saper  cogliere

tutte  le sfumature del  testo e di rendere evidente  la struttura generale

fosse  sinonimo di mancanza di  emozione)  in  realtà Pollini,  con  la  sua

splendida disciplina, si scaglia contro il perbenismo pianistico, l’effetto

a tutti i costi, il tradimento dell’esecutore nei confronti del musicista, il

qualunquismo interpretativo, le mode.

Il suo Chopin è quanto di più lontano si possa concepire dall’immagine

melensa  di  artista  sofferente  e  femmineo:  è  sufficiente  ascoltare  la

Fantasia  in  fa  minore  op.  49  (1841)  e  la  Polonaise­Fantasie  op.  61

(1845/46)  per  rendersi  conto  che  il  musicista  polacco  persegue  con

grande coerenza la volontà di rompere totalmente con modelli musicali

precedenti  in  favore  di  opere  di  massima  sperimentazione:  brevi

introduzioni, esposizioni di più gruppi tematici, libero fantasticare dove

le  idee  sembrano  apparire  e  svanire  o  ritornare  talvolta  a  notevole

distanza dalla prima enunciazione. O ancora il tumultuoso Scherzo n. 1

op. 20  (1831­32),  che  risente  probabilmente  delle  emozioni  provocate

dalle  notizie  sulla  repressione  zarista  dell’insurrezione  in Polonia  o  la

parentesi lirica, vero e proprio diario intimo, dei Notturni op. 62. Opere

che  esaltano  la  musica  allo  stato  puro  e  dove  l’esplorazione  della

tastiera  pianistica,  con  tutte  le  implicazioni  tecniche  e  timbriche,  è

dichiaratamente il problema centrale.

Problema  che  ritorna,  esaltato  all’ennesima  potenza,  anche  nelle

composizioni  pianistiche  di  Franz  Liszt,  autentico  idolo  della  nobiltà

ottocentesca  e  che  una  lunga  pratica  pianistica  intesa  a  riprodurre

esteriormente  il  virtuosismo  esasperato  ha  trascinato molta  della  sua

produzione in un vergognoso oblio.

Se la Sonata in si minore (1852­53) è opera tra le più sconvolgenti della



3/10/2015 art a part of cult(ure) » Maurizio Pollini, architetto delle emozioni » Print

http://www.artapartofculture.net/2012/03/02/maurizio­pollini­architetto­delle­emozioni/print 3/3

seconda metà  dell’Ottocento,  la  fine  definitiva  della  sonata  romantica

che  viene  totalmente  decostruita,  le  opere  estreme  (1881­1886)

rappresentano  quanto  di  più  incredibile  si  potesse  concepire

musicalmente  nell’Ottocento;  e  soltanto  Pollini  poteva  evocare  i

devastanti colori apocalittici di Unstern, raccontare la rassegnazione al

proprio destino di Nuages Gris e il decadimento fisico e mentale di La

lugubre gondola e di Richard Wagner – Venezia: composizioni scabre e

rarefatte  su  cui  aleggia  uno  spaventoso  senso  di  morte  e  di  fine  del

mondo.
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Maria Teresa Parpagliolo: architetto
pioniera del Novecento

di Caterina de Gasperis Giurgola | 3 marzo 2012 | 1.443 lettori | 6
Comments

Maria  Teresa  Parpagliolo  è  stata  una  delle  più  importanti

paesaggiste  italiane  del  900’  in  Italia,  che,  a  cavallo  tra  le  due  guerre

riesce  a  ritagliarsi  uno  spazio  nell’architettura  del  paesaggio,  in  un

campo  di  lavoro  dominato  essenzialmente  da  figure  professionali

maschili.

Il cursore diretto sulle immagini visualizzerà le didascalie; cliccare

sulle stesse per ingrandire.

Proveniente  da  una  famiglia  della  buona  borghesia  romana,  versatile,

colta,  spiritosa  e  con  la  conoscenza di  tre  lingue,  si  è  fatta  largo nella

professione  affiancando  Raffaele  De  Vico  e  Piero  Porcinai  nella

redazione del Parco dell’Eur ed altri giardini per Enti Pubblici e privati.

http://www.artapartofculture.net/new/wp-content/uploads/2011/05/parpa1.jpg
http://www.artapartofculture.net/new/wp-content/uploads/2011/05/parpa2.jpg
http://www.artapartofculture.net/new/wp-content/uploads/2011/05/parpa3.jpg
http://www.artapartofculture.net/author/caterina/


3/10/2015 art a part of cult(ure) » Maria Teresa Parpagliolo: architetto pioniera del Novecento » Print

http://www.artapartofculture.net/2012/03/03/maria­teresa­parpagliolo­architetto­pioniera­del­novecento/print 2/8

Quando,  a  25  anni,  cominciò  ad  interessarsi  all’architettura  del

paesaggio,  non  c’erano  in  Italia  scuole  professionali  o  specializzate  in

questa  materia;  infatti,  la  progettazione  dei  giardini  era  eseguita  da

architetti se non dai giardinieri che poco sapevano d’arte e di paesaggio.

Iniziò  a  tenere  una  rubrica  sulle  riviste  “Domus”  dal  1930  al  1938,

“Giardino  Fiorito”  e  sul  “Journal  of  the  Institute  of  Landascape

Architects”. Questa attività giornalistica  le  consentì non  solo di  creare

l’interesse  per  la  materia  ma  anche  di  aprirsi  ad  un  nuovo  campo

professionale. Infatti, fu chiamata nel 1939, durante il periodo fascista,

alla redazione del Parco dell’Eur assieme agli Architetti Raffaele de Vico

e Pietro Porcinai e  inviata dal Governatore di Roma a fiere e convegni

internazionali  come  Berlino,  Essen  e  Parigi.  Per  far  fronte  alla

complessità  e  alla  vastità  del  progetto,  che  ricopriva  un’estensione  di

circa 40.000 ettari, la Parpagliolo dovette procedere con il suo team alla

zonizzazione del  parco,  definendo:  i  viali,  il  lago,  i  giardini  all’interno

dei  lotti,  l’organizzazione  e  lo  studio  organico  per  la  distribuzione  del

lavoro nonché la preparazione del terreno e soprattutto il reperimento

delle numerose piante necessarie.

A  questo  proposito  la  Parpagliolo  voleva  ottenere  un  giardino

paesaggisticamente  a  pronto  effetto,  che  si  integrasse  con  il  territorio

nel giro di pochi mesi; a tale proposito si recò in tutti i più grandi vivai

del  centro  nord  Italia  e  successivamente  alla  Fiera  di  Berlino  per

scegliere  e  prenotare  le  essenze  arboree  e  arbustive  con  chiome  già

formate  e  ombrose.  I  tre  consulenti  dell’E  42  erano  d’accordo  nel

definire un progetto che si confondesse il più possibile con la campagna

romana, sia come linee che come essenze coniugando stilisticamente il

giardino “italico”, cioè il giardino all’italiana del passato, all’architettura

più moderna in voga al momento.

La preferenza per specie indigene fu manifestata proprio in quegli anni,

quando a Roma furono piantatati in gran quantità pini, lecci, cipressi e
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oleandri lungo strade e viali come simboli di “italianità” e  “romanità”.

Il  Parco  dell’Eur  fu  realizzato  solo  in  parte  a  causa  della  II  Guerra

Mondiale,  ma  rimane  ancora  oggi  un  sito  interessante  per  quanto

sembri un collage di giardini italiani (si trovano riferimenti espliciti ad

esempio ai giardini di Tivoli, di Bagnaia e di Boboli).

In  un  articolo  su  “Domus”  del  1931  scrive  sui  principi  ordinatori  del

giardino  italiano  ricollegandosi  al  testo del  1915 della Pasolini Ponti  e

mette  in  risalto  come giardino  e paesaggio  facciano parte dello  stesso

quadro.

I  principi  a  cui  l’autrice  fa  riferimento  sono  di  ordine  estetico–

architettonico, in quanto devono armonizzarsi sia con le linee della casa

che  con  quelle  dell’ambiente  naturale,  e  anche  di  ordine  pratico,  in

quanto  impongono di considerare  le condizioni particolari  in rapporto

ai desideri del proprietario ma anche di natura progettuale come le viste

,  l’orientamento,  il  clima,  la  direzione  dei  venti.  Da  ciò  veniva  “una

equilibrata  e  logica  disposizione  degli  spazi  in  virtù  della  quale  le

terrazze  e  i  giardini  presso  la  casa  lasciavano  questa  in  posizione

centrale libera nella luce e dall’aria, e i viali di lecci e di lauri, tagliati

regolarmente  in  proporzione  della  larghezza  dei  viali  stessi,

portavano  gradualmente  dalle  linee  severe  e  alla massa  dell’edificio

alla  linea della  libera campagna avvicinandosi alla natura”. Ebbene:

questi  sono  ancora  dei  concetti  importanti  che  evidenziano  lo  stretto

legame del giardino con il paesaggio, ma, per comprenderli appieno, si

deve considerare il contesto in cui Maria Teresa Parpagliolo opera e fare

riferimento ad altre esperienze.

In  seguito  al  suo  viaggio  a  Berlino  teorizzò  e  scrisse  sul  concetto  del

giardino  come  estensione  della  casa  e  abitazione  all’aperto,  che  in

Germania  veniva  peraltro  già  discusso  dai  primi  anni  del  ‘900  e  di

nuovo negli anni Venti sulla base delle influenze inglesi del movimento

Arts  and  Crafts,  dove  veniva  auspicata  la  piantagione  di  bulbi  a
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fioritura  primaverile,  arbusti  esotici  e  decorazioni  floreali  assemblate

con componenti architettoniche come muri di contenimento e scalette

fiorite.  A  questo  proposito,  prendendo  ad  esempio  la  sensibilità

collettiva  tipica  del  nord  Europa,  cercò  di  diffondere  la  tesi  che  i

giardini delle abitazioni non fossero divisi dalle strade con recinzioni –

muri ma separati dalla vegetazione,  cercando di  creare una sensibilità

collettiva  del  verde  comune  anche  nel  nostro  paese,  cosa  che  ancora

oggi purtroppo non è stata assimilata.

La  Parpagliolo  rimase  vice  capo  e  poi  capo  incaricata  dell’Ufficio

Progettazione parchi e giardini dell’Eur fino alla cessazione del servizio

il 31 maggio 1942.

Nel 1946 si sposa con il militare dell’aviazione inglese Ronald Shepard,

andando  a  vivere  in  Inghilterra;  il  lavoro  all’estero  e  la  sua  rapida

integrazione nella ristretta cerchia dei paesaggisti inglesi la portano ad

abbandonare quella preferenza per il disegno classico e monumentale e

ad interagire con un atmosfera più libera e stimolante tipica del garden

design  anglosassone.  Contemporaneamente  gli  viene  offerto  di

collaborare ai progetti della Società Generale Immobiliare italiana che,

negli anni della ricostruzione post bellica e poi fino agli anni Settanta,

realizzerà  innumerevoli  interventi  sul  territorio  nazionale  e,

principalmente  a Roma, questa  collaborazione  la porterà  a  vivere una

vita da pendolare tra l’Italia e l’Inghilterra per realizzare le sistemazioni

a verde privato all’interno di comprensori residenziali di riallacciandosi

invece ai modelli anglosassoni e americani del Community Landscape.

Così,  negli  anni  ‘60  e  ‘70  nacque  Casal  Palocco,  città­giardino  fuori

Roma  per  la  quale  l’architetto  progettò  il  verde  stradale  e  i  giardini

privati,  pubblici  e  semipubblici  disegna  il  comprensorio  di  Vigna

Stelluti,  il  Parco  dell’  Albergo  Hilton  del  1963  a  Monte  Mario,  il

Cimitero francese di guerra a Monte Mario (su concorso nazionale vinto

assieme alla sua collega l’architetto Elena Luzzatto Romoli), l’atrio della

Rai ( 1966) a Viale Mazzini, dove progetta per la prima volta il giardino
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contemporaneo  unito  a  quello  giapponese,  disponendo  sassi  erratici  ,

essenze orientali come il pino mugo, azalee,aucuba e ginepro.

In Inghilterra collabora con l’architetto paesaggista inglese Frank Clark,

progettando  il  piccolo  giardino  del  Regatta  Restaurant,  con  curve

sinuose  e  forme  biomorfe  che  ricordano  i  giardini  di  Burle  Marx  e

l’influenza di opere di artisti come Jean Mirò, Jean Arp, Victor Pasmore

e Barbara Hepworth .

In  qualità  di  segretaria  dell’Associazione  Italiana  degli  Architetti  del

Giardino  e  del  Paesaggio  (AIAPP),  assieme  a  Porcinai,  elabora  un

progetto  per  la  fondazione  di  una  scuola  per  l’Architettura  del

Paesaggio. Fu questa  la prima di una  serie di  iniziative  che portarono

all’apertura  della  Scuola  di  Specializzazione  in  Architettura  del

Paesaggio per architetti ed ingegneri, istituita nel 1978 presso la facoltà

d’Architettura dell’Università degli Studi di Genova.

Nel 1972 studia e realizza il progetto di ricostruzione dei giardini storici

afgani  a Kabul del  sito  cinquecentesco dell’Imperatore Bagh­i Mughal

Babur su incarico dell’Istituto per il Medio ed Estemo Oriente ( ISMEO)

di  Roma­  2  (Kabul:  Il  Bagh  I  Babur.  un  progetto  e  una  ricerca  sulle

possibilità di una completa ricostruzione), ricerche, i cui risultati furono

due  progetti  che  dimostrano  la  sua  capacità  di  riprendere  culture

diverse,  unendo  aspetti  storici,  estetici,  sociali  e  tecnici  che mostrano

l’influenza dell’Ecological Planning Method così come definito da Ian L.

McHarg.

Fino  alla  morte,  la  Parpagliolo  partecipò  a  convegni  internazionali

contribuendo  allo  scambio  di  esperienze  con  colleghi  di  altri  paesi  e

dando  impulsi alla  formazione di una più vasta coscienza pubblica sui

temi  dei  giardini,  del  paesaggio  e  dell’ambiente  in  generale. Grazie  al

suo impegno per  la professione, merita di essere collocata a fianco dei

suoi colleghi già famosi e conosciuti. Inoltre, precorrendo il movimento

ecologista  italiano,  fu  certamente  una  pioniera  dell’affermazione
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dell’Architettura  del  paesaggio.  Il  suo  impegno  in  varie  associazioni

mostra quanto per  lei  fosse  importante  sensibilizzare un pubblico più

vasto alla cultura del giardino e alla tutela della natura e del paesaggio.

In  conclusione,  si  prodigò  in  un’attività  frenetica  ma  culturalmente

valida  non  priva  di  ostacoli  a  cominciare  dalla  guerra  ,  che  questa

donna  appassionata  e  dotta  ha  portato  avanti  con  convinzione  e

professionalità non comune, che dovrebbe essere seguita e soprattutto

celebrata  affinché  le  nuove  generazioni  trovino  ispirazione  e

convinzione nel perseguire le proprie battaglie specialistici.

6 Comments To "Maria Teresa Parpagliolo: architetto pioniera del Novecento"

#1 Comment By Jyoti Graziano On 5 marzo 2012 @ 14:16

Grazie mille per questo articolo, tra l’altro ben scritto. Sarebbe molto

interessante continuare ad approfondire con una serie di articoli

l’attivita’ delle donne nel campo dell’architettura o altre professioni

artistiche o creative che storicamente erano per lo piu’ praticate da

uomini. Per lo piu’ per sapere chi erano le nostre antenate e per

comprendere quale fosse il loro approccio!

#2 Comment By Gloria Piermarini On 5 marzo 2012 @ 18:01

Bravissima, molto interessante. Sono d’accordo sul fatto che varrebbe la

pena di approfondire la conoscenza cercando e pubblicando i suoi

progetti e soprattutto di saperne di più sui suoi rapporti professionali

con Porcinai. Consiglio di mandare l’articolo anche alla rivista

Architettura del Paesaggio!

#3 Comment By rodriguez pia maria On 8 marzo 2012 @ 11:31

Ho letto con molto interesse l’articolo, anche perchè tratta di un aspetto
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dell’architettura sempre più importante che ci coninvolge perchè

riguarda l’ambiente naturale ed è segno di alta qualità di vita.

Complimenti all’autrice.

#4 Comment By gabriele dé riccardi, Milano On 9 marzo 2012 @ 09:28

E’ esaltante leggere di ” pioniere ” al femminile a cui qualcuno rivolge

nuova attenzione e tributo rendendo pubbliche notizie: serve tantissimo

a rendere giustizia a tante realtà sottovalutate, alle DONNE ancora oggi

penalizzate nella vita e sul lavoro. Grazie di cuore, questi articoli sono

ottimi spunti di partenza e stimolo per conoscere meglio, fare chiarezza,

per sapere e veicolare perché anche altri sappiano e si riapproprino di

un MODELLO FEMMINILE diverso, migliore da quello che passa in

Tv, nei media, nella pubblicità, nel sistema maschio­centrico della

politica, per esempio …

#5 Comment By gabriele dé riccardi, Milano On 9 marzo 2012 @ 09:30

p. s. : magnifico anche questo

!!!http://www.artapartofculture.net/2012/01/10/pionieri­2­delia­la­

ragazza­elettronica­che­venne­dal­futuro­di­paolo­di­pasquale/

#6 Comment By illuminata On 13 marzo 2012 @ 08:11

Grande donna, ottima professionista, una epigona che è stato bello

conoscere (ma belli anche i commenti precedenti al mio!!!!!). Grazie di

cuore
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Il DOCVA al museo del ‘900. Intervista a
Mario Gorni

di Costanza Rinaldi | 3 marzo 2012 | 1.132 lettori | 1 Comment

Prende  il  via  giovedì  1 marzo  la

collaborazione  tra  il  recente

Museo del ‘900 di Milano e il

Docva  (Documentation

Center  for  Visual  Arts),

organizzato  da  Careof  e

Viafarini.

Nella  sala  Archivi  del  Museo,

all’ultimo piano, ci saranno infatti due postazioni aperte al pubblico che

permetteranno  di  accedere  a  una  prospettiva  completamente  inedita

sull’arte  italiana  degli  ultimi  decenni,  questo  grazie  una  selezione  di

materiali,  documenti  e  opere  provenienti  dal  Docva  appositamente

selezionata da uno dei fondatori, Mario Gorni.

Siamo  andati  a  intervistarlo  per  scoprire meglio  questo  progetto, ma,

come  capita  spesso  quando  si  chiacchiera  d’arte  e  cultura,  i  discorsi

sono andati ben oltre.

Finalmente  sembra  che  il  Comune  di  Milano  parli  con  le

realtà  che  tengono  viva  la  nostra  città  da  anni.  Raccontaci

meglio in cosa consisterà questa collaborazione.

“Sì,  è  un’ottima  opportunità  per  noi  di  Careof  e  di  Viafarini.

Praticamente  sarà  come  una  piccola  sede  distaccata  del  Docva  e

quindi sarà molto interessante per tutti, sia per il pubblico che non

http://www.artapartofculture.net/author/costanza/
http://www.artapartofculture.net/new/wp-content/uploads/2012/03/toilet-paper-docva1.jpg
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conosce la video­arte, sia per il Museo del ‘900 che in questo modo

sembra  cominciare  ad  aprirsi  davvero  verso  il  contemporaneo,  sia

per noi, ovviamente, perché è un’ottima vetrina.”

Cosa troverà il pubblico nella Sala degli Archivi?

“E’ molto semplice: ci sarà un computer connesso sempre a internet

che  permetterà  l’accesso  ai  siti  del Docva,  di  Careof  e  di  Viafarini

che  vengono  aggiornati  quotidianamente  con  la  catalogazione  dei

nostri archivi cartacei e video. In più, ci sarà un VideoJukebox, sul

quale  sono  caricati  alcuni  dei  nostri  video  e  che  l’utente  potrà

decidere di vedere nella sala creata e arredata ad hoc per il Docva.

Adesso  cominciamo  con  una  cinquantina  di  video  [si  gira  verso  il

monitor e seleziona uno dei video dall’elenco], ad esempio questo di

Alexander Vendler a Brera: vedi, per ognuno ci sarà una scheda con

tutte le informazioni necessarie, la durata, l’anno, il luogo.

Sarà  come  una  mostra­video  aggiornata  continuamente.  Io

deciderò,  ad  esempio  ogni  2  mesi,  di  togliere  questi  primi  video

caricati e proporne altri, magari seguendo delle tematiche comuni,

come l’animazione o la questione spinosa dell’identità dell’artista.”

Ad esempio, qualche anticipazione su altri video che saranno

disponibili da subito?

“Ci saranno sia documentazioni di eventi artistici e culturali come le

Biennali, Documenta e altre manifestazioni, sia video di artisti,  tra

gli altri per ora ci sono Chiara Bertola, Luciano Fabro, Fabio Mauri,

c’è anche qualcosa di Anish Kapoor e di Marina Abramovich.”

Quindi  sarà  una  nuova  scoperta  per  chi  non  si  è  mai

avvicinato  alla  video­arte  e  un  ottimo modo  per  avere  degli

spunti  di  riflessione  anche  per  curatori  e  per  critici  d’arte.

Anche  se  al momento  sembra  che  tutti  stiano  a  vedere  cosa

succede, che nessuno sia spinto a fare grandi passi, la verità è
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che  l’arte  non  si  ferma,  così  come  non  si  ferma  neanche  il

collezionismo.

“Sì,  secondo  me  l’arte  è  qualcosa  in  continua  espansione,  l’unica

cosa  che  non  è  in  grande  espansione  adesso  è  il mercato. Oggi  in

questa  situazione  di  crisi  internazionale  resta  molto  basso.  Per

quanto  riguarda  la  video­arte,  in  Italia  si  vende  comunque,

soprattutto  perché  qui  i  collezionisti  di  video  sono  nati  solo  dieci

anni  fa. Sai  l’arte  e  il  collezionismo sono  l’acqua che  si dà ai  fiori.

L’acqua prima la bevi e soddisfi il tuo bisogno di sete, dopodiché se

l’acqua è  tanta allora vai a  comprare anche  l’arte, penso sia molto

semplice. E’ tutto basato su un principio edonistico molto semplice.

Appena  ci  sarà  una  crescita  nuova,  finiranno  i  tagli,  secondo  me

riprenderà tutto tranquillamente.”

Intanto  possiamo  provare  a  migliorare  e  a  crescere,  a

raggiungere  i  livelli  di  altri  paesi  europei  neanche  troppo

lontani…

“La produzione di video è in grande espansione, perché è migliorata

molto la qualità, si cerca di fare qualcosa sempre più bello e intenso

da  comunicare.  E’  vero,  c’è  ancora  tanto  da  imparare,  soprattutto

qui in Italia, molti approcci alla video­arte sono troppo caserecci da

noi, mentre  all’estero  sono  più  attenti  alla  qualità  e  all’immagine,

all’opera in sé e alla sua estetica. Il vero problema è che in Italia non

ci  sono  accademie  valide  in  questo  senso,  mentre  tutte  le  scuole

tedesche,  olandesi,  inglesi  ad  esempio  sono  molto  più  raffinate,

sono  più  concentrate  su  quest’aspetto, ma  loro  hanno  cominciato

prima di noi. Quello che si vede qui sono delle cose interessanti che

però sono in un forte ritardo con quello che succede fuori.

Si  sta  guardando molto  alla  televisione  e  al  cinema, nel  senso  che

una grande fetta della produzione è relativa ad un immaginario che

proviene da quelle situazioni, sia nei messaggi che nei modelli, nella
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forma  insomma.  Sto  pensando  ad  esempio  al  3D  che  adesso  sta

invadendo  il  campo  sia  nel  cinema  che  nella  televisione  e  che  tra

poco arriverà anche nella video­arte. [ride] Ci ritroveremo a vedere i

video  con  gli  occhialini  e  sarà  un  disastro,  perché  ancora  di  più

perderà d’importanza  il  contenuto,  il messaggio  che è  la parte  che

onestamente mi interessa di più.”

I  contenuti  e  i  messaggi  della  cultura  sembrano  vacillare

molto, oggi. Cosa ne pensi?

“[sospira  e  ride]  Siamo  messi  male.  Non  ci  sono  più  grandi

intellettuali, si è polverizzato tutto. Non ci sono più come una volta

grandi  poeti,  grandi  scrittori,  grandi  pensatori  ed  è  tutto  molto

molto parcellizzato. Non c’è più un Moravia, o un Pasolini, oppure

un Calvino che in qualche modo riesca ad influenzare anche gli altri

settori.

Oggi abbiamo grandi specialisti che fanno solo una cosa, ognuno ha

il  proprio  orto,  il  proprio  salvagente  e  allora  va  tutto  a  rotoli.

Soprattutto quando ti rendi conto che alcuni intellettuali italiani che

tutti  stimiamo  e  di  cui  leggiamo  i  libri,  compiono  scelte

assolutamente  estranee  a  una  conoscenza  approfondita  dell’arte,

allora ti accorgi che l’equilibrio si è rotto.

Al contrario invece, gli artisti hanno una visiona molto profonda del

panorama culturale, della letteratura, della musica per esempio. C’è

un rovesciamento che secondo me è molto drammatico.”

Da  cosa  è  dato  secondo  te  questo  rovesciamento?  Ha

un’origine precisa sociale o politica?

“No, più di tutto è la scuola ad essere carente. Manca l’abitudine al

contemporaneo,  al  vedere  il  quotidiano  e  a  riconoscerlo  come

contemporaneo. A non capire che l’arte è la compagna quotidiana di

tutti e che non sta solo nei musei, ma che lavora anche per la strada.

Gli  artisti  parlano  di  oggi  non  di  50  anni  fa  e  invece,  così  come
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funziona adesso la scuola, è un pensiero che non entrerà mai nella

testa di chi non si occupa d’arte, di chi non è un addetto ai lavori.

C’è  anche  molto  snobismo  da  parte  del  mondo  dell’arte

contemporanea e proprio perché non è conosciuta, spesso non viene

presa  in  considerazione.  E’  un  mondo  esclusivo,  ed  è  vero

purtroppo.

Ci sono tante piccole lobby, molto spesso di gente pretenziosa, con

la puzza sotto al naso come di suol

dire  e  questa  gente  usa  l’arte  come  una  medaglia,  scegliendo  di

vivere in uno star system. Le persone normali, quelle che lavorano

otto ore al giorno, quelle che fanno un lavoro dignitoso, dall’operaio

al professore non sono abituate, né educate a vedere, a frequentare

questo  mondo  e  a  mescolarsi  con  loro,  con  quelli  che  hanno  più

acqua per capirci.”

E’ una malattia che colpisce solo l’arte contemporanea?

“Non lo so, certo  i musicisti sono completamente diversi. Prima di

tutto  perché  sono  degli  esecutori,  degli  artigiani,  hanno  un’umiltà

totalmente  diversa,  perché  hanno  a  che  fare  con  un  lavoro  che  è

assolutamente  professionale.  La  professionalità  di  un  artista,  se  è

professionista e se è professionale, non sta tanto nel dipingere bene

un  quadro  come  per  un musicista  eseguire  bene  uno  spartito, ma

nell’essere  creativo e nel  trovare  i mezzi di  comunicazione corretti

che  solo  in  un  secondo momento  entreranno  nel mondo  dell’arte

per comunicare il più alto livello del pensiero.

L’artista visivo ha un ruolo diverso, spesso non è assolutamente un

artigiano  e  questo  è  il  vero  problema.  Sebbene  faccia  parte  della

cultura  contemporanea  a  volte  influenzandola,  resta  parte  di  un

piccolo  mondo  di  superman,  nel  quale  tutti  quanti  cercano  di

entrare e spesso ne vengono respinti.”

Ma che ruolo hanno in questo scenario i curatori e i critici di
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cui parlavamo prima?

“L’arte  contemporanea  ha  questa  nomea  d’incomprensione,  è

difficile,  non  ci  sono  più  gli  strumenti  per  comprendere  e

apprezzare un’opera: c’è bisogno d’informazioni che aiutino. Non è

più come guardare un quadro: con  l’arte contemporanea è proprio

tutto  diverso,  si  è  spostato  l’asse.  E’  difficile  da  comunicare,  è

difficilissima da raccontare.

I critici hanno delle responsabilità, anche se non sempre.

Il  problema  è  che  è  veramente  difficile,  bisogna  essere  così  tanto

comunicativi  e  capaci  di  costruire  il  senso  delle  cose  ed  essere  in

grado di raccontarle e farle capire a chi di arte non se ne occupa, a

tua  madre  come  idea.  Allora  funziona.  Invece  questo  livello  non

viene mantenuto. Pochi sono riusciti a farlo. Ci stiamo parlando tra

di noi, questo è il problema e si cade nell’autoreferenziale.

1 Comment To "Il DOCVA al museo del ‘900. Intervista a Mario Gorni"

#1 Comment By Daniele Scarpa Kos On 17 febbraio 2013 @ 18:57

Vorrei sapere per quale ragione un’istituzione pubblica sostenuta dai

soldi di tutti i cittadini promuove di fatto una rete privata quale

DOCVA­Via Farini­Careof.

Un’istituzione pubblica dovrebbe porsi in posizione equidistante da

tutte le realtà artistiche indipendenti. La motivazione presente nel loro

sito di “garantire l’accesso semplice e gratuito a una raccolta di

documenti unici” rappresenta una vera presa un giro per chi sa cosa

siano i valori del pluralismo della cultura. C’è da rimanere allibiti nel

leggere quest’intervista a Mario Gorni: la sfrontatezza, la mentalità

lobbista di chi non si pone nemmeno lontanamente questioni centrali di

democrazia della cultura e corretta gestione delle istituzioni

Ennesimo esempio del degrado (truccato da innovazione) a cui è giunto
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il sistema dell’arte italiano. Tecniche di chi specula sulla totale assenza

di diritti di una fascia di lavoratori debole quali sono gli artisti.

Il circuito milanese Via Farini non è nuovo ad operazioni sfacciate di

lobbismo di questo genere. Vorrei ricordare la vicenda Italian Area­

Museo Senza Centro da me denunciata e la “collaborazione” MAXXI­

DOCVA, dove vediamo ricomparire sempre gli stessi nomi: Chiara

Agnello, Milovan Farronato, Mario Gorni, e la Chiara Bertola del

comitato di critici di Italian Area (nei video visibili da subito a Milano).

In pratica una manciata di nomi ha un accesso privilegiato e condiziona

ed indirizza il gusto (e quindi le scelte) delle maggiori istituzioni

pubbliche d’arte italiane. Una vera vergogna!

Suggerisco agli artisti di ritirare per protesta il prorio portfolio da questi

archivi che creano lobby di potere sulla pelle di lavoratori senza diritti
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Nuova Gestione al Quadraro: uno Sguardo
Contemporaneo. L’intervista

di Francesca Campli | 6 marzo 2012 | 980 lettori | No Comments

Gino  è  un  barbiere  che  ha  la  sua  bottega  in  via  dei  Quintili.  A  voler

essere sinceri, Gino è il barbiere di Via dei Quintili e di tutto il quartiere

Quadraro e non uso  il  termine bottega a caso, perchè  la soglia – sulla

quale  spesso  lo  trovi  a  salutarti  intento  in  una  conversazione  con

qualche  abitante  del  quartiere  –  è  l’ingresso  non  di  un  negozio

qualsiasi, piuttosto di un “ufficio delle cose perdute”, dove la Storia ha

fatto capolino, lasciando tracce, oggetti, fotografie solo apparentemente

di poco significato.

Il cursore diretto sulle immagini visualizzerà le didascalie; cliccare

sulle stesse per ingrandire.

http://www.artapartofculture.net/new/wp-content/uploads/2012/03/Porta-Furba-Quadraro.jpg
http://www.artapartofculture.net/new/wp-content/uploads/2012/03/11.jpg
http://www.artapartofculture.net/new/wp-content/uploads/2012/03/3.jpg
http://www.artapartofculture.net/new/wp-content/uploads/2012/03/4.jpg
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Il Quadraro, come molti quartieri romani, sembra vivere come un’isola

galleggiante  nella  fitta  rete  urbana,  quasi  soffocato  dall’incedere  della

città che cresce. Si sviluppa ai margini dello stradone della Tuscolana,

aprendosi appena al di sotto dell’acquedotto Felice.

Oggi mi  trovo a percorrere  le strade che scivolano  in questo angolo di

città  e,  più  che  altrove, mi  sembra di  compiere un piccolo  viaggio nel

tempo.  I  disegni  delle  palazzine,  le  strade  strette,  la  sopravvivenza  di

certi luoghi – come la stessa bottega di Gino – mi restituiscono il sapore

di anni lontani e questa sensazione contrasta con l’intento che oggi mi

porta  qui,  alla  ricerca  di  segni  contemporanei  tracciati  dagli  artisti

coinvolti nel progetto Nuova Gestione. La mostra è presentata da un

gruppo  di  giovani  storici  dell’arte,  riuniti  nel  collettivo  Sguardo

Contemporaneo che hanno curato lo sviluppo di sei installazioni nel

quartiere..
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Valentina Fiore, una delle partecipanti al collettivo, mi ha raccontato

il progetto, con gli intenti che lo hanno guidato, le varie partecipazioni

che lo hanno arricchito e gli sguardi che hanno risvegliato…

Nuova  Gestione  è  l’ambizioso  progetto  presentato  dall’Associazione

Sguardo Contemporaneo che, per questa inziativa, sceglie un ambiente

fuori dai binari  consueti dell’arte  romana e  invade  le vie del quartiere

Quadraro.  Negli  ultimi  anni  si  sono  viste  diverse  operazioni  culturali

interessate a riscoprire e coinvolgere  le zone periferiche delle città nel

tentativo di  risvegliare un modo, ormai  atrofizzato, di  fare  e produrre

arte con il  fine di renderla anche strumento di connessione con quelle

aree  non  propriamente  all’interno  del  circuito  artistico,  ma

caratterizzate tuttavia da una stratificata storia sociale.

Quali  sono  le  ragioni  che  hanno  fatto  cadere  la  scelta  sul

Quadraro?

“Il progetto  iniziale di Nuova Gestione, avviato oltre un anno  fa, è

partito da una constatazione diretta e quotidiana: il numero sempre

più  elevato  di  locali  commerciali  chiusi,  una  tendenza  diffusa

capillarmente nella città dove viviamo, Roma. Abbiamo pensato che

tentare di riattivare questi spazi attraverso degli interventi artistici

potesse  essere  un  segnale  forte,  anche  per  portare  l’arte

contemporanea  fuori  dai  soliti  circuiti  istituzionali  o  gallerisitici.

Successivamente, iniziando a valutare la zona d’intervento, abbiamo

capito che il progetto poteva e doveva lavorare su dei parametri più

ampi: attraverso  la  riattivazione  temporanea di spazi sfitti operare

per coinvolgere un intero quartiere, indagandone memorie storiche

più  o  meno  sommerse  così  come  il  presente  sociale  e  culturale.

Molti di noi già conoscevano il Quadraro e da subito ci è sembrata

una  dimensione  ricca  e  complessa  dove  sperimentare  questo

approccio: un quartiere che ha attraversato la storia del Novecento

assumendo un ruolo importante nella Resistenza romana durante la
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Seconda Guerra Mondiale, e che attualmente vive una dimensione

di  forte  multiculturalità,  di  coesistenza  pacifica  e  che  cerca  di

promuoversi  culturalmente  attraverso  l’attività  di  associazioni  che

operano sul territorio. Un quartiere in un certo senso a sé, con una

conformazione  architettonica  particolare,  definito  spesso

periferico ma  che  in  realtà  è  collegato  al  resto della  città  in modo

diretto, attraverso la linea A della metropolitana.”

L’uso temporaneo di spazi urbani, sfitti o al momento privi di

funzione, è una pratica sperimentata con successo già in altre

città come New York, Parigi, Madrid, Londra. L’arte arriva in

questi  ambienti  e  crea  temporary  atmosphere  nelle  quali  i

linguaggi  artistici  intrecciano nuove  riflessioni  con  le  storie

del  luogo.  Quali  differenze  credete  esistano  nel  realizzare

certe  inziative  a  Roma  rispetto  ad  altre  città  nel  mondo?

Quali sono le figure istituzionali nelle quali avete trovato una

risposta  più  immediata  e  positiva  e  un  maggior  slancio  di

collaborazione?

“Sin  dall’inizio  abbiamo  guardato  ad  esperienze  di  respiro  più

internazionale  come,  ad  esempio,  No  Longer  Empty,

organizzazione no­profit attiva dall’inizio del 2009 a New York che

ha  concentrato  la  propria  attività  nell’organizzazione  di  progetti

artistici, cercando di colmare il vuoto di spazi pubblici abbandonati

o sfitti e, attraverso questi,  lavorare con  interi quartieri. Ma anche

in Italia si è lavorato spesso in questa direzione, seppure con esiti e

modalità  diverse,  soprattutto  al  nord  dove  esiste  da  anni  un

interesse  importante  non  solo  verso  la  creazione  di  temporary

atmosphere, ma più  in generale verso  la  ricerca di nuove  forme di

arte pubblica, che coinvolgano a lungo termine spazi in disuso per la

riqualificazione di interi quartieri. Penso (ma ce ne sarebbero molti

da  menzionare)  all’esperienza  Nuovi  Committenti  nel  quartiere

Mirafiori di Torino, o ad alcuni progetti di Isola art Center a Milano.
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Roma  in questo  senso è  sempre  rimasta un po’  indietro,  forse per

via  di  un’identità  architettonica  complessa  e  poco  industriale  (a

differenza  di  città  come  Milano  e  Torino),  oltre  che  di  politiche

culturali  scarsamente  interessate  a  questo  tipo  di  progetti.  Ma

questo svantaggio credo possa rappresentare ora una ricchezza per

sperimentare  nuove  forme  di  produzione  artistica  diffusa,  in  una

città  che  ne  sente  davvero  il  bisogno.  E  il  successo  per  ora

riscontrato nei confronti di Nuova Gestione credo ne rappresenti un

segnale interessante…

Per trovare sostegno economico al nostro progetto abbiamo bussato

per  mesi  a  diverse  porte,  ottenendo  alla  fine  un  contributo

importante  sia  dalla  Camera  di  Commercio  di  Roma  (interessata

alle possibilità di riqualificare spazi commerciali sfitti grazie all’arte

contemporanea),  sia  da  Roma  Capitale  attraverso  il  Consigliere

Comunale  Paolo  Masini,  che  ha  creduto  moltissimo  in  questo

progetto sin da subito.”

Il progetto Nuova Gestione ha tra gli intenti principali quello

di  coinvolgere  in  una  diretta  partecipazione  gli  abitanti  del

quartiere. Qual è stata  la  loro  iniziale risposta all’  inziativa?

L’incontro con gli artisti e i  linguaggi contemporanei come è

avvenuto?

  “Abbiamo  iniziato  a  frequentare  il  Quadraro mesi  e mesi  fa,  e  il

primo passo è stato quello di mettersi in contatto con le associazioni

più  capillarmente  attive  all’interno  del  quartiere,  per  cercare  di

entrare gradualmente nel contesto senza essere invasivi. In questo

caso abbiamo trovato grande disponibilità e possibilità di confronto

nell’Associazione Punto di Svista, ma poi si è trattato soprattutto di

vivere il quartiere nella quotidianità, a cominciare dalla ricerca degli

spazi  sfitti.  Inizialmente  c’è  stata,  come  prevedibile,  una  certa

diffidenza che poi si è trasformata gradualmente in curiosità e dopo

ancora  in  interesse verso  i  lavori artistici, spesso  lontani dalle  loro
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aspettative. Uno degli aspetti che ci ha colpito è stata la capacità di

avvicinarsi  a  diversi  linguaggi  artistici  contemporanei  senza

pregiudizi,  e  questo  credo  sia  stato merito  soprattutto degli  artisti

che  hanno  lavorato  benissimo.  Certo,  certo,  pretendere  il

coinvolgimento  di  un  quartiere  intero  e  di  tutte  le  realtà  che  lo

compongono  sarebbe  stato  poco  realistico  da  parte  nostra.  Ma

quello che ci auguriamo è che un progetto come Nuova Gestione si

comporti come un dispositivo capace di attivare o riattivare piccoli

cambiamenti  che  con  il  tempo,  come  cerchi  nell’acqua,  diventino

sempre più ampi.”

Gli  artisti  in  questo  progetto  tornano  ad  avere  ruolo

primario,  di  conduzione,  in  quanto  diretti  realizzatori  delle

trame che si vuole  tessere con  il  territorio. Alcuni dei  lavori

esposti  sono  work  in  progress  che  andranno  sviluppandosi

durante  il  periodo  di  apertura  della  mostra.  Credo  siano

soprattutto questi i progetti che coinvolgono più direttamente

il pubblico così da farne parte integrante e fondamentale del

lavoro  artistico.  Che  genere  di  relazioni  si  sono  andate

istaurando  con  residenti  durante  il  concepimento  di  questi

progetti e durante i giorni di apertura del progetto?

“Il rapporto con gli artisti è stato per noi importante quanto quello

con il quartiere e i suoi abitanti, proprio perché consapevoli del loro

fondamentale  ruolo  di  ‘conduzione’.  Li  abbiamo  scelti  soprattutto

per  il  forte  senso  di  progettualità  nel  lavoro  e  la  capacità  di  un

approccio community specific con il contesto ospitante, al di  là del

risultato formale, radicalmente diverso in ciascuno di essi. Abbiamo

chiesto  loro di  lavorare  su più  livelli:  la  storia degli  spazi  sfitti nei

quali  sono  intervenuti  e,  attraverso  questa,  le  storie  sommerse  e

stratificate  del  quartiere.  Ma  anche  il  presente  del  Quadraro,  le

problematiche  e  le  aspettative  delle  persone  che  lo  vivono,  la  sua

natura  multietnica.  Elisa  Strinna,  ad  esempio,  ha  concepito  un
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progetto  come  laboratorio  in  progress:  per  settimane  ha  raccolto

testimonianze  di  abitanti  del  quartiere  provenienti  da  realtà

culturali diverse. Nello spazio a lei affidato ha trascritto e mostrato

queste  storie  e  offerto  la  possibilità,  a  chiunque  volesse,  di

interpretarle  ampliandole  con  la  propria  storia  attraverso  una

macchina  da  scrivere,  un  registratore  o  carta  e  colori. Once, upon

this  time,  questo  il  titolo:  uno  spazio  di  relazione  e  condivisione

all’interno del quale nelle due settimane di apertura sono confluite e

si sono intrecciate le storie personali degli abitanti del quartiere con

quelle  di  chi  è  venuto  da  fuori.  Elisa  continuerà  a  raccogliere  le

storie  elaborandole  e  facendole  confluire  in un  libro  che  speriamo

venga presentato al Quadraro entro la fine dell’anno.”

Per  aumentare  la  partecipazione  e  rendere  più  consapevole

l’approccio  a  questi  lavori  avete,  inoltre,  organizzato  una

serie  di  incontri,  visite  guidate,  richiamando  la

partecipazione  delle  scuole  romane.  In  questo  impegno

didattico  avete  coinvolto  una  giovane  associazione  di

mediatrici, WorkInProject,  che  seguirà  le  visite  e  le  attività

con  gli  alunni.  Quali  sono  i  nodi  che  si  son  voluti

approfondire  in  questa  proposta  didattica?  Quanto  e  come

sono  chiamati  a  partecipare  gli  artisti  delle  opere  nella

mediazione con le scuole?

 “La visita guidata è stata una caratteristica  fondante del progetto:

gli spazi, per motivi di sicurezza e agibilità, potevano essere aperti

soltanto  da  noi;  da  qui  l’idea  di  creare  un  info  point  (lo  spazio

destinato  ad  Elisa  Strinna,  in  fondo  già  di  per  sé  un  punto  di

raccolta!)  dal  quale  far  partire  le  visite  per  tutti  in  ogni momento

della  giornata,  anche  soltanto  per  una  persona  alla  volta.  Un

rapporto diretto e uno scambio più intenso con i vari pubblici, che ci

ha dato modo di raccontare meglio il quartiere, il nostro progetto e

anche di capire chi avessimo davanti, le loro aspettative. Negli orari
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di  chiusura  al  pubblico  di  Nuova  Gestione  abbiamo  invece  dato

spazio  a  visite  guidate  specializzate  con,  ad  esempio,  i  ragazzi

dell’Accademia  Americana,  o  gli  abitanti  del  Quadraro  (insieme

all’Associazione di Promozione Sociale DIVERSAMENTE’e Officina

Culturale Via Libera, attive all’interno del quartiere). In particolare

abbiamo  lavorato  a  delle  visite  guidate  specializzate  per  alcune

scuole  della  zona:  il  Liceo  Artistico  Statale  Giorgio  De  Chrico,  il

Liceo  Scientifico  Teresa  Gullace  Talotta,  la  Scuola  Media  Statale

Gaio  Cecilio  Secondo.  Abbiamo  cercato  di  porre  l’attenzione  sia

sulla  storia  del  quartiere  che  sui  nuovi  linguaggi  dell’arte

contemporanea  oltre  la  pittura  e  la  fotografia,  supportati  dalla

preziosa  collaborazione  delle  ragazze  di WorkInProject  che  hanno

elaborato delle schede didattiche consegnate a tutti i ragazzi dopo la

visita,  per  riflettere  su  cosa  si  è  visto,  gli  argomenti  affrontati.  Le

WorkInProject  raccoglieranno  tutte  le  risposte  e,  per  quelle

migliori, ci sarà anche un premio!”

La  collaborazione  con  l’associazione  di  giovani  mediatrici,

coma  quella  realizzata  con  la  piccola  casa  di  produzione

cinamatografica  AgaveFilm  per  documentare  l’evento  ed

anche con Officina Culturale Via Libera per stimolare le visite

alle  installazioni  tra  i  residenti,  riflettono  un’attitudine  di

Sguardo  Contemporaneo  a  lavorare  un  po’  fuori  dalle  linee

“già  battute”,  non  solo  in  luoghi  un  po’  di  confine  per  le

attività artistiche, ma anche con nuovi personaggi della scena

romana, piccole realtà che si affacciano sul sistema artistico e

non solo su quello. Si può dire che questo sia un aspetto che

contraddistigue  l’attività  di  Sguardo  Contemporaneo  e  che

continuerà ad essere una delle  linee guida nell’eleborazione

dei futuri progetti?

“Sguardo  Contemporaneo  è,  prima  che  un’associazione  culturale,

un collettivo curatoriale formato da più di dieci persone, che porta
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avanti progetti basati su un’autorialità totalmente condivisa. Creare

sinergie con altre realtà artistiche e culturali credo rappresenti parte

integrante del nostro essere, e ci auguriamo sia sempre un punto di

riferimento  per  i  progetti  futuri.  Come  ha  saggiamente  scritto

Édouard  Glissant,  cercare  di  essere  sempre  arcipelaghi,  mai

isole…”
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Robert Mapplethorpe: la sua fotografia
scultorea si rinnova a Milano

di Costanza Rinaldi | 8 marzo 2012 | 911 lettori | No Comments

“Se  fossi nato  cento o duecento  anni  fa,  avrei  potuto  fare  lo

scultore, ma la fotografia è un mezzo molto veloce per vedere

e per fare scultura”.

Robert Mapplethorpe

Per la prima volta a Milano, fino al 9 aprile 2012, lo Spazio Forma

presenta 178 fotografie tutte provenienti dalla Robert Mapplethorpe

Foundation  di  New  York:  dalle  primissime  Polaroid  d’inizio  anni

’70,  passando  ai  suoi  celebri  Still  Life,  ai  fiori,  ai  ritratti,  alla

sconcertante  serie  di  Lisa  Lyon,  alle  splendide  immagini  dedicate  al

corpo maschile, all’omaggio alla sua amica, amante e musa Patti Smith,

fino agli insoliti, teneri e malinconici ritratti di bambini.

Il cursore diretto sulle immagini visualizzerà le didascalie; cliccare

sulle stesse per ingrandire.
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Se in ogni artista è possibile rintracciare una cifra stilistica che lo rende

unico,  quella  di  Robert  Mapplethorpe  è  la  perfezione.  Per  il

fotografo  americano  è  una  condizione  necessaria  in  ogni  scatto  e  la

insegue  tra  i  soggetti  che  sceglie  di  fotografare,  la  crea  nei  nudi

dall’eleganza classica, nelle nature morte ricche di sensualità e perfino

nelle immagini sadomaso.

“Ricerco la perfezione della forma. Lo faccio con i ritratti. Lo

faccio con i peni. Lo faccio con i fiori. Non c’è differenza da un

soggetto  all’altro.  Cerco  di  catturare  qualcosa  che  potrebbe

essere scultura”.

E’ parlando proprio di scultura che spesso la fotografia di Mapplethorpe

è  stata  paragonata  all’arte  di  Michelangelo.  Per  la  potenza  dei

chiaroscuri  e  perché  entrambi  erano  ossessionati  dalla  ricerca  di  un

rigore formale: il primo, agitato dal conflitto fra l’elevazione dell’anima

e quella dei muscoli, comincia a creare in uno stile classico per arrivare

a una pittura scultorea quasi espressionista;  il secondo invece, attirato

dalle contrazioni del corpo, da espressioni moderne arriva a fotografie

iper classiche. Per Robert Mapplethorpe il corpo è come un paesaggio.

L’individuo per  lui diventa una natura sconfinata. Le sue  immagini  in

bianco e nero, purissime grazie alla  tecnica di stampa al platino, sono

veri e propri studi anatomici.
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In questa mostra, suddivisa in sette sezioni, si viene attaccati da grandi

fotografie  perfettamente  equilibrate,  calibrate  e  costruite:  dopo  le

Polaroid  che  difficilmente  escono  dalla  Fondazione  di  New  York,  i

protagonisti  diventano  gli  autoritratti.  Mapplethorpe  qui  è

giovanissimo,  sorridente  e  scanzonato.  Decisamente  affascinante.

Travestito  da  donna  con  una  pelliccia,  trasformato  in  un  terrorista  o

appena affacciato nell’inquadratura.

L’indagine è estesa poi anche all’esplorazione del corpo umano, ritratto

nella  sua  bellezza  e  nei  suoi  equilibri  come  quelli  delle  statue  greco­

romane. E’  guardando  queste  fotografie  che  s’intuisce  davvero  perché

Mapplethorpe sia  stato accostato a Michelangelo:  l’estetica classica,  la

padronanza nel  trattare  la  luce e  la  resa del vigore dei muscoli e delle

torsioni richiamano alla memoria quelle stesse tensioni che hanno reso

Michelangelo uno degli artisti più conosciuti del Rinascimento italiano.

Segue poi  la sezione  interamente dedicata ai ritratti di Patti Smith. La

cantante e il fotografo si conoscono nel 1967 e il loro diventa un legame

indissolubile, che li accompagna attraverso gli anni ‘70 tutto d’un fiato,

di  slancio,  cavalcando droga,  sesso  ed  eccesso. Qui  a Forma,  si  va dai

primi  scatti,  nelle  quali  Patti  Smith  è  arruffata  e  ha  poco  più  che

vent’anni,  fino  alle  ultime  che  la  trasformano  in  una Madonna  senza

tempo.

Lo stile di Mapplethorpe negli anni si  sposta verso un’estetica sempre

più raffinata, comincia il dialogo con una nuova eleganza.

Quando si sposta dal suo studio in Bond Street a Soho in un attico verso

la  23esima  strada  che  gli  regala  il  collezionista  curatore  e  amante

Samuel Wagstaff, cambia  il  taglio delle sue fotografie, anche se queste

non smettono certo di essere sconcertanti e scandalose.

Infine,  la  sezione  che  raccoglie  tutte  le  immagini  sui  fiori  e  quelle

dedicate ai bambini: sensualissima la prima, con calle carnose e tulipani
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malinconici; tenera e delicata la seconda, quasi disarmante.

La  potenza  del  lavoro  di  Robert  Mapplethorpe  è  stata  spesso

concentrata  nel  suo  ultimo  autoritratto  scattato  nel  1989  (anno  della

sua morte):  elegantissimo,  sciupato dall’Aids  che  sembra prosciugarlo

dall’interno, fissa l’obiettivo. Il suo volto resta in secondo piano rispetto

al teschio nero, pomolo del bastone al quale si appoggia. Se prima era

riuscito a  sconvolgere con  immagini  forti,  schiette e non sempre  facili

per  il  grande pubblico,  calando  il  sipario  lascia  che  sia  il  suo  sguardo

consapevole  a  rimanere  scolpito  –  così  come  i  suoi  nudi  –  nella

memoria di chi resta.
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Focus sul Bangladesh. Incontro a Dhaka
con Dipu Moni, Ministro degli Affari Esteri

del Bangladesh
di Manuela De Leonardis | 8 marzo 2012 | 1.374 lettori | 1 Comment

Dhaka (Bangladesh), 12 febbraio 2012. Un passo indietro nel tempo al

1971,  anno  cruciale  in  cui  il  Bangladesh  –  che  allora  si  chiamava

Pakistan  Orientale  –  combatteva  per  l’indipendenza  dal  Pakistan.

George Harrison, il 1 agosto, organizzava al Madison Square Garden

di  New  York  il  mitico  Concert  for  Bangladesh,  coinvolgendo  altri

musicisti –  tra  cui Ravi Shankar, Bob Dylan, Ringo Starr, Eric

Clapton  –  in  questa  maratona  musicale  che  è  stata  una  bandiera

internazionale per il popolo bengalese.

Il cursore diretto sulle immagini visualizzerà le didascalie; cliccare

sulle stesse per ingrandire.

http://www.artapartofculture.net/new/wp-content/uploads/2012/03/Dhaka-foto-storiche-al-Liberation-War-Museum-foto-di-Manuela-De-Leonardis-part..jpg
http://www.artapartofculture.net/new/wp-content/uploads/2012/03/Dhaka-foto-storiche-al-Liberation-War-Museum-foto-di-Manuela-De-Leonardis.jpg
http://www.artapartofculture.net/new/wp-content/uploads/2012/03/Dhaka-foto-storiche-del-Liberation-War-Museum-foto-di-Manuela-De-Leonardis.jpg
http://www.artapartofculture.net/new/wp-content/uploads/2012/03/Dhaka-Parlamento-esterno-foto-di-Manuela-De-Leonardis.jpg
http://www.artapartofculture.net/author/manuela/


3/10/2015 art a part of cult(ure) » Focus sul Bangladesh. Incontro a Dhaka con Dipu Moni, Ministro degli Affari Esteri del Bangladesh » Print

http://www.artapartofculture.net/2012/03/08/focus­sul­bangladesh­incontro­a­dhaka­con­dipu­moni­ministro­degli­affari­esteri­del­bangladesh­di­manuela… 2/6

http://www.artapartofculture.net/new/wp-content/uploads/2012/03/Dhaka-The-concert-for-Bangladesh-Liberation-War-Museum-foto-di-Manuela-De-Leonardis.jpg
http://www.artapartofculture.net/new/wp-content/uploads/2012/03/Khulna-ballerina-di-danza-tradizionale.jpg
http://www.artapartofculture.net/new/wp-content/uploads/2012/03/sulla-strada-per-Khulna-stoffe.jpg
http://www.artapartofculture.net/new/wp-content/uploads/2012/03/Khulna.jpg
http://www.artapartofculture.net/new/wp-content/uploads/2012/03/local-food.jpg
http://www.artapartofculture.net/new/wp-content/uploads/2012/03/newspaper.jpg
http://www.artapartofculture.net/new/wp-content/uploads/2012/03/sacchi-di-juta-con-le-cipolle.jpg
http://www.artapartofculture.net/new/wp-content/uploads/2012/03/samosa.jpg
http://www.artapartofculture.net/new/wp-content/uploads/2012/03/Savar-Jatiyo-Smriti-Shaudho.jpg
http://www.artapartofculture.net/new/wp-content/uploads/2012/03/Savar-Jatiyo-Smriti-Shaudho-gruppo-di-scolare.jpg
http://www.artapartofculture.net/new/wp-content/uploads/2012/03/Savar-Jatiyo-Smriti-Shaudho1.jpg
http://www.artapartofculture.net/new/wp-content/uploads/2012/03/sul-pullman.jpg
http://www.artapartofculture.net/new/wp-content/uploads/2012/03/Dhaka-pubblicita-su-un-autobus.jpg
http://www.artapartofculture.net/new/wp-content/uploads/2012/03/Dhaka-riscio.jpg
http://www.artapartofculture.net/new/wp-content/uploads/2012/03/Dipu-Moni-Bangladesh-Foreign-Minister-Dhaka-12-2-2012.jpg
http://www.artapartofculture.net/new/wp-content/uploads/2012/03/Sundarbans.jpg


3/10/2015 art a part of cult(ure) » Focus sul Bangladesh. Incontro a Dhaka con Dipu Moni, Ministro degli Affari Esteri del Bangladesh » Print

http://www.artapartofculture.net/2012/03/08/focus­sul­bangladesh­incontro­a­dhaka­con­dipu­moni­ministro­degli­affari­esteri­del­bangladesh­di­manuela… 3/6

Nel frattempo il paese viveva uno dei suoi momenti più drammatici ed

insieme eroici della sua storia. Dopo il crollo dell’impero britannico e la

ferita della partizione del  ’47 – con la nascita da una parte dell’India e

dall’altra  dello  stato  musulmano  del  Pakistan,  diviso  in  due  parti

lontane migliaia di chilometri e separate dal subcontinente indiano – al

Bengala  Orientale  già  nel  ’48,  con  la  progressiva  imposizione  della

lingua urdu, veniva negata la scritta in bengali su banconote, francobolli

e sui documenti ufficiali.

Le  prime  proteste  studentesche,  partire  dall’Università  di  Dhaka,

risalgono  a  quell’anno.  Nel  tempo  è  stata  proprio  la  riappropriazione

della propria lingua, la forza motrice della ribellione nazionalista che ha

portato  alla  nascita  del  Bengali  Language  Movement,  determinante

nella guerra di liberazione.

L’esercito  pakistano  fu  sempre  particolarmente  violento  e  aggressivo

nel  soffocare  i  moti  di  ribellione,  come  quando  –  nel  ’52  –  furono

assassinati  centinaia  di  studenti  che  manifestavano  per  la  lingua

bengali, affermazione della propria identità.

Questa data storica viene  ricordata, ovunque nel mondo, attraverso  la

celebrazione  –  il  21  febbraio  (Ekushey  February)  –  della  Giornata

Internazionale  della  Lingua  Madre,  istituita  dall’UNESCO  nel  1999.

Comunemente nota come Shaheed Dibosh (Giornata dei Martiri) è  la

festa  nazionale  più  sentita  da migliaia  di  visitatori  che  si  recano  allo

Shaheed Minarm, il Monumento per i Martiri di Dhaka (una copia del

quale si trova anche nel parco di Villa Ada a Roma).

Le donne hanno avuto un ruolo chiave nel movimento di liberazione del

Bangladesh  –  coinvolte  in  prima  linea  –  come  documentano  le

numerose foto in bianco e nero, ma anche i video dell’epoca, patrimonio

documentario del Liberation War Museum a Dhaka.

Dal ’71 ad oggi, nel difficile percorso di democratizzazione e di crescita
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socio­economica di uno dei paesi più poveri del mondo, anche il ruolo

femminile si sta rafforzando.

Presidente dal 1981 del Bangladesh Awami League, uno dei maggiori

partiti  politici  del  paese  e  membro  del  Council  of  Women  World

Leaders,  Sheikh Hasina  (figlia  minore  del  fondatore  della  patria  e

primo  presidente  Sheikh  Mujibur  Rahman)  è  stata  eletta  Primo

Ministro  della  Repubblica  Popolare  del  Bangladesh  il  29  dicembre

2008. All’opposizione c’era un’altra donna – Khaleda Zia – leader del

Bangladesh  National  Party,  partito  conservatore  che  la  Hasina  ha

battuto  grazie  al  sostegno  di  giovani  elettori  e,  in  particolare,  delle

donne, in maggioranza tra i votanti. Una lunga carriera politica la sua,

iniziata  quando  era  studentessa  al  Dhaka  Government  Intermediate

College,  negli  anni  Sessanta  e  strettamente  connessa  alla  sua  stessa

storia  familiare.  Durante  la  guerra  di  liberazione  del  Bangladesh,  nel

1971,  Sheikh  Hasina  fu  arrestata:  nella  notte  del  15  agosto  1975  suo

padre,  sua madre  e  tre  fratelli  furono  assassinati  durante  un  colpo di

stato.  L’attuale  Primo  Ministro  riuscì  a  salvarsi  solo  perché  in  quel

momento,  insieme  alla  sorella  Sheikh  Rehana,  si  trovavano  in

Europa.  Da  allora  ha  vissuto  in  esilio,  prima  a  Londra  e  poi  a  New

Delhi, fino al 1981.

Con  lei  si  è  aperto  uno  spiraglio  nel  processo  di  crescita  del  paese,

accelerato  dalla  presenza  di  nuove  importanti  figure  sotto  la  cupola

stellata  del  Jatiyo  Sanghsad  –  l’edificio  che  ospita  Parlamento,

realizzato su progetto di Louis Kahn – tra cui tre donne: Dipu Moni

(Ministro  degli  Affari  Esteri),  Matia  Chowdhury  (Ministro

dell’Agricoltura) e Sahara Khatun (Ministro degli Affari Domestici).

Avvolta  in un  elegantissimo  sari  verde, Dipu Moni – prima donna  ad

essere stata nominata Ministro degli Affari Esteri, nonché uno dei due

Segretari  aggiunti  del  partito  Bangladesh  Awami  League  –  riceve  la

delegazione  di  giornalisti  internazionali  in  una  sala  conferenze  del
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Ministero degli Affari Esteri. Nel suo curriculum una laurea in medicina

alla Johns Hopkins University School of Public Health, Dhaka Medical

College.

Il suo cavallo di battaglia – da quando si muove nello scenario politico

– sono i diritti delle donne e più in generale i più basilari diritti umani,

soprattutto riferiti alla sanità in tutti i suoi molteplici aspetti.

Afferma il ministro Moni:

“Il 60% delle donne lavorano nell’agricoltura, un lavoro molto

duro.Non  ci  sono molte  donne  che  hanno  ruoli  decisionali,

tuttavia  proviamo  ad  incrementare  la  nostra  visibilità  in

politica: in parlamento le donne hanno un ruolo importante.

Del  resto,  abbiamo avuto grandi donne durante  la guerra di

liberazione  e  nel  movimento  per  la  lingua.  Dopo

l’indipendenza,  in  particolare,  la  partecipazione  della  donna

alla  vita  politica  ha  assunto  maggiore  importanza.  Nel  mio

partito  c’è  il  più  alto numero di  presenze  femminili, mentre

l’opposizione  conta  soltanto  il  6%  di  donne.  In  futuro

vogliamo  che  ci  siano  ancora  più  donne  in  politica,  elette

direttamente.”.
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Nuove aperture a Roma: intervista a
Corrado Veneziano, Ecos Gallery

di Barbara Martusciello | 9 marzo 2012 | 1.916 lettori | 10 Comments

Quando si apre una nuova galleria, specialmente in Italia – a Roma – e

in tempo di recessione e crisi culturale e di sistema, è sempre un segno

positivo  che  fa  ben  sperare  sulla  capacità  dei  nostri  imprenditori  (un

gallerista  è  anche  e  soprattutto  questo,  o  dovrebbe)  di  guardare  al

futuro impegnandosi su una materia come l’Arte Contemporanea.

Il cursore diretto sulle immagini visualizzerà le didascalie; cliccare

sulle stesse per ingrandire.
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Abbiamo incontrato Corrado Veneziano, uno degli Deus ex machina

della  neo­nata  Ecos Gallery,  spazio  romano  aperto  da  poco  che  sta

proponendo  la  mostra  di  Massimo  Ruiu  Onde  di  frequenza,  primo

appuntamento  della  rassegna  curata  da  Anna  D’Elia.  A  lui  abbiamo

chiesto lumi sulla politica culturale della galleria in senso più ampio, sui

programmi  e  sulle  scelte  di  scuderia  per  comprendere  peso,

consapevolezza  e  rilevanza di  quanti  si  ufficializzano nel mondo  e  del

Sistema dell’Arte contemporanea.

L’Arte  Contemporanea,  e  il  suo  sistema,  hanno  bisogno  di

qualità,  ovviamente,  e  di  un  grande  lavoro  di  promozione,

valorizzazione e di strategie, investimenti e obbiettivi. Qual è

il vostro, di obbiettivo?

“L’obiettivo è almeno triplice: trasformare la nostra Galleria in uno

spazio  originale  e  innovativo,  promuovere  le  dimensioni

immateriali  in  una  ottica  di  necessità  e  sollecitazione,  etica  e

cognitiva e moltiplicare  i nostri  (personali  e  collettivi) momenti di

piacere, divertimento, condivisione.”

Quali le strategie che adotterete per raggiungerlo?

“Stiamo  puntando  a  un  coinvolgimento  trasversale  di  Enti,

Istituzioni,  Università,  Scuole,  Associazioni:  operanti  nell’  ambito

http://www.artapartofculture.net/new/wp-content/uploads/2012/03/Massimo-Ruiu-opera.jpg
http://www.artapartofculture.net/new/wp-content/uploads/2012/03/Corrado-Veneziano.jpg
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culturale  e  più  propriamente  grafico,  pittorico  e  scultoreo  ma,

parallelamente,  legati  a  un  orizzonte  più  ampio  di  arti  visive:

cinema, teatro, animazione.”

Crossover,  dunque… E  come nasce  il  vostro  coinvolgimento

proprio con le arti visive?

“Per  due  di  noi,  dalla  voglia  di  confrontarci  con  questo  modello

comunicativo:  io ed Elio Casalino dipingiamo,  traendone grande

godimento  e  da  sempre  –  attraverso  la  lettura  di  riviste,  la

frequentazione  di  mostre  e  artisti  –  abbiamo  interiorizzato  e  poi

consolidato questa pratica. Se ce ne sarà modo e tempo (e adesione

critica,  offerta  dai  nostri  consulenti)  esporremo  in  maniera

personale le nostre opere pittoriche.”

Mescolare  ruoli  e  intenti  non  può  apparire  poco

professionale?  Insomma:  partendo  da  questa  perché  aprire

una propria galleria? Come mai a Roma?

“Risiedendo a Roma è più facile ma stiamo lavorando per stabilire

connessioni  con  altre  sedi  europee  dell’arte  come,  per  esempio,

Parigi.  La  apriamo  oggi  perché  se  ne  è  presentata  l’opportunità  e

perché  siamo  in  un’età  anagrafica  di  maggiore  serenità

(chissà:  maturità…)  e  con  la  voglia  di  incrementare  linee  e

prospettive di lavoro, e di ricerca.”

Il  Centro  Storico,  dove  avete  aperto  il  vostro  spazio  (in  Via

Giulia),  è  ancora  un’area  di  utile  ubicazione,  un  punto

strategico artistico­culturale e commerciale?

“Roma  è  una  città  faticosissima,  e  occorrerebbe,  realmente  e  in

modo macroscopico, incidere su aspetti legati ai servizi pubblici e a

una  razionalizzazione  delle  aree;  discorso  complesso.

Ciononostante,  il  centro  storico  conserva  ancora  il  suo  fascino:  il

piacere  di  passeggiare,  fermarsi,  deviare  in  slarghi  e  stradine.
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Insomma  sì:  la  cornice  offerta  dal  contesto  paesaggistico­

architettonico è sicuramente promettente. Saremo attenti a che non

risulti solo una cornice”.

C’è  ancora  spazio,  secondo  voi,  per  un  lavoro  galleristico

tradizionale  o  non  sarebbe  oggi  più  utile  pensare  anche  a

nuove  metodologie  operative?  Ne  avete  progettate?

Formalizzate?

“No,  forse  non  è  più  il  tempo  di  gallerie  intese  come  semplice

ospitalità…”

Ma  la  Galleria  d’Arte  intesa  in  senso  professionale  non  è

“semplice ospitalità”,  suvvia…, almeno non  lo è  la  struttura

seria, attrezzata culturalmente e imprenditorialmente…

Comunque: come lavorerete con e nella vostra?

“La Galleria dovrebbe puntare a creare sinergie e punti di contatto

tra  artisti  e  codici  artistici.  Bisognerebbe  poi,  e  proveremo  a  farlo

con onestà e produttività, misurarsi con il mercato e le sue – talora

vischiose  –  strategie.  Non  crediamo  sia  sbagliato  impegnarsi  a

vendere,  e  ci  stiamo  attrezzando  perché  gli  artisti  da  noi  ospitati

possano incontrare auspicati e molteplici compratori. Per fare tutto

ciò  abbiamo  il  sostegno  di  uno  dei  tre  soci  del  nostro  spazio:  da

sempre  imprenditore,  anche  se  non  in  questo  campo,  e  solerte

nell’offrire  suggerimenti  e  indicazioni.  Insomma,  le  metodologie

operative  non  sono  ancora  formalizzate,  ma  sicuramente  in

gestazione.”

Che cos’è Arte Contemporanea?

“Domanda  complicata,  e  tutte  le  nostre  definizioni  risulteranno

precarie  (il  rimando  a  una  messa  in  discussione  delle  logiche

estetiche  pregresse;  una  orgogliosa  insoddisfazione  per  lo  stato

dell’arte circostante; una ricerca – ufficializzata, esplicita – di forme
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nuove con cui raccontare e rimettere in discussione la percezione e

la  categorizzazione  dele  forme).  La  stiamo  studiando,  l’arte

contemporanea della Ecos Gallery;  la stiamo (per ora, anche se da

poco), praticando e gestendo. E speriamo di essere in grado di fare

di più e meglio. Con consapevolezza e misura.”

Su  quali  basi  avete  scelto  e  scegliete  gli  artisti  con  i  quali

collaborare?

“Per  ora  (come  spesso  nella  vita)  attraverso  rapporti  amicali  e

professionali.  La  conoscenza  personale  di  Anna  D’Elia  sta

attraversando queste prime attività, e inevitabilmente ognuno porta

il carico della sua storia e delle sue preferenze e prospettive. Anna ci

ha  proposto  quattro  mostre  e  crediamo  sia  un  punto  buono  di

partenza.  Insieme,  noi  con  Anna,  valuteremo  il  rafforzamento  (o

l’eventuale correzione) del percorso.”.

Non  pensate  che  focalizzare  l’attenzione  iniziale  su  artisti

tanto  conosciuti  ed  esposti  a  Roma,  con  una  ricerca  ormai

assodata  –  Ruiu,  Benci  –  e  solo  su  artisti  italiani  –  molti

pugliesi  –  possa  apparire  una  scelta  poco  innovativa,

scarsamente  coraggiosa  per  una  galleria  che  si  ufficializza

adesso?

“E’ troppo poco per trarre direzioni e ritmi. Abbiamo già parlato di

rapporti  extranazionali  (concreto,  quello  parigino)  ma  per  ora  è

bene presentare – sotto una luce, lo vedrete, nuova ­, autori di per

sé  interessanti  e  da  noi  apprezzati.  Non  siamo  adagiati  sul  già

esistente, ma  non  vogliamo neanche  ricercare  una  novità  che  non

controlliamo  né  siamo  in  grado  di  argomentare.  Ci  sembra,  il

nostro, un buon punto di partenza. E a darci ragione e a spronarci

saranno  sicuramente  critici,  esperti  e  media.  Attendiamo  (ce  lo

auguriamo) attenzione e sollecitazioni.”



3/10/2015 art a part of cult(ure) » Nuove aperture a Roma: intervista a Corrado Veneziano, Ecos Gallery » Print

http://www.artapartofculture.net/2012/03/09/nuove­aperture­a­roma­intervista­a­corrado­veneziano­ecos­gallery­di­barbara­martusciello/print 6/11

Avete dei punti di riferimento particolari tra artisti, Storici e

Critici  d’Arte  o  intellettuali?  Persone  con  cui  vorreste

collaborare?

“Sì, e una tra questi è la già citata nostra amica Anna D’Elia, docente

e giornalista. Ne abbiamo altri, ma vorremmo incontrarli meglio e

valutare assieme le forme della nostra collaborazione.”

Come giudicate il contesto culturale del nostro Paese? Come

il  Sistema  dell’Arte  alla  luce  dei  sommovimenti  economico­

culturali globali?

“Il contesto culturale del Paese è, ahinoi, deleterio e stanco: avvitato

su  piccole  rendite  e  poco  disposto  a  rischiare,  a  fare  salti  (con  le

conseguenze che ciò comporta) e voli. Siamo molto critici e per ora

intravediamo  scarse  istanze  di  riscatto.  La  nostra  Galleria  (con

sincerità: molto umilmente) tenterà di offrire una piccola vetrina di

novità e discussione.”

10 Comments To "Nuove aperture a Roma: intervista a Corrado Veneziano, Ecos Gallery"

#1 Comment By paolo On 9 marzo 2012 @ 19:25

Mi sembrano un pochino ingenue queste parole del neo gallerista…

forse sincere, sicuramente, ma troppo flebili e incantate di fronte al

duro, complesso lavoro di galleria… O è solo una mia impressione???

#2 Comment By a. di p. On 9 marzo 2012 @ 23:00

bella intervista, rilassata ma incisiva, altrettanto le risposte. Vero, anche

a me sembra una scelta di galleria e modalità semplici (semplicistiche?)

ma alla fine si valuterà il risultato globale, giusto, Paolo?? Giusto,

Corrado?
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In attesa, curiosa, A. di P.

#3 Comment By corrado veneziano On 10 marzo 2012 @ 15:39

Gentile Barbara,

ho visto la mia intervista pubblicata sulla tua bella e interessante

rivista, e ho altresì letto la prima “impressione” scritta da Paolo nello

spazio dedicato ai commenti. Ringrazio (e quanti avranno voglia di

leggerla ancora) per l’attenzione e lo spazio riservatoci; e ne approfitto

però per aggiungere qualcosa in più sulla “ingenuità” che mi è stata

lamentata. La percepisco come un invito a fare meglio e di più; e,

ciononostante, vorrei solo sottolineare il pericolo che un’idea troppo

univoca e “dura” (densa di sacrifici) del gallerista può negativamente

determinare.

Sembra un po’ contraddittorio che proprio in un mondo (sento di farne

parte) dell’arte e della dimensione creativa i paletti di inclusione e le

procedure di gestione debbano essere così severi e penitenziali. Nella

mia intervista (mi sembrava di dover essere schematico; sarei

ovviamente in grado di argomentare il tutto molto meglio) ho più volte

richiamato il senso del piacere e della libertà che dovrebbe comunque

scaturirne. Sono un docente (in servizio da giovanissimo), ho insegnato

spesso all’estero e ho pubblicato numerosi libri con prestigiose case

editrici; mi occupo di cose immateriali – la prosodia, l’intonazione delle

parole – e affianco il lavoro di didatta con quello di sceneggiatore e

regista: per la Rai, più volte, e tra un po’ con un mio film. È velleitario

che a fronte di questo curriculum – avendone incrociato l’occasione –

decida con altri due soci di aprire una galleria nel centro di Roma? è

fragile l’idea di poter rendere rigorosa e credibile questa esperienza

puntando a conciliare le ragioni della ricerca con quelle della vendita? E

ancora: posso io stesso – ne traggo enorme soddisfazione, dipingendo –

immaginare di poter esporre le mie opere pittoriche nella Galleria
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(quando se ne presenterà l’occasione; e dopo aver ascoltato pareri di

esperti) oppure ho superato la soglia di attività oltre la quale si diventa

generici e dissipatori?

Appena aperta, la nostra Galleria ha ospitato due performance teatrali

(da me curate con mie allievi dell’accademia di cinema di Cinecittà) e a

breve un’altra performance – sul tema dei pesci, caro all’artista che

stiamo ospitando, Massimo Ruiu – è già in programmazione. (Costante

sarà la presenza di performance teatrali ed happening video durante la

ospitalità dei nostri Autori) Subito dopo avvieremo un festival di

cortometraggi dedicati all’arte figurativa e scultorea – ne ho già diretto

un altro, con tema differente, con Andrea Camilleri – e questo significa

mettere in gioco idee­prospettive­possibilità di allargamento,

riformulazione e ribaltamento di logiche estetiche (e quindi cognitive)

che considero­consideriamo desuete e aride.

Lo ribadisco (e concludo): l’estrema meticolosità nei confronti delle

proprie attività, il rispetto delle regole canoniche e della

programmazione condivisa (nei tempi, nei modi, nei protocolli); le

aspettative e le strategie – piccoli manuali di organizzazione: ciò che va

e ciò che non va fatto – sono utili e opportuni. Stiamo attenti però a non

considerarli salvifici e prioritari: si corre il rischio dello stantio e della

inanità: di una purezza chirurgica e protocollare da cui l’artista (per

primo) deve veementemente rifuggire. Prioritari sono invece per noi la

forza, il piacere e lo scrupolo – ferma restando una competenza

generale e una onestà di fondo, che non ci mancano – nel’idearli e

promuoverli; prioritario è il desiderio di incidere in una realtà che

consideriamo regressiva; prioritaria è l’insoddisfazione verso una

dimensione piatta e prevedibile (logica e sequenziale) che la nostra

realtà manifesta; e prioritaria è infine – nella direzione opposta – la

soddisfazione (il godimento, il piacere e il desiderio – personali e da

voler condividere) che l’apertura di un nuovo spazio deve

necessariamente perseguire e rappresentare.
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Con molta voglia di incontrarvi, e ricevere ogni tipo di sollecitazione,

Corrado Veneziano

#4 Comment By Piera On 11 marzo 2012 @ 10:13

Salve, ho letto con interesse ed attenzione, mi permetto di esprimere un

mio forte incoraggiamento.

Ero alla Mostra del Maestro Massimo Ruiu e ho sentito molta energia

positiva. Perseguitela e sorridete a chi vi aspetta ” a passetto”.

Vivo l’arte con passione e ogni nuovo ” Ulisse” che si azzarda ove ” Hic

Sunt Leones” ha la mia stima.

Grazie del tempo della Vostra Vita che mi avete dedicato.

Piera

#5 Comment By Simonetta Martelli On 12 marzo 2012 @ 16:11

Mi sono spesso cheista cosa pensa un gallerista (o un team di Galleristi)

e cosa lo muove nella sua decisione di aprire una galleria (per giunta in

un posto così “sovraccarico” come Roma) a correre rischi

imprnditoriali.

La tua intervista è una risposta a molti dei miei quesiti, Grazie!

#6 Comment By alessandra di francesco On 12 marzo 2012 @ 19:14

Sono Alessandra Di Francesco ,oggi sono passata ma cercherò di

passare domani ,good luck…

#7 Comment By alessandra di francesco On 12 marzo 2012 @ 19:16

sONO ALESSANDRA ED OGGI MI HANNO PARLATO MOLTO BENE

DELLA VOSTRA GALLERIA ,PASSERO PRESTISSIMO,GOOD

LUCK,ALE
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#8 Comment By illuminata On 13 marzo 2012 @ 07:46

Sono una collezionista romana, faccio parte di un nucleo di piccoli ma

attenti neofiti del contemporaneo e Come la Sign. Simonetta (che ha

commentato prima di me), mi chiedo spesso anche io cosa pensa, che

sentimenti ha e cosa spinge DAVVERO un imprenditore quando decide

di esordire nel sistema dell’arte. Qui è reso chiarissimo e ancor più dalla

lettera­Commento in aggiunta del Sign. Veneziano.

Nonostante anche a me, come a Paolo e a altri, sembra che quello da lui

(da loro) proposto sia ancora un programma blando (specialmente ora,

a Roma “un posto così sovraccarico”, come dice Simonetta) leggo anche

una passione, una trasparenza di fondo, un’idea autonoma e una

volontà di accogliere stimoli che anche questa bella intervista credo dia,

così come lo possono alcune valutazioni di noi lettori e commentatori (il

pubblico dell’Arte, che a volte si trasforma o è sostenitore: apprezza,

appoggia, compra!).

La mostra, sinceramente, non mi ha meravigliata più di tanto anche se

ho apprezzato la grande ricercatezza formale e una liricità che Ruiu ha

saputo ridare al suo lavoro. Ma nel complesso possiamo salutare

positivamente questo esordio: l’Arte, Roma, il Mondo della cultura e il

Sistema del Contemporaneo hanno bisogno di aria nuova, di sguardi e

scelte libere, di quella sincerità che traspare da questa utile intervista

(ma anche da quest’altrettanto utile testata).

Con stima.

#9 Comment By genny de vito On 15 marzo 2012 @ 15:52

bell domande e belle risposte e anche i commenti. Aiuta a capire il

Sistema a chi da fuori ci vuole entrare e comunque comprendere meglio

come funziona!!
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#10 Comment By Sylvie (@Sylvie) On 5 febbraio 2013 @ 03:19

Non esiste nulla di più materiale dell’intonazione di una parola!

E’ la forma e il corpo di ciò che senza di esso resterebbe solo un’insieme

di lettere associate a un suono.

Si potrebbe montare su una bella esposizione solo su questo.

Una mostra di suoni.

Anche se sicuramente… un suono sarebbe difficile da vendere ;),

potrebbe pero’ essere il tocco creativo e libertino che stava cercando.
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Cosa è una megastruttura
di Emmanuele Pilia | 9 marzo 2012 | 1.512 lettori | No Comments

La vie ludique

Nel  suo  Le  tentazioni  dell’architettura,  Reyner  Banham  mette  in

evidenza  una  strategia  interessante,  utilizzata  da  architetti

“megastrutturalisti”, i quali hanno spesso cercato un trait­d’union tra il

proprio operato e  il sentire medievale  italiano. L’esempio più diretto e

pertinente  viene  dalle  parole  di  Paul  Rudolph,  incalzato  dalle

domande di John W. Cook:

Cook:  “Ed  esiste  qualche  modello  per  intendere  visivamente  la

megastruttura? Oppure  si  confina nel  regno delle  idee… Non hai

qualche esempio da elaborare per approfondire questa idea?”

Rudolph: “Oddio, sulla megastruttura ha lavorato una quantità di

gente. Il modello migliore che ho trovato è il ponte di Firenze.”

Cook: “Ponte Vecchio.”

Rudolph: “Ponte Vecchio – botteghe ai bordi della strada pedonale,

e al di sopra alloggi meravigliosi. La scala dei sostegni si accorda

alla strada veicolare, e poi si riduce. Non c’è mai niente di nuovo.

Quella  è  una megastruttura,  è  probabilmente  l’esempio  più  puro

nell’architettura tradizionale.” [1]

Il cursore diretto sulle immagini visualizzerà le didascalie; cliccare

sulle stesse per ingrandire.

http://www.artapartofculture.net/author/emmanuele/
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L’elezione  di  Ponte  Vecchio  di  Firenze  ad  “esempio di megastruttura

più  puro  nell’architettura  tradizionale”  non  è  casuale.  Rudolph  era

infatti  l’autore  di  un  progetto  che  aveva  molto  in  comune  con  il

prototipo fiorentino:  il complesso della Lower Manhattan Expressway.

Elaborata  nel  1970,  la  Lower  Manhattan  si  presentava  come  una

megastruttura  a  “flusso  veicolare”,  in  cui  a  vari  livelli,  il  sistema

connettivo  sarebbe  stato  formato  da  decine  di  corridoi  di  traffico,

pedonali  e meccanici,  tra  loro  indipendenti. Un  aspetto  fondamentale

questo:  lo  stesso  Ponte  Vecchio,  grazie  al  Corridoio  Vasariano,

raddoppia le possibilità di attraversamento, restando così strettamente

legato  alle  emergenze  città,  e  permettendo  un  attraversamento

indipendente dal nucleo vitale e caotico del ponte.

Che  sia  o  meno  un  sofisma,  l’attitudine  a  cercare  i  propri  avi  nel

medioevo non è una esclusiva della generazione di Rudolph. Quasi un

secolo  addietro,  infatti,  uno  dei  principali  pionieri  della  modernità

elaborava  un  metodo  di  lavoro  sulle  orme  di  quello  medievale,

caratterizzato  dalla  semplicità  del  lavoro  dell’uomo:  William

Morris.  Sarà  proprio  la  lettura  di  Morris  ad  influenzare  l’opera  del

pittore  danese  Asger  Jorn,  tra  i  fondatori  dell’Internazionale

Situazionista:

“Le dottrine dell’architettura moderna non sono ancora arrivate a

superare  l’utopia  della  loro  origine  per  giungere  a  un  piano

http://www.artapartofculture.net/new/wp-content/uploads/2012/02/Paul-Rudolph-lower-manhattan.jpg
http://www.artapartofculture.net/new/wp-content/uploads/2012/02/Cedric-Price-Fun-Palae-1961-2.png
http://www.artapartofculture.net/new/wp-content/uploads/2012/02/Cedric-Price-Fun-Palae-1961_02.jpg
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scientificamente accettabile e  controllabile. Qui  sta  il  loro  legame

col platonismo, e con tutto l’idealismo ellenico in generale.

Noi  troviamo  l’origine  delle  idee  moderne  sull’architettura  e  le

forme  industriali  nei  sogni  e  nelle  esperienze  utopistiche  dei  due

inglesi Ruskin e Morris. […].” [2]

Se  gli  architetti megastrutturalisti  subivano  il  fascino  di  un medioevo

idealizzato,  attratti  soprattutto  dalla  metafora  biologica  e  dalla  forte

libertà  aggregativa degli  elementi,  per  i  situazionisti  sono  le  spazialità

labirintiche create da queste aggregazioni a diventare tema di analisi e

riflessione,  tanto  da  diventare  centrali  nel  dibattito  del  movimento,

tramite la psicogeografia e la deriva.

Sarà  Constant  Nieuwenhuys  il  candidato  ideale  per  il  progetto

architettonico della città situazionista: New Babylon, «un’infinita Torre

di Babele orizzontale, uno spazio di tutti gli uomini e di tutte le culture.

Una  Babele  che  non  mira  a  conquistare  il  cielo,  ma  avvolgere  la

Terra»[3],  un  nuovo  mondo  costruito  dall’intera  umanità  creatrice,

liberata dalla costrizione del  lavoro alienante  imposto dal capitalismo.

Contrario  all’utilitarismo  commerciale  dell’architettura  razionalista  e

all’utilizzo  alienante  della  macchina,  ma  reazionario  all’ascetismo

tecnologico dei seguaci di Morris, Constant vorrà sfruttare le macchine

e  i  mezzi  più  avanzati  di  cui  la  propria  epoca  dispone  al  fine  di

promuovere  una  liberazione  e  un  rinnovamento  costante

dell’immaginazione.  L’uomo  che  dovesse  visitare  una  di  queste  città,

sarebbe ripartito con un senso della vita rinnovato e contagioso, pronto

ad  invadere  la  vita  quotidiana  collettiva.  A  quel  punto  avrebbe

cominciato  spontaneamente  a  costruirsi  da  sé  il  proprio  ambiente  di

vita, replicando in maniera personale la città che l’ha trasformato.

Sebbene  la  vie  ludique  intrapresa  dai  situazionisti  aveva  tutt’altra

direzione  di  quella  che  viaggia  verso  la  nozione  di  “svago”,  il  loro

intervento  fu  determinante  affinché  l’idea  di  “fun”  entrasse  nella



3/10/2015 art a part of cult(ure) » Cosa è una megastruttura » Print

http://www.artapartofculture.net/2012/03/09/cosa­e­una­megastruttura­di­emmanuele­pilia/print 4/6

terminologia megastrutturale inglese tramite il filtro di Cedric Price,

che  conierà,  assieme  alla  sua  committente  Joan  Littlewood,

l’espressione  Fun  Palace.  Ciò  che  Littlewood  chiedeva  a  Price,

all’ingegnere Frank Newby e al consulente di sistemi Gordon Pask non

era semplicemente un edificio, ma un «“servizio”, un “mobile (nel senso

di Calder) spaziale”, un “giocattolo gigante”»[4]. Non è un caso che la

Littlewood, nella sua lunga carriera teatrale, fosse nota soprattutto per i

suoi  spettacoli  d’improvvisazione,  in  cui  era  prevista  una  forte

interazione  con  il  pubblico,  tanto  che  Banham  si  sente  in  dovere  di

riscontrare  le  affinità  con  le  «situazioni  ludiche  di  Constant  e  dei

situazionisti»[5]. Ma è la stessa terminologia usata durante il processo

creativo  a  far  trapelare  tale  affinità.  Infatti,  secondo  la  Littlewood,  il

Fun Palace sarebbe dovuto essere una struttura capace di promuovere

«educazione e divertimento autopartecipativi»[6].

In poche parole,  l’intento del  duo Price – Littlewood  era  prettamente

pedagogico,  ponendosi  come obiettivo quello di  fornire un’educazione

capace di offrire gli strumenti per “occupare” il tempo libero in maniera

costruttiva, sottraendolo al tentativo dello spettacolo di riassorbirlo. Per

quanto nell’ottica situazionista il palcoscenico di questa riconquista non

poteva  essere  nulla  di meno  dell’intero  tessuto  urbano,  è  ugualmente

notevole  il  tentativo di Price – Littlewood di dare una sede specifica a

questa intenzione, soprattutto se consideriamo il vincolo di permanenza

in  un  singolo  luogo  previsto  per  la  struttura:  il  Fun  Palace  infatti

«avrebbe  dovuto  essere  non  permanente,  facile  da  smantellare  –

trasportare  –  riassemblare,  ampliandosi  o  restringendosi  a  seconda

delle esigenze locali, o in grado di ammettere altri tipi di cambiamenti

indefiniti»[7].  La  struttura  si  sarebbe  dovuta  aprire  ad  essere  quindi

considerata  come  un  eterno  non­finito,  uno  spazio  che  per  propria

natura  avrebbe  dovuto  affrancarsi  da  caratterizzazioni  formali  o

compositive, e che si sarebbe distinto per la sua flessibilità, o per la sua

“obsolescenza pianificata”.

Una  struttura del  genere, nonostante  la  vita  limitata  a  soli  dieci  anni,
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avrebbe  offerto  un’influenza  decisiva  nella  società  in  cui  si  sarebbe

insediata. L’intenzione di Price era infatti quella di porre la questione se

si  potesse  o  no  «attraverso  il  divertimento,  creare  ancora  una  volta

una  sorta  di  università  nella  società  locale,  benché  in  forma

nuova»[8].

La  problematica  dell’infornografia,  allora  alla  sua  nascita,  viene

intercettata  da  Price,  il  quale,  rifiutando  ogni  approccio  tecnofobo,  si

chiede se «in mezzo a tutto l’eccesso informativo, esisterà una qualche

possibilità,  che  fosse  sulla  strada  e  nel  parco,  di  una  sede  educativa

allestita con i nuovi media?»[9].

Una domanda forse allora ingenua, ma che, a distanza di quarant’anni,

si ripresenta oggi ancora più attuale che in passato.
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Gustav Klimt. Disegni intorno al fregio di
Beethoven a Milano

di Antonella Zadotti | 9 marzo 2012 | 1.483 lettori | No Comments

Gustav Klimt. Disegni intorno al fregio di Beethoven presenta

la  riproduzione  di  una  parte  del  Fregio  omonimo  accompagnata  da

diciotto  disegni  correlati  al  famoso  affresco.  Questi  fogli  stimolano  e

incuriosiscono il fruitore: l’artista, a matita o gesso nero, cattura la posa

impudente,  il  nudo  allungato,  un  groviglio  di  corpi,  l’abbraccio

eloquente  di  una  coppia,  nello  sforzo  esasperato  di  coniugare

spiritualità e sensualità.

Il cursore diretto sulle immagini visualizzerà le didascalie; cliccare

sulle stesse per ingrandire.

Il  percorso  espositivo  si  apre  però  con  i  manifesti  originali  della

Secessione  viennese  realizzati  da Koloman Moser,  Alfred Roller,

Ferdinand  Hodder  e  Leopold  Stolba  per  le  esposizioni  del

http://www.artapartofculture.net/new/wp-content/uploads/2012/02/Klimt-Nudo-di-donna-in-piedi-con-la-bocca-coperta-dai-capelli-1903-1907-collez-privata-.jpg
http://www.artapartofculture.net/new/wp-content/uploads/2012/02/Klimt-Nudo-di-ragazza-con-la-testa-piegata-verso-sinistra-1902-collez-privata.jpg
http://www.artapartofculture.net/author/antonella_zadotti/
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movimento  e  appartenenti  alla  Collezione  Salce  della  Soprintendenza

per  i  Beni  storici,  artistici  ed  etnoantropologici  per  le  province  di

Venezia, Belluno, Padova e Treviso.

Completano  l’esposizione  alcuni  numeri  di  “Ver  Sacrum”,  rivista

celeberrima della Secessione.

Scenografi  e  decoratori  hanno  realizzato  la  parziale  riproduzione  del

Fregio di Beethoven in scala 1:1. L’originale, lungo 34 metri e sviluppato

su  3  pareti  del  Palazzo  della  Secessione,  consiste  in  un’esuberante

sinfonia  ornamentale  nella  quale  Klimt  rievoca  la  Nona  Sinfonia  di

Beethoven e la relativa interpretazione musicale di Richard Wagner. Il

fregio, è stato dipinto da Klimt nel 1902 proprio in occasione della XIV

mostra  del  movimento  della  Secessione  Viennese,  dedicata  a  Ludwig

van Beethoven,  considerato da Klimt e dai  secessionisti  l’incarnazione

del  genio  e  dei  loro  stessi  ideali.  Ispirata  alla  Nona  Sinfonia,  la

mastodontica  composizione  riassumeva  idee,  simboli,  aspirazioni  di

quel  tempo,  “con  la  tipica  ansia  di  purezza,  le  allusioni  esoteriche,

brama di rincorrere le ombre dell’inferno e della terra”. Si evoca l’arte

totale da ascoltare e da vedere, nel recupero dell’unità cara a Wagner. Il

concetto  di Gesamtkunstwerk  è  esaltato  dagli  artisti  secessionisti  che

progettano, dipingono, decorano in vista di una fusione completa delle

arti.

Il  Fregio  era  stato  proprio  concepito  come  parte  di  un  percorso

espositivo  in  cui  la  visita  si  trasformava  in  una  sperimentazione

sinestetica, dove la musica diventava parte costituente e fondamentale

dell’opera.

Anche allo Spazio Oberdan, dove  la mostra è  in  corso,  la  componente

sonora  gioca  il  suo  ruolo:  a  Vienna,  in  occasione  di  quella

inaugurazione,  fu  eseguito  l’Inno alla Gioia diretto da Gustav Mahler;

110  anni  dopo,  a  Milano,  risuonano  le  note  della  Nona  Sinfonia  di

Ludwig van Beethoven.
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La  mostra,  che  ha  inaugurato  venerdì  3  febbraio  è  promossa  dalla

Provincia di Milano per  celebrare  il  150°  anniversario della nascita di

Gustav Klimt (1862 – 1918).

Info:

Spazio Oberdan, Viale Vittorio Veneto 2, Milano

4 febbraio – 6 maggio 2012

Catalogo Skira
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Ideismo: malattia senile del concettuale.
Creatività e arte contemporanea

di Giancarlo Pagliasso | 10 marzo 2012 | 1.522 lettori | 1 Comment

Una  visita,  anche  superficiale,  alla  54  Biennale  di  Venezia  ed  ai  suoi

eventi collaterali conferma  la sensazione che  in gran parte delle opere

esposte  sia  presente,  in  forma  secolarizzata,  una  sorta  di

sedimentazione  idealistica  insospettabile  ma  basilare  per  la  loro

necessità  estetica. Detto  in altri  termini,  la  consistenza assiologica del

loro  sussistere  è  molto  meno  lontana  di  quanto  si  pensi  dalle

considerazioni  sull’arte  formulate  da  Schelling  nella  sua  seminale

Philosophie der Kunst.

Il cursore diretto sulle immagini visualizzerà le didascalie; cliccare

sulle stesse per ingrandire.

Intanto,  già  il  titolo  proposto  per  l’edizione  2011  della  Biennale  dalla

curatrice    Bice  Curiger,  ILLUMInazioni,  rimanda  al  tema  della  luce
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quale  caratteristica  specifica  dell’arte  in  quanto  «esperienza  unica  e

illuminante» in grado di incentrarsi «sull’esperienza che discerne, sulla

comprensione intellettuale intercomunicativa delle epifanie»  (Curiger,

ILLUMInazioni  2011:  31,  44)  così  da  porsi  in  sintonia,  anche  se  non

dichiarato  esplicitamente,  con  il  tono  delle  affermazioni

schellinghiane:«La  luce  è  l’idea  infinita,  compresa nell’unità  reale  […]

La  luce  è  l’ideale  risplendente,  la  prima  irruzione  dell’idealismo»

(Schelling 1859: 151,188).

Nello  specifico,  per  Schelling,  la  mediazione  della  luce  scorpora  la

materia dal suo torpore ontologico per dinamizzarla verso l’idealità del

movimento, cioè in direzione dello spirito, che è la meta inconscia verso

la quale tendono anche molti artisti contemporanei.

Ora,  rispetto  all’idealità  che,  per  il  pensatore  di  Leomberg,  garantiva

almeno  all’atto  creativo  la  certezza  dell’adeguata  rappresentazione

dell’assoluto pur nell’indifferenza di finito ed infinito pertinente all’arte,

l’incarnazione  dell’idea  in  un  oggetto  reale  portata  avanti  da  buona

parte  degli  artisti  odierni  fa  perno  soltanto  sul  salvacondotto  offerto

loro  dall’esercizio  non  regolamentato  dell’immaginazione. Questa,  per

restare  ancora  aderenti  al  dettato  schellinghiano  circa  il  compito

dell’artista moderno, deve estrinsecarsi originalmente invece attraverso

la creazione di una propria mitologia (come nell’arte antica) e non solo

mediante l’uso di quella,  al fine che « i suoi simboli non già si limitino a

significare  delle  idee,  ma  siano  esseri  autonomi,  di  per  se  stessi

significanti» ( 91,137).

Il  risultato  di  questo  annullarsi  del  particolare  nell’universale  (o  del

finito  nell’infinito)  è  il  carattere  allegorico  dell’arte,  il  suo  non

conchiudersi  mai  formalmente  in  unità  per  lasciare  spazio  al

disequilibrio  mobile  dell’originalità,  alla  significanza  universale

(l’infinitezza  in  divenire)  del  particolare[1].  Il  modo  di  intuizione

dell’universo di questa seconda mitologia non può esplicitarsi in quanto
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natura  ma  «come  mondo  della  provvidenza  ossia  come  storia»(

97;143).

Così,  rispetto  al  lato  produttivo  con  cui  l’opera  d’arte  viene  costruita,

l’elemento provvidenziale  configura,  come «eterno  concetto dell’uomo

in  Dio»(104,148),  in  termini  necessari  la  creatività  del  genio,  le  cui

potenzialità  immaginative  e  inventive  nell’Einbildung  (in­formazione)

reale ed ideale (di infinito nel finito e viceversa) rimangono in qualche

misura preordinate[2]. Il concreto fenomenico, al cui interno il mondo

dell’arte  idealizza  l’atemporale  auto­affermarsi  del  produrre  divino

come  istanza  particolare  iscritta  nel  procedere  storico,  vincola  la

produttività  dell’artista  alla  rispondenza  adeguata  nell’in­formarsi

all’essenza dell’idea divina (nell’uomo). Senza questa ‘relazione’, l’opera

scade al livello della sola  accidentalità talentosa (104­5;149).

Tornando  a  Venezia,  l’onnipotenza  dell’idea,  ostentata  attualmente

dalla  pratica  post­neo­concettuale  di  molti  artisti  contemporanei,

sembra  presumere  la  necessità  del  proprio  consistere  come  un  dato

assodato  e  a­referenziale  a  detrimento  del  talento,  che  figura  come

moneta in disuso.

Questa  paradossale  vicinanza  alle  posizioni  di  Schelling  riposa  però

sulla dimenticanza che i prodotti dell’arte devono la propria esistenza di

per sé nella misura in cui sono in­formati «eternamente nella finitezza»

dall’assoluto «che conferisce vita autonoma all’idea delle cose che sono

in lui»(105;149­50).

L’elisione di questo punto di scaturigine comporterebbe una disamina

storica troppo lunga che non è possibile sviluppare in questa sede, ma le

sue  avvisaglie  sono  già  avvertibili  in  nuce  all’interno  del  movimento

neoclassico[3],  con  buona  pace  dello  stesso  Schelling  che  l’aveva

prefigurata  con  l’avvento  dell’Illuminismo  e  bypassata  poi  nella

speranza di una sintesi tra natura e storia, intesa come unione di natura

greca e spirito cristiano[4].
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Volendo restare più prossimi ai parametri operativi  ‘relativistici’ messi

in  atto  dalle  Avanguardie  del  Novecento,  è  indubbio  che  il

concettualismo  nominalistico  di  Duchamp  ha  aperto  la  strada

definitivamente  allo  sdoganamento  dell’appropriazione  in  quanto

stilema  garante  della  bontà  solo  eidetica  del  risultato­costrutto

artistico[5].

Il readymade, con la semplice differenziazione semantica, conferiva nel

medesimo  tempo  uno  statuto  ontologico  diverso  all’oggetto

appropriato,  trasformandone  la  natura  banale  in  possibile  precipitato

artistico. La portata nichilistica di questa operazione veniva edulcorata

dalla  constatazione  che  il  passaggio  sinestetico  di  trasformazione

dell’oggetto quotidiano in opera d’arte poteva avvenire nel pensiero[6],

alleggerendo  l’artista  dal  processo  reale  di  messa  in  forma  della

materia. In termini restrittivi, il readymade garantiva a tutti gli effetti la

vuota idealità della creazione, contentandosi della trasparenza coerente

(per Duchamp, puramente aleatoria) del processo ideativo.

I  germi  del  futuro  ideismo  (idealismo  senza  assoluto)  erano  già  tutti

presenti nel gesto provocatorio duchampiano di presentare un orinatoio

che poteva qualificarsi come la scultura di una fontana in virtù del titolo

e della firma posticcia sovrascritta.

Orbene,  sessant’anni  più  tardi,  gli  artisti  della    cosiddetta  Picture

Theory [7]  svilupperanno,  sulla  traccia  del  Situazionismo,  l’attitudine

appropriativa  come  strumento  di  decodifica  e  smascheramento  della

malia  delle immagini della società spettacolare[8], utilizzando contesti

iconici (soprattutto fotografie) estrapolati dai media e della pubblicità.

Con  loro,  l’immaginario  della  cultura  di massa  della  contemporaneità

diviene l’effettivo contenuto dell’opera.

Nel  contempo,  lo  scopo  politico  di  recedere  con  le  loro  opere

appropriate  dal  vincolo  dell’autoralità  (strettamente  connesso  alla



3/10/2015 art a part of cult(ure) » Ideismo: malattia senile del concettuale. Creatività e arte contemporanea » Print

http://www.artapartofculture.net/2012/03/10/ideismo­malattia­senile­del­concettuale­creativita­e­arte­contemporanea/print 5/19

commercializzazione  dell’opera)  sembra  far  risuonare  echi

schellinghiani  (il  combaciare  della  stirpe  con  l’individuo

nell’espressione di una cultura)[9] anche a proposito dell’uso allargato a

proprietà comune della genitura creativa.

Quasi  in  parallelo  temporale  con  gli  artisti  dell’«immagine»  che,  per

privilegiare  in  qualche misura  il  lato  universale  dell’esplicitazione  del

genio,  aprivano  discretamente  all’utilizzo  diacronico  delle  forme

espressive,  gli  esponenti  del  Neo­espressionismo  tedesco  e  della

Transavanguardia  italiana  rimodulavano  l’appropriazione  in  chiave

citazionistica sulla storia dell’arte. Egosostanziando il diritto dell’artista

a servirsi della tradizione figurativa arbitrariamente come magazzino da

cui  attingere,  abilitavano  in  termini  reattivi  un  uso  specifico  della

rappresentazione  (delimitazione  dell’universale  in  quanto  espressione

discrezionale  del  particolare)  come  strategia  antimoderna,  e

imboccavano di  fatto  la dirittura di un post­modernismo nichilistico e

manierato[10].

Il  retaggio  che  tuttavia  quest’ultimi  lasciarono  in  dote    alle  future

generazioni  di  apprendisti  artisti  fu  l’indicazione  che  il  patrimonio

iconografico  dell’arte  passata  poteva  funzionare  in  chiave meramente

formale  per  qualsivoglia  intendimento  contenutistico  e  significante.

L’enfasi, sbandierata come molla  ispiratrice, a proposito del confronto

con il proprio background pittorico specifico (il genius loci nazionale o

regionale)[11],  sviluppato  in  tono  riflessivo­memoriale  dai  neo­

espressionisti  e  lirico­immaginario  dai  transavanguardisti,  ha

contribuito  ad  ammantare  di  paludamenti  eroici[12]  la  figura

dell’artista e a fare della storia (dell’arte) il campo mitologico nel quale

questi poteva liberamente sguazzare. In forma ironicamente soggettiva,

l’espressionismo  sembra  confermare  Schelling  soltanto  dal  lato  della

manchevolezza  ideale  della  possibilità  mitologica  in  quanto  sforzo

«sentimentale», e quindi già da sempre maniera[13].
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Nei  primi  anni  ’80,  l’istanza  espressionistica,  in­formata  attraverso  il

medium della pittura, ha mantenuto la primazia, anche come successo

sul  mercato  del  gusto,  rispetto  a  quelle  concettuali  semantico­

nominalistica  (riportabile  a  Duchamp)  e  criticista  post­marxiana

(riferibile al post­situazionismo e post­strutturalismo)[14].

Per  l’imponderabilità  della  storia,  con  la  svolta  epocale  del  crollo

dell’Unione  Sovietica  e  la  conseguente  dismissione  reale  dell’idealità

utopica  che,  nel  bene  e  nel  male,  questa  aveva  rappresentato  per  il

Comunismo, il testimone per indicare la rotta nel mondo dell’arte passa

al  versante  concettuale.  In  ambito  culturale,  la  fine  del  principale

discorso  emancipativo  della  Modernità,  per  dirla  con  Lyotard, 

contribuisce ad espungere  il Marxismo, quale orizzonte di  riferimento

ermeneutico, dalla pratica analitica degli artisti socialmente impegnati.

Si assiste quindi all’involuzione della critica nei confronti dell’esistente

in  atteggiamenti  critici  riflettenti  e  descrittivi  della  nuova  realtà  del

consumo,  per  cui  le  coordinate  del  simulacro  e  del  valore  di  scambio

segnico[15] sembrano funzionare meglio all’apparenza per circoscrivere

con precisione la dimensione sociale in procinto di essere sussunta alla

finanziarizzazione  dell’economia  neo­liberistica  e  alla  globalizzazione

soprattutto del Capitale variabile.

Gli  anni  ’90  vedono  configurarsi  un  armamentario  linguistico,  per  la

strumentalità  espressiva  degli  artisti  più  attenti  ai  mutamenti  di

tendenza,  che,  quasi  fosse  un  allotropo,  attinge,  in  quanto  forma,  dal

readymade  duchampiano  e  dagli  sviluppi  ‘post­moderni’

dell’appropriazione, e,  come contenuto, da un ulteriore accorciamento

dell’arco  temporale  della  citazione  ‘storica’,  che  i  Neoespressionisti

avevano  considerato  appropriabile  fino  all’intervallo  tra  le  due  guerre

mondiali.

In  questa  fase,  la  perdita  d’importanza  dell’espressione  pittorica,  che

per  Schelling  raffigurava  il  lato  ideale  dell’idea,    viene  soppiantata
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dall’installazione,  dall’assemblaggio  o  dalla  riproposizione  plastica  di

oggetti  e  manufatti  di  tipo  artigianale  e  industriale.  Questi  però

derivano  la  propria  essenzialità  solo  dall’intenzione  soggettiva

dell’artista che, in certo senso, li surdetermina concettualmente rispetto

al contesto noetico della loro appartenenza appercettiva.

L’appropriazione  agisce  come  un  filtro  trascendentale  che  conferisce

statuto reale al possibile  tramite  l’ideazione  immaginativa.  Il  carattere

necessario, che consentiva all’Ineinsbildung  (uni­formazione)  plastica,

in quanto indifferenza di inorganico e organico, di raffigurare «sostanza

e  accidente,  causa  e  effetto,  possibilità  e  realtà  come  una  sola

cosa»(Schelling  1859:215;  239),  si  stempera  con  la  scultura

contemporanea  nel  contingente  possibile  dell’idea  in  quanto  reale,  al

quale manca da sempre il carattere di assoluto. La presenza del divino,

già  eclissatasi  dopo  la  Rivoluzione  francese  con  l’humanitas

dell’autorappresentazione della Borghesia quale demiurgo della storia,

viene ulteriormente  allontanata  allorché  la  storia dell’arte,  che  l’aveva

suffragata,  assurge  a  soggetto  simulacrale  per  garantire  continuità

‘visibile’ allo Zeitgeist post­moderno.

Infatti, anche nel nuovo secolo,  l’incontestabile primato dell’immagine

e della virtualità informatica, che permea il tessuto sociale, costringe gli

artisti  a  richiamare  il  reale  attraverso  l’idealità  del  modello  in  un

continuo  affaccendarsi  alla  ricerca  del  referente  perduto.  Questo

percorso non dispone più del lato naturale come essere, cioè «il primo e

più originario poema dell’immaginazione divina» (275; 288­89), e deve

articolarsi,  in  quanto  produrre  o  creare,  con  una  simbolica  la  cui

retorica è affidata alla pura figurazione di forma e contenuto[16].

Niente  trasla  più:  i  significati  obbligatoriamente  divengono  allegorici

nel senso che l’omologia sostanziale e qualitativa, un tempo consentita

dai  tropi  con  l’identità  semantica  dell’immagine  pur  nella  differenza

cioè  l’uni­formazione  del  particolare  nell’universale,    non  può  essere
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raggiunta  con  la  simulazione,  trasferimento,  accentuazione  o

esagerazione del concetto.

Questo  risultato,  ancora  una  volta,  invera  in  misura  invertita  quanto

Schelling assegnava all’Ineinsbildung della scultura, ossia la possibilità

di mantenere anche nell’iperbolico della forma (kolossal Bilden) l’unità

di finito e infinito, di reale e ideale[17], poiché la sua caratura dimidiata

si  basa  principalmente  sulla  cattiva  infinità  della  ‘presunzione’  ideale

dell’idea.

Sinteticamente, questi sono i caratteri peculiari che hanno contribuito,

negli  ultimi  vent’anni,    a  fare  dell’ideismo  un  specie  di  salvacondotto

linguistico, inteso come strumentalità creativa, spendibile con successo

nel mondo dell’arte a  tutte le latitudini e sotto tutte le bandiere, senza

per questo essere circoscritto in una corrente o in un movimento.

È il momento di analizzare questo universale per quello che concerne il

suo sfaccettarsi in tonalità particolari, richiamando la cornice veneziana

evocata all’inizio per abilitarci a fare una disamina più dettagliata delle

opere di alcuni artisti rappresentativi, inscrivibili nella koiné ideistica se

non  altro  per    il  carattere  paradigmatico  e  esemplare  della  loro

produzione.

I nomi di riferimento sono quelli di Jeff Koons, Urs Fischer, Maurizio

Cattelan  e  Jan  Fabre.  Il  lavoro  di  ciascuno  può  funzionare  come

Idealtypus  e  per  puntualizzare  le  specificità  morfologiche  e  per

individuare la pertinenza retorica delle opere.

Jeff  Koons  non  è  direttamente  presente  alla  Biennale,  ma  gode  di

altrettanta  visibilità  a  Venezia  per  il  fatto  di  avere  opere  nelle  due

mostre  della  François  Pinault  Foundation:  Elogio  del  dubbio  (Punta

della  Dogana)  e  Il  mondo  vi  appartiene  (Palazzo  Grassi),  entrambe

curate  da  C.Bourgeois.  Per  i  nostri  intenti,  la  scultura  Balloon  Dog

(Magenta)(1994­99)  –  esposta  nella  seconda mostra  –  è  significativa
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per mostrare gli sviluppi ideistici dell’appropriazione.

Si  tratta  della  riproduzione  a  grande  scala,  in  acciaio  inossidabile

dipinto,  di  un  palloncino  gonfiabile  a  forma  di  cane,  generalmente

donato  ai  bambini  durante  le  visite  al  luna  park.  Rientra  nella  serie

delle sculture Celebration, iniziata negli anni ’90 per isolare momenti e

oggetti legati all’idea di celebrazione, quali compleanni o festività. Nella

fattispecie, assolve il suo compito ripresentandosi cinque anni dopo per

l’anniversario della mostra  inaugurale della gestione Pinault a Palazzo

Grassi  Where  Are  We  Going?(2006),  in  cui  era  stato  sistemato  in

laguna su un pontile mobile.

  Per l’esattezza, è un oggetto’ appropriato’ in seconda battuta, in quanto

l’artista  ha ripreso solo la forma dell’originale e, rispetto a Duchamp, la

riconversione  sinestetica  in  qualcosa  d’altro  è  tangibilmente  ottenuta

con  l’impiego  di  un  materiale  ossimorico  alla  plastica  (  tra  l’altro,

l’acciaio è arricchito di cromo così da rendere estremamente riflettente

lo  strato  trasparente  di  colore  applicato)[18].  Inoltre,  in  chiave

concettuale,  disattende  la  pretesa  di  modificazione  ontologica  che

Duchamp tentava di attuare con lo scambio di significante attraverso la

titolazione. Infatti, Koons si guarda bene dal presentarlo per quello che

non è, ribadisce: «Pallone a forma di cane color magenta». Il gioco della

sua giustificazione estetica si complica vertiginosamente con la pretesa

dell’artista di portare a trascendenza il banale,  il quotidiano e  il kitsch

dell’oggetto, mostrando la trascendentalità e la purezza assoluta del suo

valore  segnico  mercificato  in  opera  d’arte.  Il  brillare  e  risplendere  a

specchio  della  superficie  della  scultura  manifestano,  da  un  lato,

l’idealità  dell’idea  di  trasmettere  entusiasmo,  spensieratezza  e

leggerezza e, dall’altro,  il reale senso latente al suo interno, cioè la sua

non  consumabilità.    Volendo  raffigurare  l’assolutezza  eterna  del

giocattolo, non può indicare alcun trasferimento di senso (traslato), ma

solo  ostendersi  come  semplice  antitesi  perché  richiama  la  propria

utilizzabilità perduta  facendo segno per  il  suo contrario. Come già per
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gli  aspirapolvere Hoover,  con cui Koons negli  anni  ’80 ha costruito  la

sua fama di artista di riferimento per aver aggiornato l’appropriazione

ai  cliché  della  Pop­Art  e  del  Minimalismo[19],  anche  Balloon  Dog

(Magenta)  deve  rinunciare  alla  propria  «appagatività»  (la  reale

determinazione  ontologica  degli  enti  intramondani,  parafrasando

Heidegger)[20]  per  entrare  nel  regno  ideale  dei  prodotti  artistici  in

asettico isolamento e quasi feticistico rispetto cui  lo confina la volontà

comunicativa dell’ideatore[21].

Appropriazione  e  kitsch  caratterizzano  pure  il  lavoro  di  Urs  Fischer,

ubiquamente  presente  con  opere  a  Palazzo  Grassi  (  Il  mondo  vi

appartiene) e all’Arsenale (ILLUMInazioni).

L’artista, assurto alla celebrità nel 2007 per avere scavato letteralmente

un  cratere nel  pavimento della  galleria Gavin Brown di New York,  ha

allestito negli spazi della Biennale un trittico di sculture in cera.

Raffigurano, a grandezza naturale,  il  suo amico pittore Rudolf Stingel,

la sedia del suo studio e Il ratto delle Sabine del Giambologna (2010­

11). Come gli artefatti di Koons, sono dei readymade sui generis perché

il cambio di stato sostanziale rispetto agli originali non è  intenzionato

solo  linguisticamente,  ma  s’informa  fenomenicamente  tramite  la

materia  di  cui  sono  costruite.  Essendo  provviste  di  uno  stoppino, 

acceso a mo’ di candela all’inaugurazione della mostra, rispetto al tema

della  Biennale,  invece,  sono  letteralmente  una  concretizzazione 

dell’idea degli effetti causati dalla luce nelle misura in cui si manifesta a

sua volta come effetto della combustione. Sono delle gigantesche ‘bugie’

che,  secondo  l’autore,  dovrebbero  far  riflettere  sulla  transitorietà    e

precarietà dell’esistere, sul memento mori legato alle cose e all’uomo e,

per opposizione, far «venerare il potere e la magia dell’arte; un’ardente

celebrazione di esuberanza»( Stokes E., ILLUMInazioni 2011: 178).

Questa  congerie  di  stati  mentali,  esperienze  spirituali  o  semplici

sensazioni  dovrebbe  essere  indotta  dall’osservazione  del  disfacimento
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delle  statue  durante  il  loro  funzionamento  come  dispensatrici  di

chiarore.  A  parte  il  fatto  che  la  cosa  comporterebbe  una  sosta molto

prolungata  da  parte  dello  spettatore,  il  carattere  paradossalmente

idealistico di questa pretesa risiede nel presumere che il processo fisico

attivato    possa  inscrivere  in  sé  specificità  semantiche  esteticamente

qualificate  (la  meditazione  ‘alta’  sulla  caducità  e  relatività  del  tutto,

ecc.)  diverse  da  quelle  che  una  comune  candela  potrebbe  attivare

rendendo ‘visibile’ lo scorrere del tempo. In particolare, la riproduzione

del Ratto delle Sabine in liquefazione, con la sua perentorietà da gadget

kitsch  per  novelli  Gulliver  nel  paese  di  Lilliput,  a me  ha  rammentato

sinistramente  lo  stato  d’incuria  in  cui  versano  oggi molti monumenti

del  nostro  patrimonio  artistico,  la  cui  salvaguardia  non  può  essere

affidata alla semplice citazione.

Al  di  là  delle  facezie,  ciò  che  difetta  nelle  opere  di  Fischer  (come  in

quelle  di  Koons)  è  l’attivazione  metaforica  nel  concreto  –  quello  che

Schelling  chiamava  l’essere  fenomenico  dell’idea[22]  –  incapace  di 

trasparire    nei  suoi  lavori,  che  appaiono  come  astrazioni  fredde  e

lontane  dal  mostrare  la  ‘polpa’  del  concetto  per  l’implementazione

espressiva di artifici retorici al limite dell’escamotage.

Le ‘incursioni’ plastiche di Maurizio Cattelan inflazionano  ancora più di

quelle di Fischer gli spazi espositivi veneziani alla Punta della Dogana, a

Palazzo Grassi e nel padiglione centrale dei Giardini alla Biennale. Con

Others, per le sale dei Giardini, l’artista ha riproposto in forma allargata

la sua istallazione Turisti, già presentata nel 1997   alla 47 Esposizione

veneziana,  popolando  gli  spazi  di  tremila  piccioni  tassidermizzati  che

incombono inquietanti  sugli spettatori in visita. L’operazione consta di

un  raddoppiamento  singolare,  contraddistinto  da  una  citazione

autobiografico­narcisistica    che  s’inscrive,  a  sua  volta,

nell’appropriazione di un’opera d’arte dal passato recentissimo, e per di

più  inerente  indissolubilmente  all’autore.  In  questo  caso,  la mitologia

personale soggettiva viene iscritta nel contenitore mitologico oggettivo
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che è diventata oggi l’arte contemporanea per gli artisti e il pubblico che

la segue.

Attento  alle  valenze  sociologiche  dei  propri  interventi  e  decisamente

scaltro  (come  Koons)  riguardo  alle  tecniche  di  comunicazione  per

evidenziarle,  che  costituiscono  la  struttura  portante  delle  sue

provocazioni,  Cattelan gioca sull’ambiguità di porsi sempre al limite del

sistema dell’arte, così da garantirsi una sorta di immunità ideologica nel

caso fosse accusato di manipolazione ipocrita e indebita delle sue icone.

L’egoistanziazione,  che  corrobora  la  produzione  dei  suoi    sembianti

marionettistici,  diviene  una  specie  di  parafulmine  concettuale  per

lasciare indeterminata la possibilità di interpretazione del suo lavoro.

In  We(2010),  per  la  mostra  Il  mondo  vi  appartiene,  egli  rivisita  in

forma tridimensionale l’opera fotografica In Bed with Lorca(2007) del

duo inglese Gilbert & George, concepita per  l’esposizione Everstill  con

l’intento di celebrare il grande poeta spagnolo.

Nella  foto,  i  due  performers  giacciono  l’uno  accanto  all’altro  nel  letto

del  poeta.  Probabilmente,  gli  artisti  inglesi,  fieri  della  loro

omosessualità  conclamata,  volevano  alludere  a  quella  di  Lorca,  mai

ammessa  in  pubblico  dallo  stesso.  La  versione  di  Cattelan,  invece,

mostra due manichini in cera, abbigliati con il completo in tweed (che

costituisce  l’abito  di  scena  artistico  di  Gilbert  &  George),  aventi  le

fattezze  dell’artista  e  distesi,  come  i  referenti  citati,  l’uno  accanto

all’altro  su  un  letto­copia  di  quello  in  fotografia.  Le  dimensioni  della

scultura  sono  leggermente  inferiori  a  quelle  presunte  nella  realtà,

mentre  i  volti  e  le  braccia  dei  manichini  mostrano  età    e  posizioni

diverse.

Al  di  là  della  citazione­omaggio  ad  una  coppia  ‘mitica’  della  storia

dell’arte  contemporanea,  quali  sono  Gilbert  &  George,  il  «Noi»  del

titolo  di  Cattelan  quale  livello  di  identificazione  vuole  indicare?

L’indecidibilità  di  prendere  partito,  per  l’ipotesi  che    l’opera  voglia
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simbolizzare  una meditazione sulla morte (alludendo subliminalmente

a  tutta  l’iconografia  del  genere)  o  le  incoffessabili  recondite  pulsioni

autoerotiche  che  popolano  l’inconscio  del  soggetto  sospeso  tra  Eros  e

Thanatos,  si  accompagna  al  dischiudersi  di  infinite  altre  potenziali

interpretazioni.

Il  punto  in  discussione  è  che  la  presunta  sorgività  esegetica

dell’installazione  –  con  la  quale  tutto  diventa  giustificabile  nell’arte

contemporanea  visto  che  il  suo  refrain  asseverativo,  per  tappare  la

bocca ad eventuali obiezioni, è : «In arte non si danno mai risposte, ma

solo  domande»  –  allorché  viene  esaminata  sotto  il  profilo  retorico  si

presenta prosaicamente come un raddoppiamento perifrastico a bassa

impedenza  allegorica  di  un  costrutto  originario  mediamente

metaforico.

Similmente  a  Cattelan,  l’uso  ideistico  della  citazione  in  Jan  Fabre

attinge dalla storia dell’arte e dalla propria mitologia personale. Artista

poliedrico,  Fabre  si  esprime  anche  come  attore,  ballerino  e  regista

teatrale e,  a differenza dei  suoi  colleghi precedenti  che agiscono come

‘creativi’  demandando  ad  altri  la  realizzazione  delle  loro  opere,  è  un

eccellente disegnatore.

All’inizio  della  sua  carriera  ha  sfruttato  l’omonimia  con  l’entomologo

Jean­Henri  Fabre,  giocando  su  una  relazione  di  parentela  che  gli  ha

consentito di giustificare,  come accordo  tra arte e  scienza,  l’utilizzo di

coleotteri  e  insetti  per  costruire  le  sue  sculture.  Presenta  a  Venezia,

come  evento  collaterale  alla  Biennale,  l’installazione  Pietas  presso  la

chiesa  sconsacrata  della  Nuova  Scuola  Grande  di  Santa  Maria  della

Misericordia  (con  curatela  di  G.  di  Pietrantonio  e  K.Koskina). 

L’allestimento,  ridondante  e  denso  di  significati  simbolici  che

abbracciano  i  temi  della  vita  e  della  morte  attraverso  la  mediazione

della  fede  e  della  religione  cristiana,  si  compone  di  cinque  grandi

sculture in marmo di Carrara appoggiate  su un basamento dorato, nella



3/10/2015 art a part of cult(ure) » Ideismo: malattia senile del concettuale. Creatività e arte contemporanea » Print

http://www.artapartofculture.net/2012/03/10/ideismo­malattia­senile­del­concettuale­creativita­e­arte­contemporanea/print 14/19

navata centrale,  percorribile solo indossando pantofole apposite ideate

dall’artista.   Sulle colonne ai  lati, sono appesi dei nidi­bozzoli costruiti

con  le  ali  di  coleotteri  a  significare  la  metamorfosi.  Quattro  sculture

raffigurano  cervelli  umani:  due  sormontati  da    croci,  chiodata  una,

avvolta  da  una  pianta  l’altra;  uno  dall’albero  della  vita  e  il  restante

capovolto con quattro tartarughe sopra, a loro volta capovolte. Infine, il

percorso mistico e rivelativo, corroborato però dalla forza intellettiva e

conoscitiva    simboleggiata  dai  cervelli,  si  conclude  con  la  copia

modificata,  a  grandezza  naturale,    della  Pietà  michelangiolesca.  La

versione  appropriata  da  Fabre  s’intitola  Pietà  V.  Sogno

compassionevole(2011)  e  si  differenzia  dall’originale  in  San  Pietro

perché  al  posto  di  Cristo  viene  raffigurato  l’artista,  osservato  dalla

Madonna  il cui volto è trasformato in teschio.

La  suggestione  dell’intera  installazione  è  forte,  grazie  alla  sapienza

scenografica  di  Fabre  nel  disporre  all’interno  dello  spazio,  di  per  sé

bellissimo,  gli  elementi  dell’insieme, ma  ad un’analisi  dettagliata  ogni

elemento  figurativo  e  significante  delle  opere  risulta  estrapolato­

appropriato  dalla  tradizione  iconografica  che  parte  dai  Bizantini  per

arrivare al Barocco. L’unica novità iconologica riguarda l’intromissione­

sostituzione dell’effigie del corpo di Fabre, con in mano un cervello,  in

vece del Redentore   e    la  formalizzazione  in  teschio del volto di Maria

come specchio della sua morte ‘nel cuore’ per la perdita del figlio.

L’opera  non  è  blasfema  o  scandalosa,  ma  presuntuosa

intellettualmente, dal lato della risoluzione formale, perché esemplifica

scopertamente  il  dissidio  interiore  e  l’umanità  sofferente  della

Madonna  attraverso  una  similitudine  che  espunge  la  sublimità

universale  del  sentimento  evocato  (  il  sentirsi morta  per  la morte  del

figlio)  per  risolverlo  nell’equivalenza  scontata  della  causa­effetto.  La

prevedibile  constatazione  che  conseguenza  della  morte  sia  la

trasformazione  del  corpo  in  scheletro  è  alla  base  della  necrobiosi

iconica  del  viso  di  Maria,  mentre  la  trasfigurazione  vitale  operata
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dall’arte  mediante  l’intelligenza  dell’artista  –  l’idea  di  fondo  della 

poetica fabriana – si risolve, al posto dell’iscrizione lapidaria del nome, 

nella  visualizzazione  metonimica    del  suo  cadavere  offerente  la

sineddoche dell’ideazione creatrice ( il cervello).

In questo  esito,  a  traslare  è  solo più  il  desiderio narcisistico di Fabre,

appagato  di  essere  il  terminale  sensibile  della  propria  intuizione,  ben

diversamente  dalla    meravigliosa  sottigliezza  allusiva  con  cui

Michelangelo  era  riuscito  a  tradurre  nel  finito  l’infinito  della  natura

divina della Vergine. A chi gli chiedeva, infatti, il motivo per cui l’avesse

pensata  così  giovane,  rispondeva  che  la  virtù  della  castità  non  fa

invecchiare.

A monte di questi  risultati  impossibili per  loro, è pur vero che  l’ideale

dell’immacolata  concezione  rimane  il  sogno  inconfessato  degli  ideisti

contemporanei.
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Abstract

Is it true that a lot of contemporary artistical production is in some way

idealistic? And  if  it’s  so, which kind of    rhetoric  is embedded today  in

the works of art?

Sketching,  compared  with  the  ideas  of  german  philosopher  F.W.J.

Schelling  in  the  book  Philosophie  der  Kunst,    a  short  history  of

appropriation  from  Duchamp  to  postmodern  era,  the  author  tries  to

demonstrate the development and changing of conceptual schematisms

setting  now  the  expressive  language  of  the    majority  of  up­to­date

artists.
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The result  is  the prevalence of abstract parameters  inside  the  ideative

architecture of  actual work, what Pagliasso names «ideism», meaning

idealism  without  goal  to  infinity  or  ideality  without  absolute.  The

creative impact on the works is revealed by the lack of tropes in aid of a

figuration  based  on  form  and  content.  Coming  to  a  conclusion,  an

aesthetic  analysis  of  some  examples  of  this  kind  of  art  is  handled

choosing  the  hermeneutical  reading  of  the  works  of  four  prominent

contemporary  artists:  Jeff  Koons, Urs  Fischer, Maurizio  Cattelan  and

Jan Fabre.

Note

1.  Cfr. Schelling 1859: 96­7; 142­43.↑

2.  Ibid.: 102­5; 147­50.↑

3.    Per  questo,  mi  sia  consentito  rimandare  a  Pagliasso  2001(pp.19­

26).↑

4.   Cfr.,  su questo punto,  le  illuminanti pagine di Pareyson 2003  (pp.

251­53).↑

5.    Di  questo,  Duchamp  era  pienamente  cosciente,  come  da  sua

testimonianza:«Un’altra  volta,  volendo  sottolineare  l’antinomia

fondamentale  tra  l’arte  e  i  readymade,  immaginai  un  readymade

reciproco  (reciprocal  ready­made):  servirsi  di  un  Rembrandt  come

tavolo da stiro!» ( Duchamp 2005,p.165).↑

6.  È pur vero che la simbolizzazione dell’opera in questo caso, essendo

la sua idea difettiva (di assoluto) causa l’orizzonte solo finitistico ad essa

pertinente, necessita dell’allocazione in un contesto vocato e deputato a

conferire valore artistico quale la galleria o il museo.↑

7.    Cfr.,  in  particolare  sul  lavoro  di  Barbara  Kruger,  Louise  Lawler,

Sherrie Levine e Cindy Sherman, Foster 2006 (pp.580­83).↑
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8.  Cfr. Debord 1967(pp.766­91;43­74).↑

9.  Schelling 1859 (pp.58­66, 112­18).↑

10.    Cfr.,  per  quanto  riguarda  la  biforcazione  tra  post­modernismi

“post­strutturalista” e “neo­conservatore”, Foster 2006 (pp.596­99).↑

11.   Rispetto ai paradigmi stilistici  e operativi della Transavanguardia,

cfr. Bonito­Oliva 2002 (pp.17­34).↑

12.  Questa inflessione romantica circola tuttora nello smaliziato milieu

odierno dell’arte, come testimonia la bella mostra Eroi (2011) curata da

D. Eccher presso la GAM di Torino.↑

13.  Schelling 1859 (pp. 114­21; 157­162).↑

14.    Cfr.,  sull’importanza  del  post­strutturalismo  francese  sull’arte

(soprattutto  americana)  degli  anni  ’80,  Lotringer­Cohen  2001;

Pearlman 2003 e Cusset 2003.↑

15.  Cfr., per questo, Baudrillard 1972 e 1981.↑

16.  Cfr., per questo aspetto, Pagliasso 2011.↑

17.  Schelling 1859: 263­65; 278­80.↑

18.  Cfr. Cosulich Canarutto 2006 (p.66­7).↑

19.  Cfr. Pagliasso 2011 (pp.86­9).↑

20.  Cfr. Heidegger 1927 ( pp.83­6; 107­12)↑

21.    In  modo  altrettanto  simile  ‘significano’  le  sculture  dei  giocattoli

gonfiabili da piscina per bambini, della serie Popeye(2002), e il grande

Hanging  Heart  (Red/Gold)  alla  Punta  della  Dogana  nella  mostra

Elogio del Dubbio.↑

22.  Cfr, Schelling 1859 (pp.151­152; 188­9).↑
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1 Comment To "Ideismo: malattia senile del concettuale. Creatività e arte contemporanea"

#1 Comment By Marco On 13 marzo 2012 @ 16:14

L’arte è una serie di cadute in avanti che con senso di corsa

movimentano l’ordinaria gioia finalizzandola a scoprire il considerato.

Corsa e rincorsa per far del temporale vita in action: fu sinistro o destro

il piede d’Arm­strong che toccò per primo il suolo lunare? Art­contact

Ritenendo i complimenti un virtuosismo ideista non mi permetto

questo vizio.
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Petrolini in blues a teatro: Ho Morto
Petrolini

di Pino Moroni | 10 marzo 2012 | 954 lettori | 2 Comments

Malgrado la parola morte ricorra nel suo

indeclinabile  significato  (ho  morto),  il

mito  Petrolini,  in  questa  nuova

rappresentazione  scenica,  creata  da

Gabriele  Linari  e  soci  al  Teatro  Due,  è

ancora  una  volta  straordinariamente

vivo.

Mancava  ancora,  dopo  la  pletora  di

rivisitazioni  del  grande  ‘performer’

italiano,  dai  grandi  successi  anche

internazionali, un Petrolini  in blu o come  tradotto dallo  stesso attore­

regista Il blues di Petrolini.

Un contenitore Petrolini (ancora in parte da riempire n.d.r.) con molti

approfondimenti  e  pochi  lazzi.  Questo  per  far  capire  quanto  questa

trasposizione  sia  lontana  da  quelle  nazional­popolari  di  Proietti  e

Fiorentini, e molto più vicina ad una ricerca psicoanalitica di Linari. C’è

voluto  tutto  il  coraggio  di  questo  autore  a  destrutturare  e  ricostruire

l’uomo pensante Petrolini , incompreso, incostante, sdegnoso, pieno di

sofferenze e di malanni, lontano dai personaggi cinici e grotteschi, pieni

di  vita  e  di  successo  del  teatro  petroliniano.  Un  uomo  molto,  molto

triste.

http://www.artapartofculture.net/author/pino_moroni/
http://www.artapartofculture.net/new/wp-content/uploads/2012/03/petrolini_linari02m.jpg
http://www.teatrolabit.com/compagnia/chi-siamo/13-compagnia/10-gabriele-linari
http://www.teatrodueroma.it/
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Con  la  evidente  difficoltà  dello  spettatore  nel  seguire  le  tante  fratture

del  testo di  scrittura,  con una continua  recitazione  ‘a  singhiozzo’,  fatti

apposta  per  collegare  più  piani  di  racconto,  tra  autobiografia, mondo

reale e maschere, fino ad arrivare alle macchiette più idiote e surreali. Il

tutto venato da una sperperata ipocrisia vincente del personaggio, piena

però di rimorsi e di solitudine dell’uomo Petrolini. L’autore insomma ha

voluto  sottolineare  quella  universalità  dell’attore  che  fa  ridere  con

personaggi di cui  lui stesso è schiavo suo malgrado. E ha colpito duro

sullo  spettatore  che  vuole  solo…  ridere…  ridere…  ridere:  lo  ha  fatto

pensare.

Nel  racconto  di  Petrolini,  che  guarda  la  gente  per  la  strada,  che  lo

guarda  solo  per  il  ricordo  di  quello  che  l’  ha  fatta  ridere  a  teatro.

Ribadendo, ancora lo sdoppiamento dell’attore e del personaggio.

O  quando  enigmatico  e  scrutatore  scende  nella  platea,  tra  il  pubblico

silenzioso ed attento, mentre risuonano intorno,  in playback, risate ed

applausi di vecchi spettacoli dal vivo.

Chi sono io, chi siete voi ?

Un  inizio,  rovesciato…  fortemente  prensile  sull’attenzione  dello

spettatore,  con  un  bellissimo  monologo  sulla  difficoltà  di  vita  e  di

successo  del  prologo,  veloce  ed  anticipato  su  tutto.  Inutile  e

dimenticato. Perché è poi solo l’epilogo che tutti ricordano.

Le giornate di Giggi er Bullo, i suoi rapporti con la polizia. La vocazione

di Petrolini da piccolo per  il  teatro,  la disadattata vita giovanile  con  il

‘giardino  d’infanzia’,  il  riformatorio,  sul  quale  una  lettera  struggente,

autobiografica sarà di monito a chi ne ha fatto e ne fa tragica parte. Le

prime recitazioni formative nel teatro carcerario.

I  sacrifici  del  teatro  di  provincia,  a  Campagnano,  con  i  quattro  scudi

promessi  e  mai  guadagnati.  La  carriera  all’Ambra  Jovinelli

nell’avanspettacolo con i famosi scioglilinguagnoli onomatopeutici.
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E poi Gastone, quel proto­tipo, che ha anticipato migliaia di personaggi

dei più grandi comici mondiali. Gastone rappresenta la ricerca estetica

riuscita di un grande personaggio sopravvissuto a due secoli di  teatro.

Gastone  così  vero,  che  lo  stesso  autore­attore  Linari,  non  è  riuscito  a

smontarlo  e  rimontarlo  come  un  giocattolo  in  una  sua  visione

personale,  ma  è  rimasto  intatto,  intrappolando  nel  suo  perfetto

congegno, il pur iconoclasta regista.

Del resto lo stesso Petrolini, malgrado i suoi affanni e malanni, quando

vestiva quei panni eleganti e raffinati, convinceva tutti, a cominciare da

se stesso, di non aver mai avuto una ben altra vita tutta ‘in blues’.

L’equilibrista Gabriele Linari si è arrampicato sulla scala dei differenti

registri  del  testo,  senza  sosta  per  un’ora,  passando  dal  mondo  reale

all’immaginario, all’immaginifico, alle maschere consolidate, con pezzi

di bravura come il pot­pourrì delle poesie più famose od il finale a scelta

numero due, segno di una maturità che sta diventando, anche per  lui,

sempre più amara.

Info:

Ho morto Petrolini

Il Carro dell’Orsa presenta Compagnia Teatrale LAB

Adattato diretto e interpretato da Gabriele Alinari

Musiche originali JONTOM

Aiuto­regia e adattamento: Alessandro Porcu, Andrea Vaccarella

Fonica e luci: Flavio Tamburrini

TEATRO DUE ROMA

Vicolo dei Due Macelli, 37, Roma

tel. 06/6788.259 teatrodueroma@virgilio.it

2 Comments To "Petrolini in blues a teatro: Ho Morto Petrolini"
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#1 Comment By Marco On 16 marzo 2012 @ 10:35

Petrolini è il clown per antonomasia se poi la maschera e l’accento

fuggono in altro per altro verso migliore non è casuale, per cui

considerando la non fatalità della mente lo giudico assolutamente un

artista più sol (soul) che blues,, “sol” senza “re” frattanto “do” in fondo

proprio “la”,,. Ottima stesura, ottimo argomento, ottimo contenitore,

ottimo. Saluti.

#2 Comment By Renato On 17 marzo 2012 @ 10:56

Mi hai fatto venire la voglia di andarlo a vedere
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Ricognizione Street­Art, una forma di Arte
Pubblica. Intervista a Simone Pallotta

di Mariangela Capozzi | 11 marzo 2012 | 1.736 lettori | 6 Comments

Inverno  2012:  le  gallerie  offrono  un  riparo  al  caldo  alle  opere  dei

cosiddetti  street  artist:  Hogre  il  10  marzo  inaugura  alla  Mondo

Bizzarro  Gallery;  a  breve  Mark  Jenkis  da  Wunderkammern,

dopo il successo dell’emergente Ludo, venduto a prezzi assolutamente

accessibili; Lucamaleonte, di casa a Garage Zero con una  raccolta

di stencil dal titolo De Rerum Natura, conferma il suo ruolo di artista

maturo  e  consolidato,  in  un’esposizione  appena  terminata;  Laszlo

Biro, con l’iniziativa Muro Libero, prorogata fino al 18 marzo, ospita

sulle pareti  le opere degli artisti avventori  in uno scenario  in continuo

mutamento.  Ignorata dal  sistema artistico  romano e oggetto di  accese

discussioni  sul  sito  di  riferimento  della  street  art  italiana  Urban

Contest,  la mostra Vandalism della 999Contemporary, conclusasi

il  23  febbraio,  ha  registrato  un  ottimo  successo  di  pubblico  (60/80

visitatori al giorno, 1500 persone il giorno dell’inaugurazione).

Il cursore diretto sulle immagini visualizzerà le didascalie; cliccare

sulle stesse per ingrandire.

http://www.artapartofculture.net/author/mariangela_capozzi/
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Allestimento anni  ’50 e sigilli  rubati alla Polizia Municipale,  la piccola

galleria  ha messo  in mostra  e  in  vendita  (a  prezzi  di mercato),  parte

della  sua  collezione  di  street  art  internazionale:  Banksy,  Mr

Brainwash,  JR,  Invader,  Shepard  Fairey,  Ben  Eine,

Slinkachu,  tutti  sotto  l’efficace  slogan  di  Vandalism  (con

logo  rubato  o  ispirato  a  Nick Walker).  Stampe  e  serigrafie  ad  alta

tiratura,  dall’impatto  iconografico  immediato:  per  la  prima  volta

raccolti insieme e visibili al pubblico giovane che ha affollato la galleria

in  un  rituale  pellegrinaggio  quotidiano  di  appassionati,  curiosi  ed

aspiranti  artisti.  999Contemporary  dichiara  di  aver  colmato  un  vuoto

espositivo  e  risposto  ad  una  forte  richiesta  collezionistica.

Un’operazione discutibile ma perfettamente  riuscita:  la mostra è  stata

prorogata  a grande richiesta mentre è stato cancellato l’appuntamento

con  la  versione  di  Vandalism  dedicata  agli  artisti  italiani  a  causa  di

malumori nell’humus curatoriale che si occupa della loro crescita e del

successo schiacciante della versione International.

Abbiamo  chiesto  a  Simone Pallotta,  il  responsabile  della  curatela  e

dell’organizzazione  eventi  di  WAlls_from  Graffiti  to  Public  art

(www.onthewalls.it) di fare una chiacchierata con noi sulla scena street

romana.

Simone, comincerei con Rebibbia on the walls, il progetto che

verrà  presentato,  in  una  proiezione  esclusiva,  il  14  marzo

2012 a Palazzo Valentini a Roma. C’è grande curiosità intorno

a questo evento, ci racconti di cosa si tratta?

“Grazie  a  Cosimo Rega  e  al  Circolo  La  Rondine,  con Walls

siamo  entrati  nella  sezione  G12  di  Alta  Sicurezza  del  Carcere  di

Rebibbia  e  iniziato  un  processo  di  creazione  artistica  partecipata

con i detenuti, per la decorazione di tutte le zone dove questi ultimi

trascorrono  la  loro  ora  d’aria.  Abbiamo  individuato  un  artista

http://www.onthewalls.it/
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privilegiato  per  questo  dialogo:  Agostino  Iacurci,  giovane

illustratore  e  muralista  pugliese,  che  ha  instaurato  un  bellissimo

rapporto  di  fiducia  e  professionalità  con  i  detenuti  e  con  cui

abbiamo realizzato entrambe le fasi di questo nuovo progetto (ndr.

il precedente aveva visto la decorazione dell’ingresso ai passeggi da

parte  dell’artista Matteo  Milaneschi).  Abbiamo  lavorato  subito

dopo  le  riprese del  film dei Taviani premiato con  l’Orso d’oro,  e  il

nostro campo di pallavolo è la principale location del film. Vi invito

a vederlo, sarà una proiezione imperdibile.”

Continuiamo con la stretta attualità: “390 mila metri quadri

di  graffiti  cancellati  dalla  squadra Decoro Ama nell’ultimo

anno e mezzo” (“Il Messaggero, 12 febbraio 2012”). C’è stato

qualche danno?

“La  cancellazione  operata  da  Visconti  è  stata  fatta  in  modo

discutibile:  spesso  i  manifesti,  laddove  sono  state  rimbiancate

ampie  zone murarie  ricoperte  di  graffiti  non  sono  stati  rimossi,  e

questo  è  solo  un  esempio.  Qualche  danno  c’è  stato:  sono  stati

cancellati molti graffiti che appartenevano alla memoria storica dei

writers  di  Roma  o  del  singolo  quartiere.  Con  un’operazione  così

massiccia si è andati sicuramente ad innervosire  la base di giovani

con i quali noi interloquiamo nel progetto di muri legali,  chiamato

Urban act, con cui stiamo cercando di riavviare un’interlocuzione

con il Comune di Roma, dopo uno stop durato più di un anno.

I muri legali sono per noi un vero e proprio vivaio in cui possiamo

tenere  d’occhio  le  realtà  emergenti,  e  stiamo  lavorando  perché  si

riprenda il discorso cominciato con il progetto Cromiae e interrotto

con questa amministrazione.”

 Cosa registra in questo senso il termometro di Walls?

“Registriamo che non si è mai  fatto  il  tentativo di  fare un discorso

culturale. Nel senso di presentare sul territorio un insieme di azioni
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che diano la sensazione al cittadino, inclusi  i writers che sono essi

stessi  dei  cittadini,  che  l’approccio  delle  istituzioni  sia  qualcosa  di

più profondo che non passare il grigio con il pennello.”

La scena invernale romana, nell’ambito dell’arte di strada ha

offerto  due  mostre  molto  diverse  come  Vandalism  a

999Contemporary  e  la  personale  di  Ludo  a

Wunderkammern.  Ci  commenti  gli  approcci  espositivi

adottati?

“Non ho un giudizio critico,  le guardo e penso ad una complessità

nell’ambito delle dinamiche espositive relative alla street art, di una

città come Roma.

Vandalism  è  una  mostra  con  un  atteggiamento  palesemente

commerciale  nei  confronti  di  un  fenomeno  culturale,  come

d’altronde fanno tutte le gallerie d’arte, che si parli di arte in genere

o street art. Vendere riproduzioni ad alta tiratura è però una precisa

scelta  del  gallerista,  che  d’altro  canto  ha  portato  a Roma opere  di

artisti  che  in  questa  città  non  si  erano mai  visti.  Io  preferirei  che

quegli  stessi  artisti  lasciassero  opere  in  giro  per  la  città,  piuttosto

che  vederne  delle  stampe  in  una  galleria:  ma  questo  è  un  mio

personale pensiero riguardo l’arte urbana contemporanea.

Wunderkammern si muove  invece cercando di  fare attenzione alle

prerogative  di  questa  specifica  tipologia  artistica, mediando  tra  la

componente  commerciale  e  quella  espressiva.  L’artista  è  libero  di

continuare a lavorare in direzione urbana, e parallelamente gli viene

dato un supporto di vendita da parte della galleria. Naturalmente, le

opere che vengono fatte dagli artisti  in strada sono opere  illegali e

sono  queste  a  dare  il  significante  alle  opere  in  galleria.  Su  questo

fenomeno proporrei una riflessione:  le opere di  Invader, portato a

Roma  dalla  galleria  nel  2010,  sono  state  facili  prede  di  veri  e

propri tombaroli moderni che hanno fatto sparire dai muri romani

molte opere dell’artista  in pochissime settimane. Credo che questo
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sia  dovuto  al  riflesso  dell’attenzione  mediatica  che  ha  investito

questa  operazione.  Mi  spiego:  se  l’artista  fosse  venuto  a  Roma  e

avesse lasciato lo stesso numero di opere senza essere seguito dalla

stampa, probabilmente tante persone non avrebbero mai saputo del

valore commerciale che quello stesso artista esprime in galleria.”

Si  è  da  poco  chiusa  Solo  Show  DE  RERUM  NATURA  di

Lucamaleonte  a  Garage  Zero  ed  è  stata  invece  prorogata

l’iniziativa Muro Libero di Laszlo Biro. Di che tipo di realtà si

tratta, in questo caso?

“Garage  Zero  è  un  ibrido:  una  galleria  nata  da  un’occupazione  e

quindi  con  un  preciso  senso.  Portare  degli  artisti  urbani  in  uno

spazio  occupato  mi  sembra  un’operazione  che  consente  di

mantenere inalterati i rapporti tra la strada e gli artisti che da essa

provengono.  Le  dinamiche  interne  sono  comunque molto  vicine  a

quelle di un tradizionale spazio espositivo: si vendono le opere, si fa

un comunicato stampa, etc. L’artista si sente però sicuramente più

vicino allo spazio, all’aria che respira al suo  interno e posso capire

che  abbia  un  certo  appeal  per  gli  artisti,  nonché  per  chi  vede  la

mostra.

Laszlo Biro invece ha una formula ampiamente collaudata ma molto

efficace: si chiede agli artisti di dipingere lo spazio e non di produrre

singole  opere  da  appendere  in  galleria  e  si  possono  acquistare

stampe  o  magliette  dell’artista  in  mostra.  Trovo  che  sia  sempre

interessante ragionare su di un’opera con un tempo di vita limitato,

molto simile alla caducità delle opere realizzate in strada. Loro sono

degli amici: si stanno muovendo in maniera discreta ma con gusto e

dedizione apprezzabili.”

Che quadro viene fuori da questa ricognizione?

“Abbiamo  diverse  situazioni  che  si  stanno muovendo  in  parallelo,

ma  spero  che  tutti  si mettano  a  lavorare  per  fare  in modo  che  in
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mezzo  al  lecito  discorso  espositivo  resti  qualcosa  alla  città.  La

grande  possibilità  che  ci  viene  data  dall’arte  pubblica  urbana  è

proprio  questa:  produrre  qualcosa  che  possiamo  non  tenerci  in

tasca  ma  che  va  a  finire  negli  occhi  di  tutti.  Trasformare  l’arte

urbana  in Arte Pubblica mi sembra  il processo più  interessante da

avviare a Roma.”

Qual è lo stato di salute dell’arte urbana a Roma?

“Io credo che, e in questo sicuramente mi espongo, ci sia molto più

movimento in galleria che non dal punto di vista urbano. Una città

come  Roma  ha  una  quantità molto  esigua  di  street  artist  validi  e

anche la qualità delle cose che vengono prodotte in strada si è molto

abbassata  in  questi  ultimi  anni.  Gli  stessi  artisti  romani  che

troviamo  in galleria  si  stanno muovendo molto di meno  in strada.

Lex  e  Sten,  gli  artisti  che  più  di  altri  hanno  rappresentato  la

cultura  urbana  romana  nei  grandi  festival  ed  importanti  gallerie

internazionali  stanno  facendo  adesso  un  percorso  a  ritroso:  se

vengono  chiamati  per  una mostra  pretendono  che  gli  si  trovi  uno

spazio esterno su cui produrre un lavoro. Questo perché si sono resi

conto che la loro forza nasce da quello.

L’energia creativa che è all’attenzione delle istituzioni, delle gallerie

e  dei  curatori  è  qualcosa  che  nasce  fuori,  in  strada,  e  che  per

continuare  a  vivere  in  piena  salute  deve  essere  messa  nelle

condizioni di riprodursi principalmente in quel contesto. Questo per

evitare  che  la  sua  potenza  comunicativa  si  affievolisca  perché non

più  alimentata  da  un’urgenza  espressiva  ma  solo  da  logiche

commerciali.

Tutti  gli  operatori  del  settore  dovrebbero  avere  questo  tipo  di

consapevolezza  e  sviluppare  in  parallelo  delle  politiche  culturali

urbane che arricchiscano la città con opere di valore artistico.”

Come si può definire  l’Arte Pubblica? E qual è  il ruolo di un
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operatore culturale come Walls?

“Arte  Pubblica  è  ricominciare  a  fare  arte  direttamente  a  contatto

con lo spettatore pubblico, ragionando sulla questione della cultura

visiva ed estetica  in rapporto al  fruitore cittadino. E’ un  lavoro sul

territorio  per  la  realizzazione  di  opere  che  non  incontreranno

magari il favore di tutti ma per le quali si sarà innescato un processo

preliminare  di  dialogo  volto  a  conoscere  e  comprendere  le

perplessità  e  le  caratteristiche  della  percezione  proprie  dello

sguardo del cittadino nel rapporto con l’opera d’arte.

Noi  ci  siamo  lasciati  alle  spalle  vecchie  diatribe  come  quella  fra

graffiti  e  street  art,  puntando  ad  una  forma  di  intervento  urbano

che consideri solo la capacità degli artisti di relazionarsi in maniera

efficace  con  uno  spazio  pubblico  nella  realizzazione  di  un’opera

permanente.  Il nostro ruolo è quello di  inserirci  tra  le  istituzioni e

l’artista  consentendogli  di  esprimersi  con  le  proprie  modalità

espressive. Scegliamo artisti che riteniamo credibili, quelli in grado

di  produrre  lavori  che  possano  avere  valore  nel  tempo:  non  un

valore  in sé, ma un valore di visione. La permanenza è  la garanzia

della  durabilità  della  visione. Walls  dà  la  possibilità  agli  artisti  di

crescere e noi cresciamo con  loro: progettando  insieme  la città del

futuro.

Il mio sogno, come curatore di Arte Pubblica e urbana, è quello di

lavorare  su un progetto  che  includa  tutta Roma e  in particolare  le

periferie,  portando  in  città  artisti  da  tutto  il  mondo.  Non  è  un

progetto innovativo ma nel caso di Roma è addirittura avveniristico.

Questa  operazione  consentirebbe  di  incrementare  la  presenza

dell’arte contemporanea nello spazio urbano, riqualificando parti di

città  solitamente  caratterizzate  dalla  mancanza  del  bello.  Il  che,

seguendo  l’esempio  consolidato  di  città  come  Philadelphia,

permetterebbe di fare turismo anche con le nostre periferie.”
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6 Comments To "Ricognizione Street­Art, una forma di Arte Pubblica. Intervista a Simone

Pallotta"

#1 Comment By Simonetta Martelli On 12 marzo 2012 @ 16:00

Complimenti per la conoscenza del panorama di gallerie romane; mi

interesserebbe approfondire un aspetto, forse mi puoi dare una mano,

come faccio a capire quali sono le gallerie che contano più vistatori?

(bella domanda)

#2 Comment By Mariangela Capozzi On 12 marzo 2012 @ 18:36

Grazie Simonetta! 999Gallery ha avuto tanti visitatori perché ha

centrato un target molto giovane, che si “affeziona” alle cose. Alcuni

indicatori utili per monitorare la presenza in galleria possono essere:

– discussioni sui social network

– artisti o progetti che lavorano su tematiche di particolare attualità e

interesse

– fruibilità dell’esposizione

#3 Comment By illuminata On 13 marzo 2012 @ 07:51

molto istruttiva!

#4 Comment By paolo buggiani On 13 marzo 2012 @ 09:22

ho letto con interesse l’intervista a simone pallotta , ma apparte la

panoramica delle gallerie “orientate” e che la street­art viva su i muri

esterni , mi sarei aspettato che venissero sottolineate alcune regole

fondamentali su la “comunicazione” le immagini della street­art, dipinti

,

stensil , oggetti e scritte , devono contenere un messaggio( spesso anche
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sociopolitico ) , che unito alla realtà circostante e il tessuto urbano,

provochino rottura e stupore. evitiamo l’artigianato e brainwash

,gratuito depredatore di immagini già affermate.

#5 Comment By Mariangela Capozzi On 13 marzo 2012 @ 15:26

Ci sarà ancora occasione di riparlarne Paolo, vedrai. Le distinzioni sono

importanti e le ricognizioni servono proprio a tirar fuori commenti dalle

persone interessate come te.

#6 Comment By Mariangela Capozzi On 16 marzo 2012 @ 14:48

Mi scuso con la 999gallery per come ho trattato la vicenda relativa al

logo della mostra (“ispirato” a Nick Walker è più corretto che “rubato”)

che, in questo articolo, ampio, avrebbe avuto bisogno di maggiore

spazio per essere chiarita e approfondita data la delicatezza della

questione.

pubblicato su art a part of cult(ure): http://www.artapartofculture.net

URL articolo: http://www.artapartofculture.net/2012/03/11/ricognizione­street­art­una­

forma­di­arte­pubblica­intervista­a­simone­pallotta/

Clicca questo link per stampare

© 2014 art a part of cult(ure).



3/10/2015 art a part of cult(ure) » Pionieri # 4. Lev Sergeevič Termen: anno 1918, è tutta un’altra musica » Print

http://www.artapartofculture.net/2012/03/12/pionieri­4­lev­sergeevic­termen­anno­1918­e­tutta­unaltra­musica/print 1/12

Pionieri # 4. Lev Sergeevič Termen: anno
1918, è tutta un’altra musica

di Paolo Di Pasquale | 12 marzo 2012 | 1.340 lettori | 8 Comments

Il 1918  segna una data  importante per  la  storia della Musica. Ancora

oggi quell’anno è sottovalutato per gli sviluppi che quest’arte ha avuto

sino  ai  nostri  giorni  a  partire  proprio  dal  1918.  Fino  ad  allora  la

composizione musicale  in  tutte  le culture del pianeta, dagli albori, era

stata concepita e composta per essere eseguita per mezzo di strumenti a

percussione, a corde, a fiato o avvalendosi più semplicemente della voce

umana.  All’orizzonte,  a  parte  delle  ibridazioni,  delle  varianti  o  delle

evoluzioni degli stessi strumenti, nulla lasciava presagire una svolta che

avrebbe fatto nascere un nuovo genere musicale, codificato poi verso la

metà degli anni ’50 del secolo scorso: la musica elettronica.

Torniamo  per  un  attimo  prima  di  quel  1918  e  più  precisamente

viaggiamo  nel  tempo  fino  a  quel  15  agosto  1896  dove  nella  San

Pietroburgo zarista viene alla luce Lev Sergeevič Termen.

Il cursore diretto sulle immagini visualizzerà le didascalie; cliccare

sulle stesse per ingrandire.
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Lev Sergeevič nasce in un ambiente agiato; il padre è avvocato mentre

la madre si interessa alle arti ed in particolare al disegno e alla musica.

Già  da  ragazzo  si  appassiona  alla  fisica,  all’elettronica  e  ai movimenti

oscillatori  come  quelli  del  pendolo.  Parallelamente,  al  liceo  Lev

Sergeevič studia al conservatorio violoncello affiancando la formazione

di  musicista  anche  quella  di  fisico,  laureandosi  successivamente  in

fisica ed astronomia.

La  Rivoluzione  Russa  vede  il  giovane  Lev  Termen  poco  più  che

ventenne e, sulla scia del nuovo ordine e della nuova modernità che lo

Stato Bolscevico vuole  imprimere all’ex  impero russo,  inizia a pensare

ad  uno  strumento  che  si  possa  suonare  con  l’energia  elettrica  senza

essere  percosso,  o  pizzicato.  L’idea,  pare,  gli  venne  mentre  compiva

degli esperimenti per conto dell’esercito con amplificatori a valvole:  in

quell’occasione  si  accorse  che  a  volte  si  produceva  un  fischio  che

cambiava  frequenza  variando  la  distanza  delle  mani  dalla  superficie

delle valvole.

Queste  sono  le  sue  parole  rilasciate  durante  un’intervista  alla

musicologa e compositrice Olivia Mattis (giugno del 1989):

“Volevo  inventare un  tipo di strumento che non  funzionasse

meccanicamente,  come  fa  il  pianoforte,  o  il  violoncello  e  il

violino, il cui arco ed i movimenti possono essere paragonati

a  quelli  di  una  sega.  Ho  immaginato  uno  strumento  che

creava  il  suono  senza  l’uso  di  energia  meccanica,  come  un

direttore  d’orchestra.  L’orchestra  suona  meccanicamente,

utilizzando l’energia meccanica, il direttore muove appena le

mani, e i suoi movimenti hanno un effetto sull’orchestra”.

Nasceva  così  nel  1918  il  theremin,  conosciuto  anche  come

thereminvox od eterofono.
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Lo strumento, di una modernità concettuale sorprendente, è arrivato ai

nostri  giorni  con  poche  varianti  da  allora,  riguardanti  soprattutto

l’ingombro della componentistica elettronica, oggi molto ridotta.

L’apparecchio era costituito da due antenne metalliche poste una sopra

e una di  lato della scatola  fissata su quattro gambe. All’interno,  le due

antenne  erano  collegate  a  degli  oscillatori  ad  altissima  frequenza

realizzati  con  tubi  a  vuoto.  Sul  fronte  della  scatola  erano  disposti

interruttori di comando. Il controllo, e quindi l’esecuzione di un brano

musicale,  avveniva  allontanando  e  avvicinando  le  mani  alle  antenne:

mediante  quella  superiore  (posizionata  verticalmente)  si  controllava

l’altezza del suono e quella laterale (posta orizzontalmente) permetteva

di regolarne l’intensità.

Lo  strumento  ancora  oggi  è  considerato  molto  difficile  da  suonare

proprio  perché  avviene  senza mai  toccarlo.  Infatti,  il  sound  emesso  è

reso possibile grazie al principio dell’eterodina: quando due segnali di

frequenza  vicina  ma  differente  vengono  miscelati  producono  nuovi

segnali  la cui  frequenza è pari alla differenza dei due segnali originali.

Bisogna però considerare che i segnali di base prodotti dagli oscillatori

del  theremin sono  troppo acuti per  le  frequenze che  l’orecchio umano

riesce  a  percepire, ma  quando  questi  segnali  si  combinano,  il  segnale

risultante può diventa udibile. Portando la mano a circa un centimetro

dall’antenna  il  suono  viene  annullato  completamente  permettendo  le

pause e la fine dell’esecuzione di un brano.

Il  suono  può  variare  come  timbro  tra  quello  di  un  violino  e  quello

vocale.

Termen, che ricordiamo era un musicista violoncellista, si avvalse delle

sue  frequentazioni  dei  circoli  musicali  per  far  conoscere  la  sua

invenzione  la quale  riscosse un notevole  interesse. Fu  così  invitato ad

una grande conferenza di elettronica a Mosca dove poté far conoscere il

suo strumento al grande pubblico e soprattutto alla stampa e la notizia
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presto  approdò  nelle  stanze  del  Cremlino  dove  fu  convocato  per  una

dimostrazione  alla  presenza  di  Vladimir  Il’yich  Lenin.  Il  leader  della

rivoluzione  russa  rimase  positivamente  impressionato  ed  essendo

anch’egli un buon conoscitore di musica si cimentò divertito in qualche

esecuzione extemporanea.

In seguito, Lenin gli diede mandato di divulgare la conoscenza di quello

strumento al  resto dell’Europa ma con  fini propagandistici.  Inizia così

per Lev Sergeevič il primo passo verso la notorietà e in quell’occasione

cambiò anche il suo nome e divenne per tutti: Leon Theremin.

Dopo  un  lungo  pellegrinaggio  durato  circa  5  anni  per  le  maggiori

capitali  europee dove  si  esibì  in  alcune  sinfonie  appositamente  scritte

per “aetherofono e orchestra” nel 1927 sbarcò a New York, dove suonò

tra  gli  altri  per  Rachmaninoff  e  Toscanini.  Sull’onda  del  successo,

Theremin  diede  vita  a  un  laboratorio  e  uno  studio  di  registrazione

proprio  nella metropoli  americana. Nel  1928,  suonò  con  la New York

Philharmonic  Orchestra  e,  successivamente,  depositò  un  brevetto

statunitense (numero 1661058) per il suo strumento. L’anno successivo,

la  RCA  iniziò  a  produrre  e  a  commercializzare  il  thereminvox  sotto

licenza.

Nonostante  il  successo  decretato  dal  pubblico  e  dall’originalità  del

thereminvox, questo non  fu un successo commerciale:  in parte perché

era molto difficile da suonare con una certa abilità, e in parte perché la

Grande  Depressione  lo  rese  un  oggetto  che  solo  pochi  si  potevano

permettere a causa del suo costo elevato. La difficoltà del thereminvox

oltre  ad  essere  rappresentata  dal  fatto  di  dover  essere  suonato  con

perizia era anche dovuta alla ragione che non aveva, tranne in rari casi,

delle composizioni scritte ad hoc. Il più delle volte, infatti, si eseguivano

brani  classici  o  canzoni  popolari  rese  con  il  tipico  timbro  che  lo

strumento  aveva,  per  cui  risultavano  piuttosto  estranianti  e  a  tratti

inquietanti e non aggiungevano nulla al modo di scrivere una moderna
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composizione.  Il  risultato  fu  che,  per  le  peculiari  caratteristiche  del

suono,  che  sembrava  provenisse  da  un  altro mondo,  fu  adottato  con

una certa consuetudine a partire dagli anni ’50 nelle colonne sonore dei

film  horror  o  di  fantascienza,  il  più  famoso  tra  questi  The  Day  the

Earth  Stood  Still  (Ultimatum  alla  Terra)  di  Robert Wise  nel

1951.

Memorabile  e  fugace  anche  la  sua  apparizione  nel  1966  nella musica

pop in sottofondo dei Beach Boys nel brano Good Vibrations.

Theremin,  tuttavia,  trovò  proprio  negli  Stati  Uniti  di  quegli  anni  la

migliore  suonatrice  di  thereminvox  di  tutti  i  tempi,  una  virtuosa

emigrata  dalla  Lituania:  Clara  Reisenberg  conosciuta  meglio  come

Clara  Rockmore.  Nessuno  è  mai  stato  in  grado  di  eguagliare  la

“diteggiatura aerea” con cui riusciva a creare dallo strumento dei suoni

così sorprendentemente precisi e affascinanti.

Con  l’aiuto  della  Rockmore,  Theremin  sviluppò  quello  che  oggi  si

chiama  performance  art,  creando  esibizioni  in  cui  i  movimenti  dei

danzatori  erano  coordinati  con  il  suono  del  terpinstone  (un  tappeto

elettronico  sensibile)  creando  un’ulteriore  interazione  tra  suono,

movimento e luce e anticipando di oltre cinquant’anni sperimentazioni

di interattività anche delle Arti Visive (Studio Azzurro, per esempio).

In  quegli  anni  Trenta,  il  nostro  pioniere  sperimentò  altri  strumenti

musicali  elettronici  e  altre  invenzioni  tra  le  quali  il  Rhythmicon  (la

prima  drum­machine  elettronica  della  storia),  commissionatogli  dal

compositore  e  teorico musicale  americano Henry Cowell. Nel  1930,

dieci thereministi si esibirono sul palco della Carnegie Hall e due anni

dopo Leon Theremin diresse  la prima orchestra  elettronica,  composta

da alcuni theremin e altri strumenti elettronici, compreso un theremin

a  tastiera  che, per  l’  aspetto,  assomigliava molto  ad un violoncello.  In

quegli  anni  i  sostenitori  di  Theremin  furono  i  più  illustri  scienziati,

compositori,  e  teorici  musicali,  tra  i  quali  Joseph  Schillinger  e  il
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fisico,  nonché  violinista  amatoriale,  Albert  Einstein  interessato  al

“colore della musica, alla relazione tra la luce e la musica”. Di Einstein

Theremin raccontò una sorprendente storia durante la stessa intervista

(cit.) alla Mattis:

“C’era un uomo che era interessato al colore della musica, alla

connessione  tra  la  luce  e  musica,  quell’uomo  era  Albert

Einstein. Mi disse che sua moglie suonava il pianoforte molto

bene,  lui  suonava  il  violino,  e  cercò  di  riprodurre  anche  il

thereminvox.  Poi  mi  chiese  se  poteva  usare  il  mio  studio.

Allora avevo una grande, grande casa in affitto a New York, al

37 West 54th Street.

Einstein  poi  si  interessò  alla  relazione  tra  musica  e  figure

geometriche:  soprattutto  triangoli,  esagoni,  eptagoni, diversi

tipi  di  figure  geometriche.  Voleva  realizzare  dei  disegni  con

queste figure. Mi chiese se poteva avere un laboratorio in una

piccola  stanza  nella  mia  grande  casa,  dove  avrebbe  potuto

disegnare.  Così  gli  diedi  uno  studio,  non molto  grande.  Gli

trovai una giovane assistente, uno dei miei collaboratori che

era una pittrice, per aiutarlo a disegnare questi schizzi, e  lui

avrebbe lavorato lì. In quel periodo ci vedevamo spesso. Non

mi  interessavano molto  queste  sue  figure  geometriche. Non

posso dire  che dal mio punto di vista  che  i numeri avessero

avuto  un  effetto  psicologico  sui  colori  della  musica.

Comunque  Einstein  passò  molto  tempo  in  quello  studio.

Tutte  le  pareti  erano  coperte  di  questi  dipinti,  con  questi

disegni.  Ad  un  certo  punto  disse  che  non  c’era  abbastanza

spazio,  e  voleva più  spazio. Così ho gli  trovai un altro posto

più  grande.  Si  trattava  di  una  camera  in  casa  di  mio  buon

amico, un americano. Aveva una casa molto grande. Continuò

a  lavorare su queste cose  lì con  la mia assistente,  la pittrice.

Lo  vedevo  spesso,  facevamo  delle  lunghe  conversazioni.  Per

quanto riguarda Einstein personalmente per me era un fisico
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e  teorico, ma  io non  ero un  teorico –  io  ero un  inventore –

quindi  non  avevamo molto  in  comune.  Avevo  molto  di  più

affinità  con  uno  come  Vladimir  Il’yich  Lenin,  che  era

interessato a come il mondo intero è stato creato. Einstein era

un  teorico,  e quindi  sapeva  tutte  le  formule,  ecco non posso

dire che ero molto interessato a lui come fisico.”

Nel  1938,  Theremin  chiese  di  poter  tornare  in  Russia  per mettersi  al

servizio del Governo o  forse più semplicemente, dati  i venti di guerra

incalzanti, fu rapito dal KGB e condotto in Unione Sovietica. In Patria,

costretto  ad  abbandonare  la  sua  musica,  subì  alcuni  processi  come

cittadino  sospetto  e  fu  rinchiuso  nel  carcere  di  Butyrka  e

successivamente fu mandato a lavorare nelle miniere d’oro di Kolyma.

Nel  frattempo,  allo  scoppio  della  seconda  guerra  mondiale,  la  RCA

rottamò il suo stock di thereminvox al fine di fornire materie prime per

lo  sforzo  bellico  degli  Stati Uniti.  In  seguito Theremin  fu  impiegato  a

lavorare  ad  una  serie  di  vari  progetti  in  una  šaraška  (in  gergo

laboratorio  di  ricerca  segreto  all’interno  di  un  Gulag).  Tra  le  sue

invenzioni  più  geniali  c’è  il  Buran,  un  dispositivo  di  ascolto

miniaturizzato estremamente semplice realizzato per  la polizia segreta

sovietica.  Compagni  di  quel  periodo  furono  anche  i  famosi  Andrej

Nikolaevič Tupolev (che tra  l’altro  lavorò e diede  il nome al celebre

aereo),  Sergej Pavlovič Korolëv  insieme  ad  altri  esimi  scienziati  e

ingegneri  russi. Nel  1945  fu dichiarato morto dalle  autorità  sovietiche

per coprire il suo lavoro come direttore in un laboratorio occulto che si

occupava  di  progetti  di  spionaggio  elettronico.  Questo  incarico  lo

ricoprì  fino al  1966: nel  frattempo era miracolosamente risorto anche

per  la  collettività  internazionale.  Dopo  quella  data,  raggiunta  la

pensione,  Leon  Theremin  fu  impiegato  al  Conservatorio  di  Mosca  e

continuò a  fare ricerca e sperimentazione su nuovi strumenti musicali

elettronici iniziando nel contempo ad insegnare l’arte del theremin alla

sua pronipote Lydia Kavina che allora aveva 9 anni. Ad oggi la Kavina
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è considerata una delle più brave e virtuose theremiste del mondo.

Nel 1991, all’età di 95, Theremin ritornò negli Stati Uniti, dove si riprese

i  contatti  con  Clara  Rockmore  ormai  80enne ma  ancora  attiva  come

theremista: insieme, i due diedero una serie di concerti indimenticabili.

Due  anni dopo,  tornato nel  frattempo  in Russia, morì  a Mosca:  era  il

1993 e aveva 97 anni.

A  quest’uomo,  un  vero  pioniere  della  musica  elettronica,  dobbiamo

molto,  soprattutto  gli  altri  ingegneri  del  suono  e  musicisti  come

Raymond Scott o Robert Moog (che  frequentò Theremin e con  lui

collaborò)  che  hanno  sì  sviluppato  strumenti  elettronici  molto  più

completi e complessi, ma nessuno neanche lontanamente paragonabile

a quell’incredibile sogno di suonare l’etere con il solo gesto delle mani.

video orginale  con esecuzione di Leon Theremin della  fine degli anni

20

video originale con esecuzione di Clara Rockmore anni 60

https://www.youtube.com/watch?v=YM0TsKH3HBQ
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Theremin - Clara Rockmore play "Th...

video  con  esecuzione  della  pronipote  di  Theremin  Lydia  Kavina  del

2008

Without Touch 2.0 - concert Lydia K...

8 Comments To "Pionieri # 4. Lev Sergeevič Termen: anno 1918, è tutta un’altra musica"

#1 Comment By Gianni On 12 marzo 2012 @ 17:11

Caro Paolo, complimenti anche per questo completo e

interessantissimo articolo: stai grandiosamente arricchendo la parte

musicale di questa rivista, occupandoti di argomenti tanto interessanti

https://www.youtube.com/watch?v=pSzTPGlNa5U
https://www.youtube.com/watch?v=8q0An6WY7_c
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quanto spesso poco conosciuti…..

#2 Comment By Maurizio Mansueti On 13 marzo 2012 @ 07:10

Il grande Lev Termen! Ottimo articolo.

ErMan

#3 Comment By Pino On 14 marzo 2012 @ 20:32

Grazie Paolo anche di questo interessante articolo. I tuoi articoli sui

pionieri sono molto graditi.

#4 Comment By genny de vito On 15 marzo 2012 @ 15:53

ma quanto è fico sto pezzo?!!!!!!!!!!!!

#5 Comment By mattia On 23 marzo 2012 @ 14:09

originale, ben scritto, pieno di riferimenti preziosi. Grande!

#6 Comment By ruth On 12 aprile 2012 @ 15:45

bellissimissimo!!! Nn conoscevo bene, ora so. fa bene imparare con

piacere, leggere!!!!!!

#7 Comment By koin marco On 18 maggio 2012 @ 13:04

iinteressantiissimo e foto bellissime davverto complimenti una rubrica

pazzesca!! pazzesca!!!!

marco koin



3/10/2015 art a part of cult(ure) » Pionieri # 4. Lev Sergeevič Termen: anno 1918, è tutta un’altra musica » Print

http://www.artapartofculture.net/2012/03/12/pionieri­4­lev­sergeevic­termen­anno­1918­e­tutta­unaltra­musica/print 12/12

#8 Comment By M. Tradi Forcetti On 5 dicembre 2012 @ 14:09

ma che bello questo articolo, spacca!!!!!!!!!!!!!!

M. Tradi Forcetti

pubblicato su art a part of cult(ure): http://www.artapartofculture.net

URL articolo: http://www.artapartofculture.net/2012/03/12/pionieri­4­lev­sergeevic­

termen­anno­1918­e­tutta­unaltra­musica/

Clicca questo link per stampare
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Fare chiarezza: recensione de Breve corso
di scrittura critica di Luigi Prestinenza

Puglisi
di Emmanuele Pilia | 13 marzo 2012 | 2.392 lettori | 4 Comments

Sia  chiaro  da  subito:  il  Breve

corso  di  scrittura  critica  di

Luigi  Prestinenza  Puglisi  è

un  libro  consigliato  unicamente

all’opinionista,  al  parvenu,  al

filisteo [1]. Al contrario,  l’autore

competente  potrebbe  evitarne

l’acquisto,  anche  se  si

perderebbe una lettura leggera e

piacevolmente  ironica.  Molte  delle  lezioni  di  questo  breve  corso  si

concentrano  infatti  sull’evidenziare  goffe  apologie  ed  esagerate

esaltazioni in cui molti autori ed accademici incappano.

Eppure,  al  di  là  dei  suoi  contenuti,  il  testo  è  un  ottimo  pretesto  per

interrogarsi sullo stato attuale della critica architettonica nostrana. Una

critica  che,  nell’insieme,  pare  sempre  più  concentrata

sull’individuazione  della  trovata,  dell’effetto  spettacolare,  dell’ultima

curiosità  da  salone,  del  singolo  evento  mondano,  più  che

dell’interpretazione  di  opere  o  situazioni,  ed  ancor  meno

dell’individuazione di trame di relazioni costruite attorno ad essi.

La  dimensione  storica  si  appiattisce  così  su  un  presente  effimero  e

sempre  uguale  a  se  stesso,  quello  della  novità,  venendo  meno  la

http://www.artapartofculture.net/author/emmanuele/
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possibilità  di  costruire  un  discorso  forte  attorno  autori,  opere  o

movimenti.  Il  rischio  che  si  corre  è  la  perdita  della  specificità  della

critica,  che  dovrebbe  rimandare  alle  azioni  del  giudicare  e  dello

scegliere,  e non  alla  descrizione  e  alla  promozione. L’etimo dopotutto

deriva dal greco κρὶνω, traducibile come distinguo.

Ma l’eredità classica è difficilmente recuperabile stando alla volgarità di

una  produzione  editoriale  ed  accademica  che  non  conosce  altro

obiettivo che la stampa del maggior numero di pubblicazioni possibile.

Un fenomeno a cui la critica ha dato una pessima risposta, rinunciando

all’eleganza  ed  alla  tessitura di  sottili  discorsi,  esprimendosi  con belle

parole che  in pochi ormai sono  in grado di comprendere, quando non

ricorre all’arguzia ed all’offesa.

È evidente come il testo di Prestinenza Puglisi nasca soprattutto da una

reazione  a  questa  deriva,  ed  i  capitoli  Trombe  e  tromboni  (p.  27)  e

Cantarsela (p. 35) ne sono la prova, portando a giudizio casi concreti di

malacritica,  senza  nascondersi  dietro  articolati  giri  di  parole.  Se  la

critica architettonica sembra destinata a nutrire avvoltoi e canaglie,  la

soluzione  proposta  da  Prestinenza  Puglisi  sembra  essere  riassumibile

riscoprendo  sintesi  e  semplicità.  Il  capitolo  Blog  e  brevità  (p.  16)

suggerisce  –  come  lo  stesso  titolo  indica  –  il  blog  come  possibile

medicina: “se non sarai efficace non sarai ascoltato”.

Ma  la  fiducia  affidata  ai  blog  sembra  essere  eccessiva  (a  più  ripresa

l’autore  ci  riferisce  ad una  ipotetica  “scrittura  nel  tempo  del web”),  e

non  viene  tenuto  in  conto  che  la  pluralità  di  voci  non  equivale  in

automatico ad un valore aggiunto. Mario Perniola è forse l’autore più

severo  al  riguardo,  riscontrando  nell’atteggiamento  dei  blogger  una

“indifferenza  emotiva agli  stimoli  esterni  o  la  reazione  scomposta  ed

ipereccitata,  la  paura  del  cambiamento,  l’ecolalia,  vale  a  dire  la

ripetizione stereotipata di ciò che è ascoltato”. [2]
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La  mera  presenza  nell’infosfera  obbliga

infatti  l’utente  al  continuo  aggiornarsi  ed

affermare la propria esistenza, al fine di non

veder  calare  il  proprio rating. Poco  importa

come  ci  si  manifesti:  l’importante  è  esserci.

In  secondo  luogo,  il  sistema  di  visibilità  dei

motori  di  ricerca  incentiva  fortemente  un

continuo citare tramite link i blog da cui ci si

aspetta  lo  scambio  di  cortesia,  in  maniera

non  dissimile  da  quanto  accade  nella

pubblicistica accademica. L’affermazione con

cui  Perniola  conclude  l’introduzione  del  suo Estetica  del  Novecento  è

assai  pertinente:  “Da  un  lato,  nulla  è  più  ingannevole,  fragile  e

tendenzioso quanto la cassa di risonanza dei media, dall’altro proprio

alcuni  aspetti  della  vita  culturale  (la  sovrabbondanza  della

produzione  libraria,  la  molteplicità  delle  lingue  e  dei  contesti,  la

disattenzione  generale)  rendono  ignoti  anche  agli  specialisti  tante

opere  ed  autori  meritevoli  di  essere  letti  e  discussi”  [3].  Se,

parafrasando Emanuele Sbardella, il compito della critica è quello di

fare chiarezza, condannando all’oblio  determinati  eventi  affinché  altri

vengano portati alla luce, oggi tale compito è gravemente ostacolato dal

vanesio  tentativo  di  chicchessia  a  dire  la  propria.  Poco  importa  che

scriva su riviste accademiche o sul proprio blog.

È  probabile  che  lo  strizzare  l’occhio  ai  blog  non  derivi  dal  semplice

desiderio  di  aggiornamento, ma  dalla  preferenza  di  una  scrittura  più

giornalistica  che  estetica,  stile  che  lo  stesso  Prestinenza  Puglisi  sta

sperimentando in questi ultimi anni.

La maggior parte dei capitoli  incita alla formazione di uno stile rapido

con  approfondimenti  sintetici,  invitando  ad  evitare  manierismi  e

tortuosi  giri  di  parole.  E  forse,  considerando  la  metastasi  che  si  va

diffondendo nei dipartimenti  e  sul web, questo  è  il miglior  contributo
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che ci si potrebbe aspettare da un testo simile.

 

Note

1.  Come d’altronde lo stesso autore lascia intendere nel capitolo Storia

di un’anima: «[…] è bene che un principiante, come  immagino sia chi

sta leggendo queste note […]» (P. 12)↑

2.    Perniola  M.,  Scrivere,  scrivere…  perché?,  in  Àgalma  n°  17,  L’arte

senza opere, Mimesis edizioni, Milano 2009, p. 5.↑

3.   Perniola M., L’estetica del Novecento, Il Mulino, Bologna 1997, pp.

9, 10.↑

4 Comments To "Fare chiarezza: recensione de Breve corso di scrittura critica di Luigi

Prestinenza Puglisi"

#1 Comment By Guido Aragona On 14 marzo 2012 @ 08:18

Saremmo tutti critici. Ma in realtà, il “critico” oggi è una funzione

giornalistica, per il “pubblico” (più o meno “grosso”, in tutti i sensi)

Come Raspelli, con scrittura gustosa, orienta il gusto culinario ed indica

e giudica i migliori ristoranti sulla piazza, così il critico orienta il lettore

su cosa è fico e cosa volgare, da zotico. E’ un vademecum. E’ quando,

come nel campo della “arte contemporanea”, CREA lui l’arte che la cosa

diventa grave. Ma tutto questo non ha poi tanto a che fare con la

scrittura (la scrittura diviene, poi, una questione secondaria, tecnica … e

come diceva Orson Welles, le questioni tecniche si imparano sempre

facilmente e in fretta, in realtà)

#2 Comment By emmanuele On 15 marzo 2012 @ 09:21
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Caro Guido,

capisco la tua posizione, ma non riesco ad essere d’accordo con te. Il

critico e il giornalista sono due figure diverse, e seppure chicchessia si

definisca critico, la figura del critico ha dei tratti ben precisi. Un critico

non è né un giornalista, né un opinionista. È alla stregua di un esteta, di

un epistemologo, di un teoretico, ma non di un giornalista. Il critico non

deve semplicemente riportare dei fatti, e neppure può semplicemente

dare un’opinione. Il critico deve “distinguere”, secondo l’accezione

greca. Deve avere una scrittura sopraffina, e certamente tessere delle

trami sottili, ed è proprio per questo che non può cadere nella cronaca.

Per quanto riguarda la figura del critico che “crea” l’arte, sono dell’idea

che sia sempre stato così. Il manierismo è stato inventato da due critici

sopraffini, ossia Palladio e Vasari, così come il primo Rinascimento è

stato impostato da Leon Battisti Alberti. L’architettura razionalista è

stata elaborata dal Le Corbusier teo­critico, non dal Le Corbusier

architetto, così come l’international style è un frutto teorico di Philip

Jhonson. Il critico non deve orientare il lettore, ma tessere delle tele

tramite cui osservare alcuni fenomeni!

Poi il resto è cronaca, opinionismo, ect…

Un abbraccio!

#3 Comment By Emanuele On 17 marzo 2012 @ 22:46

Caro Emmanuele,

grazie per aver utilizzato, nel layout del testo, il medesimo neretto che

evidenzia il nome di Perniola!

Ti ho già scritto privatamente circa le mie più recenti preoccupazioni

sul tema, e non credo che in quella forma siano adatte ad essere

riportate pubblicamente. Ma lo scambio che c’è stato mi soddisfa già

pienamente, quindi rinuncio senza rimpianti.

Vorrei solo fare una piccola aggiuta, in riferimento a quanto scritto da
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Guido.

1) Se un critico tradizionalmente inteso utilizza un espressione in grado

di catturare l’attenzione del lettore/fruitore, non significa affatto che il

critico in questione sia un giornalista. Se questa differenza non viene

osservata si segue il modello del cinema, in cui regna la deprimente

convinzione che botteghino ed essay si debbano escludere a vicenda.

2) Se un critico utilizza i propri strumenti e la fama (cfr. potere)

acquisita nel tempo per imporre all’attenzione del pubblico (cfr.

mercato) un certo determinato artista o una certa determinata corrente

artistica sostenuta da una certa determinata galleria/fondazione, questo

non significa che lo stia facendo nei panni del critico ovvero significa

che lo stia facendo nei panni del critico in aperta concordanza di

interessi: i suoi e quelli dell’artista/gallerista artificialmente creato.

Se

#4 Comment By Salvatore D’Agostino On 23 marzo 2012 @ 08:57

Emmanuele,

condivido solo il primo rigo.

Invece sono in disaccordo sull’idea della critica (a mio parere ‘borghese’

totalmente incapace di leggere l’inclusività del novecento) incentrata

sul ‘giudizio’ e sulla ‘scelta’ (due parametri esclusivi del secolo scorso).

Lascerei perdere l’idea d’includere i blog (che nascono inclusivi) in un

concetto di media elitario ‘borghese’.

Proprio alcuni giorni fa Gillo Dorfles – sulla Lettura – invitava a trovare

l’arte nel chicchessia.

Non credi che sia troppo da salotto buono scrivere questi articoli su

cosa non va?

«La critica –afferma Umberto Galimberti – è crisi, quindi congedo dal

mondo abituale di pensare».
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Emma lascia perdere i consigli all’Irene Brin e fai ciò che pensi di saper

fare.

Oggi serve abbandonare l’abituale mondo del pensare e non replicare le

lamentatio di uomini ‘esclusivi’ del novecento che fronteggiano la

barbaria dell’uomo ‘inclusivo’ libero.

Buon lavoro,

Salvatore D’Agostino
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Alessandro Annunziata: Cosmopolitismo ed
etnicità in una musica senza confini

di Claudio D'Antoni | 13 marzo 2012 | 1.089 lettori | 3 Comments

Forse  non  rientrava  nelle  determinazioni

di  Evaristo  Dall’Abaco  dare  uno

scossone  al  pacioso  corso  della  musica

strumentale  settecentesca  anticipando  la

deflagrazione  del  rinnovamento

formale, quindi timbrico e strumentale, su

cui  nell’operoso  Ottocento  i  Tedeschi

investono  il  loro  impegno creativo. Jean­

Marie  Leclaire  sperimenta  il  colore

assoluto  degli  archi  nei  Concerto  a  tre

violini,  un’ispirazione  che  non  lascia

indifferente  Giovan  Battista  Sammartini.  Si  può  cogliere  un

avvertimento d’adozione consapevole dei quattro strumenti ad arco  in

gruppo autonomo nelle Sei sinfonie o sia quartetti op. 9 per due violini,

alto  e  violoncello,  dedicati  ai  veri  dilettanti  e  conoscitori  di  musica,

polittico  di  Luigi  Boccherini  composto  nel  1761,  dopodiché  la

composizione  per  quartetto  si  stabilizza  come  campo  di

sperimentazione  creativa  di  prospezione  avanguardistica,  forse  il  più

raffinato.  Dedicandoli  al  principe  Lobkowitz,  Beethoven  compone  i

Sei  Quartetti  op.  18  tra  il  1800  e  il  1801,  anche  se  il  Riemann  è

portato  a  ritenere  che  il  n.  4  sia  in  effetti  un  rimaneggiamento  di

movimenti staccati scritti in precedenza.

Per  un  periodo  a  Bonn,  Beethoven  è  riuscito  a  inserirsi  nell’élite

http://www.artapartofculture.net/author/claudio_dantoni/
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culturale  orbitante  attorno  l’illuminato  Giuseppe  II,  il  Kaiser  che

propone un audace riformismo d’ispirazione liberaleggiante tradottosi,

ad esempio, nella sospensione della pena di morte e nel riconoscimento

d’alcuni  diritti  delle  etnie  che  componevano  lo  Heiliges  Römisches

Reich.  Dato  il  loro  raggruppamento,  dai  sei  lavori  dell’op.  18

promana un debole alito di Settecento, un indicatore della propensione

a  intendere  la  nascente  Kammermusik  qualcosa  non  così  emancipato

rispetto  la  meno  impegnativa  Gebrauchsmusik  pregressa.

L’intenzione  poetica  del  compositore  può  essere  meglio  compresa

considerando  in  parallelo  la  compostezza  neoclassica  che  anima  la

pagina  del  Metastasio,  poeta  cesareo  apprezzato  a  Vienna  per  un

quarantennio, sui cui testi Beethoven crea alcuni Lieder.

Meltemi  di  Alessandro  Annunziata  è  un  primo  momento

sperimentale del compositore romano ­peraltro coordinatore editoriale

della storica “NRMI Nuova Rivista Musicale Italiana” della Eri­Rai, cfr.

www.alessandroannunziata.com  –  condotto  su  un  distillato  del

timbro  quartettistico,  cui  in  questi  ultimi  mesi  si  è  aggiunta  la

composizione  di  un  quartetto  in  quattro  tempi  intitolato  Griko.

Entrambi  gli  elaborati  appaiono  sostenersi  sul  transfert  musicale  di

suggestioni  ed  emozioni  riferibili  alla  percezione  che  l’intellettuale

contemporaneo  può  ritenere  della  grecità  come  paradigma  d’un

atteggiamento  etico  in  passaggio  verso  l’estetica.  Anziché  fattore  di

conflittualità,  ideologica,  linguistica,  il  dualismo  occidente­oriente  è

visto  da  Annunziata  nella  prospettiva  storica  d’incontro  tra  culture

complementari,  una  sinergia  senza  cui  perderebbe  veemenza  il

ricambio  che  linguisti  e  antropologi  reputano  essenziale  per  la

prosecuzione del genere umano. Meltemi, composizione del 2001, è  la

misteriosa  precognizione  dell’incontro  dell’autore  romano  con  il

musicista greco di proiezione internazionale Dimitri Nicolau, nei cui

importi  di  pensiero  Annunziata  rileva  il  carisma  che  la  musica

accademica  (si  dice  ancora  “colta”?)  sembra, mutatis mutandis,  avere

smarrito.
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Dice lo stesso Annunziata:

Lo conobbi infatti di  lì a poco, e portai con me come piccolo

‘omaggio’ di “giovane compositore” (definizione che odio, ma

che allora era ancora pertinente) proprio Meltemi,  che  colpì

positivamente  il  maestro,  e  da  lì  sbocciò  la  nostra  sincera

amicizia.

Il mondo sonoro greco­balcanico affiora prepotente nei particolari ritmi

di  danza  adottati,  in  cui  vige  un’articolazione  accentuativa  interna

accidentatamente  scandita  in  ritmi  sincopati,  se  non

addirittura  «ipercomplessi  (come  gli  11/8  di  molte  musiche  del

Ponto)».  Ciò  induce  a  ritenere  che  il  compositore  abbia  cercato  una

risonanza  interiore più  simpateticamente  consonante  con  lo  spirito di

Platone  che  dei  Tragici,  tentando  un  suono  più  vicino  al  logos

contingente del polites che alla magniloquente melopea degli eroi epici.

Analoghi  vapori  di  grecità  classica  e  cosmopolitismo  convogliati  in

un’unica  cultura  contemporanea  si  liberano  nel  bellissimo  quartetto

Griko composto da Annunziata nel 2011. Questa ariosa composizione è

stata  presentata  in  prima  assoluta  dal  canadese  Quartetto  Alcan,

composto  da  Laura  Andriani  e  Nathalie  Camus,  violini,  Luc

Beauchemin, viola e da David Ellils, violoncello, il 31 gennaio 2012 alla

Salle Pierrette­Gaudreault di Jonquière, Québec, Canada, e replicata  il

giorno  successivo  al  Camp  Musical  Métabetchouan­Lac­à­la­Croix,

Québec,  Canada,  presente  l’autore.  Visibilmente  vi  vengono  maturati

diversi  fattori  di  individuazione  poetica:  «gli  esperimenti  ciclici

della  giovinezza»,  l’intuitività  visionaria  sommuovente  con particolare

veemenza  la  ricca  tessitura  armonica,  l’enfasi  del  ritmo.  Il  primo

movimento («Danza­cammino») è proposto su una ritmica di speciale

sensualità ed è densa di  richiami al gesto coreografico al punto che  si

potrebbe trarne un balletto. Il secondo movimento («Cantu a stisa») è

un  episodio  condotto  su  una  ritmica  a  due  livelli,  inizialmente

sommessa  e  poi  carica  di  verve  motoria,  seguito  da  un  contrastante
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terzo movimento («Moroloja») svolto su un peana funebre trasportato

in ambito linguistico salentino. Il quarto movimento («Pizzica») non è

un  mero  ristabilire  un  clima  di  vivacità.  Diversamente  che  nel

‘saltarello’  di  mendelssohniana  memoria  Annunziata  si  avvale  del

ternario  meridionale  isolandone  la  componente  giambica  che  rende

persino  austera  mediante  interpolazioni  di  terze  minori,  una

caratterizzazione  del  suo  linguaggio.  Nell’estrema  complicazione  il

compositore  romano  ottiene  una  piacevolezza  sonora  che  comunica

quasi  una  ‘febbre  da  ascolto’.  Per  quanto  Annunziata  temperi  certe

tentazioni  di  radicalismo  linguistico  avvalendosi  di  un  modalismo

lineare,  anche  dell’espansione  della  scala  mediante  microtoni  e

glissandi  d’ogni  tipo,  nell’istintualità  percussiva  di  certi  attacchi

traspaiono  allusioni  alla  quartettistica  bartókiana  e  janačekiana.  La

scelta  interpretativa  del  Quartetto  Alcan  sembra  orientata  verso

un’intenzione,  per  così  dire,  “impressionista”,  giacché  il  complesso

esprime  una  piana  poetica  che  manifestamente  prescinde

dagli  intellettualismi  che nel discorso  sull’arte  contemporanea,  ancora

nel  secondo  decennio  del  terzo millennio,  sono motivo  di  distorsioni

fuorvianti.  Un  lavoro  magistrale  eseguito  straordinariamente

(la partitura sarà un groviglio impressionante di segni!).

Abbiamo incontrato pochi giorni fa il compositore per un confronto di

suggestioni.

Abbiamo il piacere di incontrare il M° Alessandro Annunziata

reduce  da  una  conferenza­concerto  in  Canada  per  la

presentazione  di  una  sua  nuova  composizione,  il  quartetto

per archi Griko. Maestro, inizierei da un punto avanzato che

ci  consenta  di  raggiungere  immediatamente  le  varie  sezioni

della  circonferenza  che  si  irradiano  dal  centro  che  è  la  sua

creatività. Qual è il fattore poetico che la indirizza in maniera

ricorrente al quartetto d’archi?
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Un po’  è  per  scelta,  un po’  è  una  casualità.  Credo  che  il  quartetto

d’archi  per  un  compositore  sia  sempre  un  banco  di  prova

fondamentale,  in  quanto  consente  di  agire  un  confronto  con  una

letteratura  straordinaria  che va dal periodo  classico a oggi  e poi  il

quartetto rappresenta  la perfezione,  l’equilibrio assoluto, di suono,

di timbro tra i quattro archi che riassumono l’orchestra.

Aristotele  nel  Perì  ermeneias  individua  quattro  stati

fondamentali  delle  situazioni,  un’interpretazione  logica,

forse,  idealmente  trasferita  dai  Classici  in  ambito  di  senso

musicale  proprio  nel  raggruppamento  di  due  violini,  una

viola, un violoncello.

Il quartetto è denotativo di un equilibrio sancito da una quadratura

interna  entro  cui  muoversi  delimitante  un  confine  preciso  che

l’artista  tenta  continuamente  di  superare.  Le  altezze

stabiliscono  l’ambito  linguistico;  si  va  dal  basso  del  violoncello

all’acuto del  violino,  e  in questa  gamma può verificarsi  di  tutto.  Il

quartetto d’archi in questi ultimi anni grazie alle scelte artistiche di

alcuni ensembles, ne cito uno per tutti, il Kronos Quartet, e per le

possibilità  strumentali  ha  attratto  i  nuovi  compositori  divenendo

addirittura  la  risorsa da mettere  in campo per muoversi  su precisi

progetti discografici talvolta contraddistinti da temi specifici, anche

di tipo etnico, o per soddisfare precisi aspetti della ricerca culturale,

con  sconfinamenti  in  campo  pop,  jazz  o  persino  religioso,

cerimoniale  e  quant’altro.  Io  ho  cominciato  a  scrivere

professionalmente  una  quindicina  d’anni  fa  e  ho  conosciuto

diversi gruppi con i quali ho collaborato. Poi si è sviluppato questo

rapporto  con  il  Quartetto  Alcan  grazie  all’incontro  con  Laura

Andriani, che ne è il primo violino.

Approfondiamo  l’aspetto  del  suo  sodalizio  con  il  Quartetto

Alcan, motivo del suo recente viaggio in Canada.
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Con il Quartetto Alcan abbiamo stretto una collaborazione alquanto

fattiva  da  quattro,  cinque  anni.  Loro  particolarità  sono  l’assoluta

indipendenza e il livello delle scelte. Sono, di fatto, tra i protagonisti

della  vita  culturale  canadese  e  sono  noti  in  tutti  il  mondo.  Sono

agevolati  dall’essere  l’emanazione  creativa  di  una  multinazionale

dell’alluminio che una sede in Canada, da cui ‘Alcan’, contrazione e

crasi di ‘Alluminium Canada’. La multinazionale opera nel Québec,

in  una  zona molto  bella,  con  un  fiordo  straordinario  e  promuove

attività  culturali  di  ampio  respiro.  Il  Quartetto  Alcan  ne  è,  per

esempio,  una  manifestazione,  unitamente  ad  altre  formazioni

strumentali  anche  più  corpose  e  per  questo  può  liberamente

suonare  i  brani  che  seleziona  in  autonomia.  Io  ho  proposto  loro

dapprima l’esecuzione di Meltemi e presto questa mia composizione

è diventata una delle più presenti nei loro programmi concertistici.

Poi, l’anno scorso il complesso canadese è venuto in tournée in italia

e allora decidemmo di passare a nuovi progetti. Il nuovo quartetto

Griko nasce da una mia personale ricerca sulle radici popolari della

musica  italiana  e  greca.  Con  Laura  Andriani,  oltre  che  da  una

profonda  vicinanza  musicale  siamo  uniti  da  una  cultura  comune,

anche  per  la  condivisione  di  un’origine  pugliese,  una matrice  che

cerco di riprendere nel quartetto.

Quindi,  per  instradarsi  nella  comprensione  dei  cardini

poetici della sua espressione artistica bisogna avere chiaro il

suo riferirsi alle radici etniche e la relativa trasformazione in

forme  e  in  combinazioni  di  melodie  e  armonie  in  cui  si

avvertono gli impulsi ineludibili della contemporaneità. A un

attento  ascolto  mi  sembra  si  possa  evidenziare  anche  una

connessione con il ‘parlato’, con la poesia ‘popolare’, elementi

su cui lei ha costruito un linguaggio musicale che, proprio in

virtù di tale connessione, potrebbe definirsi ‘non artificiale’.

Questo è un argomento molto importante. Devo dire che per me il
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rifarsi alla radice popolare è da cogliere intanto nel grande esempio

rappresentato  da  Bartók  e  Janaček.  Io  penso  che  la  musica

del ‘900 abbia seguito due indirizzi: uno rivolto all’astrazione pura,

alla  nebulizzazione  dei  parametri,  che  a mio  parere  ha  avuto  esiti

anche importanti, però discostandosi da quella che è la dimensione

fondamentale  della  musica  stessa,  l’emozionalità,  ciò  che  è

comunemente  definito  ‘espressione’.  Il  secondo  indirizzo  guarda

invece alle teorie psicologiche e psicoacustiche inerenti l’importanza

dello sviluppo del senso acustico iniziale, che avviene addirittura nel

primo anno di vita, quando si forma il linguaggio ma non si conosce

ancora la parola ed è ancora un senso acustico generico. Il bambino

riconosce i suoni delle voci del padre e della madre e comprende la

situazione emotiva che lo circonda attraverso i suoni. A uno stadio

più  avanzato  la  parola  può  divenire  un  veicolo  d’espressione  più

precisamente  finalizzato  quando  a  essa  si  affida  un  contenuto,  un

testo.  Ma  questo  è  già  un  passo  successivo.  Ciò  che  mi  affascina

nella musica popolare è la dimensione emozionale, affettiva, aspetti

che contrastano con  l’anaffettività di molta musica nata a  tavolino

che non coglie  il grido,  il  lamento,  la gioia che c’è nella parola. Su

questo  tema,  per  esempio,  Janaček  ha  condotto  una  straordinaria

ricerca.  Egli  componeva  addirittura  le  melodie  modellandole  sul

suono  della  parola  ceca,  con  un  procedimento  che  è  l’opposto  di

quello  che  adottato  molto  tempo  dopo,  ad  esempio,  da  Steve

Reich in Different Trains, che è un pezzo dove emerge la differenza

tra la mentalità americana e quella europea. Reich in questo lavoro

ha preso le pulsazioni del parlato di sopravvissuti alle deportazioni

sui  treni  nel  loro  sofferente  tragitto  verso  i  campi  di

concentramento  decontestualizzandole  e  accostandole  a  frasi

pronunciate  da  americani  che  prendevano  il  treno  nello  stesso

periodo,  giocando  su  quest’analogia  che  cela  una  differenza

terribile.  Ma  Reich  prende  questo  suono  così  com’è,  rielabora  le

frasi  e  le  inserisce  in  una  composizione  strutturata  a  livello  di
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elettronica mettendole in una struttura che è tutta già organizzata.

Janaček  fece  degli  studi  sulla  parola  in  quanto  movimento

emozionale, quindi ha piegato al parlato la sua stessa musica con un

risultato a volte sconvolgente. Come ci ricorda Milan Kundera in un

bellissimo  libro  che  si  intitola  I  testamenti  traditi  è  un  lavoro

immane  su  una  delle  lingue  purtroppo meno  parlate  al mondo,  il

ceco.

Trovo  che  lei,  Maestro,  proponga  un  discorso

intenzionalmente  non  interdisciplinare,  giacché  nel  suo

suono sembra potersi  riscontrare un’attenzione  concentrata

prioritariamente  sul  fenomeno  acustico  che  in  sé  conforma

un  articolato  procedimento  di  trasmissione,  percezione,

decodificazione del contenuto. Per altro verso, all’interno di

una  produzione  alquanto  copiosa,  si  può  evidenziare

nella sua visione della forma come un ‘aggancio’ a quelli che

poi sono i fenomeni del mondo. La sua non è musica astratta

anzi  è  musica  che  spesso  ha  un  richiamo  nella

contemporaneità  della  storia,  non  solo  quella  dell’arte.

Questa  è  forse  una  forma  mentis  da  relazionare  al  suo

impegno professionale?

Nei confronti della storia mi pongo umilmente da compositore che

sta  trovando  la  sua strada. È sempre difficile essere perfettamente

coscienti del momento storico che si sta vivendo. L’errore è l’essere

istericamente  affannati  dal  conoscere  tutto,  l’essere  presenti

ovunque  con  la  paura  di  essere  perennemente  rifiutati.  La  cosa

importante  è  avere  cognizione  della  propria  storia  all’interno  di

una Storia. Elaborare una propria storia significa avere fiducia nella

propria  identità,  laddove  quest’identità  sia  conosciuta.  E  come  la

conosci se quando scrivi musica non ti scopri in qualche modo a te

stesso? Se scrivo un tipo di musica che si basa su parametri astratti

io non so chi sono, mentre invece debbo sapere chi sono, col rischio
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di trovarmi in prima linea .

Trovo efficace un suo richiamo alla storia nei pericolosissimi

salti delle due mani in Preludio…

…no é la Danza…

Un  richiamo  al  trattare  il  pianoforte  in  un  certo  modo

gestuale  che,  inevitabilmente,  è  un’implicazione  del

momento.

Conoscere la storia è amare tutto quello che c’è stato e considerare

vive  le  cose  che  sono  tradizione  e  che  vanno  ad  arricchire  il

presente,  se  no  che  senso  ha?  È  come  quando  mi  chiedono

quali compositori amo. Io amo i compositori da cui mi sento amato,

cioè  quelli  che mi  hanno  lasciato  un  senso  quasi  fisico  di  piacere,

come dopo una bella chiacchierata e in questo c’è anche la tecnica.

La tecnica è in sé un veicolo e nel pezzo che lei ha ricordato è uscita

da sola. Mi sono formato da pianista e questi sono ricordi o una mia

attitudine  a  incastrare  con  sicurezza  vari  livelli  dell’esperienza.

Quel passo tecnico ricorda qualcosa e il fatto che ricordi qualcosa lo

impreziosisce perché supera il concetto dell’originale a tutti i costi.

Nel  suo  Concerto  per  pianoforte  e  orchestra  ho  riscontrato

delle sonorità al limite dell’elettronica.

E  questo  è  curioso.  Perché  timbricamente  non  ho  mai  studiato

l’elettronica ed è proprio l’unica parte della musica contemporanea

che  non  mi  entusiasma,  anche  se  non  posso  non  esserne

stato colpito ascoltandola anche distrattamente. Anche l’elettronica

della  musica  pop.  Siamo  immersi  in  ogni  tipo  di  sound.  Quando

vado a orchestrare un lavoro non posso non pensare a un colore che

involontariamente  esca  fuori  da  armonie,  da  sovrapposizioni

timbriche in cui non sia riflesso il suono che ci circonda.
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Anche il suo uso del web mi sembra alquanto consapevole.

Mi piace senza ossessioni di alcun tipo. Penso che usare in maniera

intelligente  la  rete,  avere  un  sito  ben  fatto  oggi  sia  un’apertura  di

orizzonti.  Così  si  lascia  spazio  a  nuove  occasioni,  abbiamo

la possibilità di contattare altre persone, di farci conoscere in posti

lontani. Alcune esecuzioni di mie composizioni sono nate da ascolti

consentiti dal web.

I suoi progetti, Maestro.

Sono  tornato  da  poco  dalla  bellissima  esecuzione  canadese  del

nuovo  quartetto  Griko,  così  denominato  in  quanto  ispirato  alle

cadenze  e  alle  strutture  della  lingua  ‘grika’  che  è  propria  di  una

comunità grecofona del Salento, una novità,  giacché vi ho  inserito

una ‘pizzica’ e un ‘moroloja’ e altre modalità esecutive e vocali della

tradizione  salentina  pur  chiaramente  rimodellate.  Un  progetto

è quindi quello di portare in giro questo lavoro con gli Alcan e spero

anche  in  Italia.  Sto  lavorando  anche  a  un  progetto  per  le  scuole

medie  che partirà  il mese prossimo  in Umbria  ispirato all’idea del

viaggio in musica classica, sulle suggestioni del Viaggio musicale in

Italia  di  Charles Burney.  In  questo  caso  il  mio  è  un  lavoro  di

riarrangiamento  per  un  piccolo  ensemble  di  musica  compositori

italiani da Monteverdi a oggi. Nel futuro intendo tornare a scrivere

per quartetto di saxofoni, che è un altro organico che amo molto e

che mi sollecita interiormente, grazie anche all’esperienza di Dimitri

Nicolau  che  ha  scritto  cose  meravigliose  per  questi  strumenti.  Il

suono del saxofono nella sua flessibilità…

…lo strumento più vicino alla voce umana ….

…consente  di  lavorare  all’interno  del  suono,  nel  tono,

sull’inflessione all’interno dell’intervallo. Lo spazio che intercorre ta

i vari intervalli é come fosse sempre riempito di qualcosa.
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La continuità dell’emissione.

Mi sembra di modellare della creta.

Quali  conclusioni  possiamo  trarre  da  questo  breve

confronto?

Potremmo  concludere  dicendo  che  bisogna  impegnarsi,

considerando  che  a  lungo  c’è  stata  come  l’idea di  fare  a meno del

comporre, un po’ ciò che è la poetica di un postmodernismo che io

non riesco ad apprezzare. Dire che  la  storia è  finita e che noi oggi

possiamo solo giocare con i cocci che sono rimasti è un’idea falsa e

stupida.  C’è  sempre  un  suono  da  reinventare,  un  nostro  suono,

sperando che vi sia sempre più spazio per la creatività fattiva, per il

fare.

3 Comments To "Alessandro Annunziata: Cosmopolitismo ed etnicità in una musica senza

confini"

#1 Comment By Franco Carlo Ricci On 13 marzo 2012 @ 18:55

Ottime domande e risposte. I temi affrontati sono di grande rilevanza.

L’intervista merita di essere fatta a conoscere a muscisti e non.

#2 Comment By ruth On 12 aprile 2012 @ 15:45

interessante!

#3 Comment By Valeria On 24 aprile 2012 @ 19:45

Sono assolutamente estasiata da ciò che ho letto ed ansiosa dell’ascolto

di tale musica le cui radici, confini, suggestioni armoniche e tecniche

esecutive mi conquistano all’istante alla lettura. Spero che l’ascolto di
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questa musica non mi deluda, altrimenti avrò trovato quel nuovo

registro musicale di cui il mio provato udito cercava in questi giorni

requie.
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AAA: Cercansi piccoli sponsor per Sing
Sweet Songs of Conviction

di Betty Fulgeri | 15 marzo 2012 | 734 lettori | 1 Comment

Sing  Sweet  Songs  of  Conviction  è  un  progetto  che  ha  la

particolarità  di  essere  concepito  come  una  mostra  itinerante  in  6

nazioni  diverse  e  completamente  autonoma  e  auto­finanziata.  Direte:

“che novità”…

Le  artiste,  però,  sono  tutte  donne…  Ribadirete:  “Sai  che

innovazione…” Va bene, allora aggiungiamo che si tratta di n gruppo di

artiste di nazionalità diverse che hanno deciso di unire le nostre forze e

di  fare  Rete  davvero,  concretamente.  Qui  le  vostre  obiezioni  stanno

venendo già meno…

Il cursore diretto sulle immagini visualizzerà le didascalie; cliccare

sulle stesse per ingrandire.

Dopo  esserci  confrontate  con  una  delle  protagoniste,  Francesca

http://www.artapartofculture.net/new/wp-content/uploads/2012/03/Wade-Tar-and-Feather-1.jpg
http://www.artapartofculture.net/new/wp-content/uploads/2012/03/Hamilton-Note-To-A-Distant-God-1.jpg
http://www.artapartofculture.net/author/betty/
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Romana Pinzari, e averne saputo di più, ci confermano dal gruppo:

“Abbiamo  già  le  locations,  tra  gallerie  e  spazi  no  profit  che

vogliono accogliere la mostra; abbiamo coinvolto dei curatori

e  degli  artisti  locali  che  ci  affiancheranno  in  ogni  tappa:

Berlino,  Roma,  New  York,  Citta’  del  Messico,  Londra  e

Belfast.”

cari  lettori,  risponderete,  adesso:  “Bene,  ma  qual  è  in  sostanza  la

notizia?”  Eccola,  e  rappresenta  non  un  primato  ma  certamente  una

scelta originale, dato che nell’Arte questa non è una consuetudine: già,

perché  avendo  già  trovato  sponsor  tecnici,  lo  staff  organizzativo  (le

artiste)  sta  provvedendo  alla  copertura  di  alcuni  costi  vivi  –  i  soliti:

trasporti dei lavori, assicurazioni attrezzature – e del catalogo generale

attraverso una raccolta fondi tramite un portale di crowd funding.

Date un’occhiata: http://www.eppela.com/ita/projects/151/sing­sweet­

songs­of­conviction

La richiesta è small oltre che… smart: bastano anche solo 10 euro e si

diventa sponsor!

“Saremo generosi con chi lo sarà con noi offrendo un disegno

originale di un artista in mostra a scelta per chi ci verserà dai

100 E in su…”

Ora la domanda è la nostra: “come sta andando questa raccolta fondi?”

“Siamo online da meno di una settimana e già’ 2 collezionisti

hanno fatto un’offerta generosa per un nostro disegno!”

Concludiamo con un augurio a queste ragazze entusiaste e propositive

esortandole a teneteci aggiornati.

1 Comment To "AAA: Cercansi piccoli sponsor per Sing Sweet Songs of Conviction"

http://www.eppela.com/ita/projects/151/sing-sweet-songs-of-conviction
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#1 Comment By genny de vito On 15 marzo 2012 @ 15:49

buona l’idea ma co sta fame che c’è non so quanta fortuna avrete ma

comunque auguri!!
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Ella’s Secret. Quando la memoria
dell’Olocausto porta alla liberazione
di Pino Moroni | 15 marzo 2012 | 705 lettori | 1 Comment

Londra,  anni  ’80:  la  condizione

umana  riflette  sugli  eventi  della

grande storia.

Due  donne  (una  ebrea  ed  una

tedesca),  in  contrapposizione

ideologica,  ma  con  un  segreto

comune,  cercano  dentro  se

stesse,  le  verità  nascoste  degli

anni  ‘30/’40:  quelli  della

tragedia  dell’Olocausto  con  le

sue inevitabili conseguenze.

Nella  Sala  Ridotto  del  Teatro

dell’Angelo,  Harris

Freedman,  conosciuto  e

premiato  autore  e  regista

teatrale,  un  signore  dall’aspetto  inglese ma dai modi  schivi  e  concreti

del newyorkese è tra il pubblico a vedere la messa in scena italiana del

suo “Ella’s secret”.

“Mr.  Freedman?”  E’seduto  lì  vicino.  “Si,  sono  io.”  Mi  risponde  in

italiano.  “Possiamo  parlare  della  sua  storia  e  della  sua  regia?”

Purtroppo nulla di fatto, lo spettacolo incomincia.

http://www.artapartofculture.net/author/pino_moroni/
http://www.artapartofculture.net/new/wp-content/uploads/2012/03/ella.jpg
http://www.teatrodellangelo.it/
http://www.hwfreedman.com/index.php?option=com_content&view=article&id=49&Itemid=54
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Londra negli anni ’80, era una città moderna, con la finanza rampante

arrivata da tutto il mondo, con un rinnovamento in atto in ogni settore,

sociale,  urbanistico  ed  artistico.  La  città  che  attirava  le  nuove

generazioni,  con  un  continuo  aumento  della  popolazione  dovuto  ai

grandi risultati dell’economia ed alla sua accresciuta immagine positiva.

E così la ricordano tutti.

Ma  la  stanza  che viviamo,  immersi nella Sala Ridotto,  è quella di una

persona tra i 50 e 60 anni, che ancora ascolta arie di opere alla radio, ha

un vecchio scrittoio, un attaccapanni antiquato, offre tè e tramezzini per

pranzo  ed  attende  la  visita  di  figli  e  nipoti.  Quanto  di  più  quieto

borghese  di  vecchio  stampo.  Ella  è  una  scampata  alla  strage  nazista

della Comunità ebraica di Colonia (1938), riuscita a riparare a Londra

con  l’aiuto  di  Eric,  un  ufficiale  nazista  delle  SS.  Si  è  sposata  con  un

inglese  ed  ora  vive  una  vita  normale,  come  tanti  altri,  avendo  ormai

rimosso ogni memoria del suo passato.

In  questa  statica  situazione,  non  toccata  dal  dinamico,  rinnovato

mondo  esterno,  ecco  irrompere Helga, moglie  di  Eric,  l’ufficiale  delle

SS, vissuta invece nella Germania di Hitler, nel rispetto delle leggi da lui

emanate,  anche  se  fatte  di  violenza,  di  guerra,  di  sterminio,  di  follia.

Ubbidiente  senza un minimo di  critica,  fingendo di non  sapere quello

che  stava  drammaticamente  accadendo,  come  tanti  altri  tedeschi,

ignavi.

Per  le  due  donne  è  il  momento  della  verità,  la  resa  dei  conti  con  il

passato.

Entrambe si rendono giudice, l’una dell’altra, in una ambiguità di ruoli

tra vittima e carnefice. Si attraggono e si respingono, seguendo sempre

due piani paralleli costituiti dal quotidiano degli anni ’80 e dal contesto

storico degli anni ‘30/’40. In una circolarità, fatta di analisi storiche ed

errori  personali,  sempre  più  ossessiva,  fino  a  trovare  nella  musicale,
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ritmata  tensione  finale  una  dolorosa  rivelazione,  che  è  anche  una

liberazione, per entrambe.

L’elemento  più  inquietante  di  tutta  la  scena  sono  due  album  su  un

tavolo  che  spargono  intorno  fotografie  di  famiglia,  sulle  quali  le  due

interpreti trovano le loro somiglianze di madri di famiglia, al di là delle

loro ideologie. A volte i due piani si intrecciano in un pathos personale­

storico  come  ad  esempio  nei  racconti  della  perdita  del  nonno  di  Ella

nella  ‘Notte dei cristalli’, quando gli ebrei furono perseguitati ed uccisi

anche da gente comune, o la morte del padre di Helga, ucciso in guerra.

Ma l’oggetto del contendere è poi sempre Eric, l’ufficiale delle SS, per il

quale  le  due  donne  sottendono,  accusandolo  ed  assolvendolo,  un

sentimento  profondo.  Con  una  recitazione  intensa,  dai  toni  sordi,

rancorosi, pressanti che si sciolgono a  tratti  in  toni educati,  rispettosi,

intimisti.

Nella  scena  finale  (la  fortuna  della  Sala  Ridotto)  ho  avuto  davanti  la

faccia espressiva, commossa e felicemente appagata di Lydia Biondi,

che  ha  dato  vita,  insieme  ad  Antonio  Calenda,  Piera  Degli  Esposti  e

Jimmy  Gazzolo,  al  primo  teatro  off  romano  il  “Teatro  101”  ed  ha

fondato  la prima scuola di mimo,  fusa poi  con Roy Bosier nella MTM

(mimoteatromovimento).

Direttore  artistico  del  Fontanone  Estate  negli  anni  1996/2006,  la

Biondi ha lavorato, come del resto l’altra interprete Michetta Farinelli,

oltre che  in  laboratori  teatrali,  in  fiction televisive e  film con registi di

rango.

Prima che l’autore e regista Harris Freedman fosse circondato da amici

e  spettatori  ho  catturato  questa  sua  impressione:  “  Una  performance

che mi ha reso soddisfatto al pari di quelle in lingua inglese (suoi testi

sono stati presenti  in Gran Bretagna, negli Stati Uniti ed  in altri paesi

anglofoni n.d.r.). Merito anche della recitazione delle due attrici e della

traduzione di Lydia Biondi, che ha capito lo spirito dell’opera.”
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E  Lydia  Biondi:  “Non  è  facile  portare  avanti  un  testo  così  intenso,

circolare  e  ripetitivo,  ma  sempre  con  parole  diverse,  per  poter

raggiungere lo scopo finale.

Si  rischia,  nella  dinamica  di  una  tale  rappresentazione,  di  entrare

spesso  in  un  cerchio  più  avanti  o  più  indietro  nel  tempo  del  testo  e

questo  congegno  ad  orologeria  funziona  solo  mettendoci  il  massimo

dell’impegno”.

 

1 Comment To "Ella’s Secret. Quando la memoria dell’Olocausto porta alla liberazione"

#1 Comment By Marco On 15 marzo 2012 @ 18:10

In minima parte la memoria determina liberazione in quanto la

massima consta emancipazione, unica ragione che possa

definitivamente liberare dal pregiudizio di qualsivoglia natura razziale o

non, compreso il circolo; per il rimanente mi fido di lei autore, ottimo.
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Salvator Dalì: un saggio al Vittoriano di
Roma

di Jacopo Ricciardi | 15 marzo 2012 | 1.844 lettori | 4 Comments

Dalì! Ecco il mondo della pittura rovesciato dall’evento della fotografia.

Riprodurre  la  realtà  con  la  realtà!,  e  la  pittura  si  rafforza,  sfugge  e  si

cristallizza  sotto  il  pennello. Come  se  questo  oramai  parlasse  a  quella

materia per imporle una posa.

La  pittura  non  è  più  una  materia  calda  che  l’artista  insegue  per

derivarne  ogni  cambiamento  o metamorfosi  possibile.  Dopo  l’avvento

della fotografia la pittura è l’immagine. Dalì scopre che la pittura come

azione “singolare” dell’essere umano,  tra altri  esseri e  cose, può come

uno specchio mostrare tutto ciò che non è mai stato mostrato, ciò che

sta davanti e dietro il visibile!

Il cursore diretto sulle immagini visualizzerà le didascalie; cliccare

sulle stesse per ingrandire.
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È  una  reale  conquista,  paradossale  e  solitaria,  anche  se  esportabile  e

replicabile.  Il pittore vede  realmente all’interno del quadro,  e  scava  la

sua immagine fino a che la sua intima apparizione interna – del quadro

– non si palesi e si descriva in forma e contenuto.

Dalì è un indagatore dello spazio­mondo interno al quadro che apre lo

spiraglio dell’invenzione e della creazione – addirittura! – davanti agli

occhi  dello  spettatore.  Esso  reagisce  come  una  forma  surreale:  si

sdoppia, e mentre guarda il quadro e il suo metamorfico mondo interno

si volge dietro di sé al mondo e alle sue cose che mutano in probabilità

di essenze ulteriori.

Dalì prende la foto e il suo realismo, il verosimile, e anziché riconoscersi

impotente  fa  fare  alla  pittura  il  suo  salto  mortale.  Egli  insegue  quel

verosimile – perfetto nella foto, e eternamente perfettibile nel quadro –

per mezzo della finzione pittorica e si accorge che quella realtà reale –

che per la prima volta può rappresentata in un quadro – davanti a lui, al

suo  divino  lavoro  di  creatore­inventore,  si  sdoppia,  si  triplica,  si

nasconde e si moltiplica, si compone e infine si mostra.

C’è  un  automatismo  cognitivo  che  permea  l’energia  che  vive  nei  suoi

quadri. Un automatismo che gela il quadro mentre lo libera dall’artista­

artigiano  in  favore  dell’artista­Dio­manipolatore­Divo…  Dalì  è  tutto

ciò  che  sta oltre Dalì! Egli  crea oltre  se  stesso. Perché accade? Perché

egli  non  vuole  rappresentare,  egli  è  rappresentazione!  La  sua  mano
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segue, e il suo occhio individua, e il suo cuore ha uno slancio che balza

con la magia­mistica­divina di quella tigre balzata dalle fauci di un’altra

tigre!

Dalì  si  cita,  e  così  vive.  Rende  possibile  fisicamente  un  regno

sovraumano. La pittura  è  il  regno  che  sta  al  centro del  suo essere. La

pittura  è  per  lui,  zona  viva  di  reincarnazione,  ed  essendo  lui  stesso

identità mutante, ciò che si libera è un’onda circolare – universale – che

investe  tutto  sul  suo  cammino,  rendendo  impreparata  ogni  cosa  e

pronta alla sua reincarnazione.

La pittura è centro impossibile di una mistica occidentale: ciò che non si

mostra ora si mostra. E l’uomo non potrà più prescindervi. Il cammino

dell’uomo è avvisato!

I  quadri  in  mostra  a  Roma  provenienti  quasi  integralmente  dalla

Fondazione  Gala  sono  autentici  e  definenti  in  un  continente  come

quello di Dalì che ha ampiezze e distese sconfinate e orizzonti  talvolta

impossibili da seguire o tanto tautologici da esaurirsi senza più brivido.

Ma  ecco  che  nella  mostra  del  Vittoriano  –  e  per  la  prima  volta  al

Vittoriano si può dire che esiste una mostra! –, soprattutto nei dipinti

degli anni ’30, un intero continente è in movimento per forze telluriche

che scavano nell’ampia sfuggente e profondissima psiche di un pittore.

Perché  anche  nel  luogo  dove  Dalì  si  arena,  lì  esiste!,  e  più  esiste,  e

riprende vita e si reincarna dietro un’altra tela. Lo stile di Dalì non ha

mutamenti,  è  congelato,  e  si  potrebbe  dire  immoto  come  al  centro  di

un’anima orientale… Ed è così! Però in Dalì quell’equilibrio, quell’esatto

perfetto centro, è abitato dalla compulsiva confusione di un magma che

di cristallizzazione in cristallizzazione non può avere termine… Quindi

Dio è infinito, e Dalì è infinito.

4 Comments To "Salvator Dalì: un saggio al Vittoriano di Roma"
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magnifico stile narrativo ed è vero la mostra è bella!

Genny

#2 Comment By paolo On 16 marzo 2012 @ 08:05

sempre originali e importanti le “letture” di Ricciardi sull’Arte e gli

artisti. Andrò a vedere questa mostra anche perché mi fido…

#3 Comment By Roberta On 20 marzo 2012 @ 13:15

Se non fosse il testo elusivo di un critico che si fa pittore, si potrebbe

navigare verso i lidi multiformi delle nanotecnologie fino alle cattedrali

della mente in continua scomposizione. Grazie.

#4 Comment By dan On 18 maggio 2012 @ 15:02

mostra povera, sciatta, misera, vergognosa come molto al Vittoriano!!
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Patria Interiore: indagini di otto italiani a
Belfast

di Francesca Campli | 16 marzo 2012 | 630 lettori | No Comments

Quando Marcel  Proust  parla  di  “Patria  interiore”,  nel  quinto  libro

della sua Recherche du temps perdu (La Prisonnière), sceglie un

termine di genere comunitario e di risonanza collettiva, come quello di

“patria”,  ma  gli  affianca  poi  l’aggettivo  “interiore”  che  lo  ripiega

immediatamente in se stesso, in una dimensione intima e personale.

Il cursore diretto sulle immagini visualizzerà le didascalie; cliccare

sulle stesse per ingrandire.

Questa  parte  di  noi,  celata  nel  più  profondo  animo,  è  al  centro

dell’interesse  della  Recherche  proustiana,  volta  a  far  affiorare  quei

ricordi  “involontari”  attraverso  i  quali  è  possibile  conoscere  e

interpretare noi stessi e la nostra esistenza.

Nella mostra che porta proprio il titolo Patria Interiore, presente per
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quasi  tutto  il mese di marzo nel  project  space della Golden Thread

Gallery di Belfast, troviamo otto opere che rivelano un predominante

carattere intimista. Manuela Pacella, curatrice della mostra, ipotizza

un primo possibile giudizio a questo aspetto che porterebbe a giudicare

le  opere  “sconce,  senza  morale”,  in  quanto  “autoreferenziali,  perchè

troppo  legate a dati biografici”. E’  per  questo motivo  che – nel  testo

che apre il catalogo – invita a guardare la mostra non superficialmente

o con preconcetti in modo così da “non fermarsi alla semplice forma”.

Gli  otto  giovani  artisti  italiani  –  Alessandro  Cannistrà,  Ilaria

Loquenzi,  Emiliano  Maggi,  Stefano  Minzi,  Luana  Perilli,

Moira  Ricci,  Alessandro  Rosa,  Beatrice  Scaccia  –  adottano

media  differenti  nei  lavori  qui  presentati,  ma  in  molti  di  loro

rintracciamo un punto di partenza autobigrafico. Tuttavia le opere sono

private  dell’abitudine,  quindi  del  loro  aspetto  soggettivo,  personale

(Proust – al quale si richiama anche la curatrice – l’avrebbe inteso come

“tutto  ciò  che  è  cultura,  artificio,  ripetizione”)  e  permettono  così  allo

spettatore di immergersi nell’opera e farla sua.

Le parole del professor Giuseppe Di Giacomo, invitato a contribuire

al  catalogo con  le  sue Prospettive concettuali proustiane,  ci  aiutano a

cogliere la differenza esistente alla base di tutto il discorso, quella tra il

“vedere e il vedere attraverso”. Il “vedere attraverso” è l’unico modo di

cogliere “la memoria involontaria” e nel momento in cui raggiungiamo

questa,  infatti,  non  c’è  più  solo  la  semplice  visione  di  un  soggetto

sull’oggetto, ma si  realizza anche  l’opposto:  l’oggetto  restituisce quello

sguardo sul soggetto.

Questo fil rouge, come ci possiamo immaginare è seguito dagli artisti,

ma  questi  vi  si  avvicinano  interpretandone  il  senso  secondo  direttive

differenti e più o meno lineari.

Luana  Perilli  presenta  un  video  nel  quale  ricostruisce  gli  spazi  delle

aule,  del  giardino,  delle  cucine  e  dei  bagni  della  scuola  romana
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Chateaubriand, sfruttando la tecnica dello stop motion. Questi ambienti

appaiono  irreali  e  sospesi  nel  tempo  poichè  privati  della  presenza

umana:  i  bambini  sono  spariti,  ma  si  ha  la  sensazione  di  percepirne

l’ultimo  passaggio,  addirittura  gli  odori,  anche  se  in  realtà  solo  il

regolare e ripetitivo suono della campanella è il concreto richiamo alla

loro  presenza.  Fuori  contrasta  una  Natura  che,  nel  cambiamento

dell’intensità della luce, riconosciamo procedere quasi noncurante della

sospensione dell’ambiente interno.

Il  confronto  tra  passato  e  presente  è  in  primo  piano  –  portatore  di

ulteriori  rimandi  ed  anche  espediente  di  diversificate  ricerche­  nel

lavoro della Perilli, così come nell’opera di Moira Ricci, Beatrice Scaccia

e Stefano Minzi.

Minzi parte da una fotografia della sua famiglia, presentando il ricordo,

seppur  confuso,  di  un  passato  che  è  il  suo.  L’offuscamento  della

memoria  è  esplicito  nell’immagine,  poco  nitida  a  causa  del

procedimento di stampa eseguito. L’artista miscela un momento di vita

vissuta  con  un  certo  sapore  di  casualità  ­quella  della  scelta

dell’immagine, del posizionamento delle varie parte in cui la scompone­

ma  poi  ammette  la  presenza  di  un  ordine  superiore,  dettato  forse

proprio dagli  astri  e  ce  lo  comuncia  scegliendo  l’immagine della Luna

(la Madre) a siglare il retro dell’ultimo foglio della composizione.

In  questi  primi  lavori  lo  sguardo  sul  passato  trascina  con  sè  un

sentimento di nostalgia,  “la  nostalgia  per  quello  da  cui  veniamo  e  al

quale  ci  sentiamo  più  o  meno  legati”  ricordano  le  parole  di  Alina

Marazzi  (regista  del  documentario  Un’ora  sola  ti  vorrei)  che  la

riconosce quale  “condizione  essenziale del  vivere”. Questo  sentimento

che ci spinge a guardare alle nostre spalle, a quello che è stato e non si

ha  più,  è  sempre  esistito,  ma  negli  ultimi  anni  è  andato  mutando,

confondendo  l’elemento  o  il  periodo  da  evocare  con  l’insoddisfazione

che si vive nel presente.
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Ilaria  Loquenzi  e  Alessandro  Rosa  con  le  loro  opere  scelgono

chiaramente di esplorare secondo una linea indiretta la relazione con la

memoria  e  il  tempo  passato.  Rosa  addirittura  realizza  la  sua

installazione  assecondando  un’idea  che  contrasta  con  l’approccio

soggettivista  e  dichiara  la  possibilità  unicamente  di  “un’epifania

oggettiva”, che non ha nulla a che vedere con l’emotività o con il caso.

Negli  interventi  di  Alessandro  Cannistrà  ed  Emiliano  Maggi,  invece,

ritroviamo un richiamo mnemonico alla Natura archetipa. I due artisti

lavorano  con  linguaggi  assolutamente  diversi  e  si  richiamano  ad

immagini  che  non  hanno  punti  comuni,  se  non  altro  per  un  legame

(“ancestrale” nel caso di Maggi, più emotivo e figurativo per Cannistrà)

con l’elemento naturale.

Alessandro Cannistrà presenta un’opera pittorica (l’unico), ma al posto

della tavolozza e dei pennelli, utilizza il fumo impresso sulla bianca tela

proseguendo una ricerca intrapresa da qualche anno. Nel quadro Patria

Interiore  –  E’  (Is)  vediamo  emergere  dalla  superficie  fuligginosa  la

traccia abbagliante di silhoutte di alberi che inevitabilmente innescano

una partecipazione emotiva del tutto soggettiva nell’osservatore.

Complessa  e  stratificata  l’installazione  realizzata  per  l’occasione  da

Emiliano  Maggi.  La  scultura,  contenuta  in  una  forma  geometrica,

raffigura  un  “selvaggio  che  piange  sangue”  (dal  titolo  Savage  Cry

Blood)  e  si  richiama  ad  un  sogno  ricorrente  dell’artista  durante

l’infanzia. A questo soggetto egli affida sentimenti di piacere e dolore,

comuni negli  animali  come negli uomini. Come  in molte performance

ed  altre  installazioni,  l’elemento  sonoro  non  manca.  Qui,  oltre  a

risvegliare  un  altro  pezzetto  di  memoria  personale  (e  collettiva,

trattandosi di un estratto del soudratrack di una pellicola di Kubrick), la

traccia musicale – alterata da suoni e voci – realizza nella maniera più

esatta la “trasposizione in campo sonoro della profondità” dell’artista.
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Gianluca Capozzi: I jumped in the river and
what did I see? L’Intervista

di Daniele Fiacco | 16 marzo 2012 | 1.007 lettori | 3 Comments

Lo ammetto: i pittori mi annoiano. Ne ho conosciuti molti e raramente

mi sono imbattuto in persone che avessero voglia di parlare per più di

due minuti di qualcosa che non fosse la loro pittura. 

Il cursore diretto sulle immagini visualizzerà le didascalie; cliccare

sulle stesse per ingrandire.

Alcuni  potrebbero  dire  che  sono  ingiusto  nell’escludere  gli

artisti che pittori non sono e hanno ragione, molti altri sono

degni di essere considerati noiosi. Dimmi, Gianluca Capozzi,

c’è una preoccupazione in te, in questo momento, che abbia a

che fare con qualcosa che non puzzi di trementina?

  “Nella  mia  vita  non  ci  sono  preoccupazioni.  Essa  è  un  flusso

continuo, un  fiume che va  in una direzione ed  io non metto alcun
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argine, quindi nulla mi preoccupa.”

Beato te. Qual è la direzione in cui va il fiume?

“La direzione del fiume consiste nel non averne alcuna, non è nella

sua  natura  andare  verso  qualcosa,  anche  se  arriverà  quasi

sicuramente in un mare o in un oceano. L’importante è il percorso

che  compie.  Abbiamo  nella  sua  traccia  e  nei  posti  che  bagna  un

residuo ben visibile del  suo passaggio,  è  la  sua  creazione.  Il  fiume

finisce nel mare,  in esso ritrova  il nulla da cui nasce, è un po’ una

metafora. Il fiume andrà fuori dagli argini solo quando essi saranno

incapaci  di  contenerlo,  così  esplorerà  nuovi  posti,  creerà  nuove

strade.”

Lirismo  a  parte  e  tanto  per  uscire  dalla  metafora,  vuoi

provare  ad  attribuire  un  volto  o  un’identità  culturale  agli

argini?

“Possiamo definire gli argini come dei limiti o dei contenitori vuoti.

Se noi  attribuissimo un’identità  a  questi  argini,  se noi  lasciassimo

che  si  riempissero  di  passato  e  futuro  non  resterebbe  spazio,  se

lasciassimo  a  dei  concetti  stabili  o  stabiliti  prendere  il  posto

dell’acqua,  quest’ultima  non  avrebbe  spazio  per  scorrere  e,  come

oggi  succede,  andrebbe  al  di  là  degli  argini,  trasgredirebbe  il  suo

naturale percorso. Un esempio è ciò che avvenuto per il sesso, che è

straripato  trasformandosi  in  pornografia  anche  al  di  fuori  degli

schermi,  perché  i  suoi  argini  naturali  sono  stati  riempiti  con  i

miserabili  tabù  delle  religioni.  Ciò  avviene  quando  l’uomo  non  è

cosciente della  sua piccolezza e della  sua possibile grandezza nella

sua presa di coscienza. Un fiume che scorre naturalmente comunica

con  le  tracce  che  lascia  senza costruzioni  e  senza concetti  stabiliti.

Esso parla senza parole, con quella specie di  fruscio che comunica

molto  di  più,  con  il  riflesso  del  sole  che  riecheggia  qualcosa  e  ci

riporta ad altro, anche se non riusciamo a capire ma solo ad intuire
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il significato.

Oggi la cultura e l’arte sono un fiume troppo pieno di cose che non

lasciano  spazio  all’acqua,  è  qui  che  bisogna  effettuare  un

cambiamento  radicale.  Le  parole  sono  diventate  troppo  povere  di

significato come il significato a cui sono collegate, quindi, una volta

eliminato  il  significato,  non  resta  che  una  realtà  allargata,

consapevole  della  sua  sottile  inutilità.  Il  concetto  è  qualcosa  di

troppo  utile  e  la mente  ne  è  affamata, ma  la mente  è  una  piccola

parte dell’essere e l’essere è una piccolissima parte dell’esistenza che

si perde nell’oceano come una goccia d’acqua. Una goccia d’acqua e

il  fiume  intero,  per me,  sono  la  stessa  cosa,  è  questa  l’unica  vera

identità che possiamo attribuire al fiume.”

Mi  sembra di  cogliere una nausea, un’insofferenza verso un

già  visto  che  nel mondo  dell’arte  si  ripete  stancamente, ma

anche  un  tuo  bisogno  di  artista  di muoverti  verso  un’opera

che  si  comunica  da  sé,  opponendosi  al  di  più  che  vorrebbe

intrappolarla nella sua confezione…

“Esatto, a me la confezione non interessa, l’arte deve comunicare da

sola, senza imbellettamenti. Le immagini possono agire come punti

di accesso per un’indagine su come la rappresentazione si relazioni,

con  una  certa  ambiguità,  con  l’oggetto  reale  e  su  come  le  sue

alterazioni  possano  sgretolare  la  prospettiva data,  conferendo  così

al reale un senso d’irrealtà.”

Quest’ultima  considerazione  racchiude  un  po’  della  tua

poetica,  aggiungerei  che  a  un  certo  punto  del  tuo  lavoro

anche  l’irrealtà  si  modifica,  ogni  suggerimento  dell’oggetto

viene  spinto  in  fondo,  viene  trattenuto  o  sottratto.  Resta  la

pittura che occupa senza direzione la tela intera…

“Cerco  di  rendere  reale  ciò  che  prima  era  solo  una  possibilità,

distanziandomi e avvicinandomi dalla rappresentazione, portandola



3/10/2015 art a part of cult(ure) » Gianluca Capozzi: I jumped in the river and what did I see? L’Intervista » Print

http://www.artapartofculture.net/2012/03/16/gianluca­capozzi­i­jumped­in­the­river­and­what­did­i­see­lintervista/print 4/6

ai  suoi  limiti,  attraverso  un  lavoro  all’interno  della  pittura  intesa

come  spazio,  con  una  conoscenza  ed  esperienza  autonoma,  senza

aderire a codici prestabiliti.

Mi  interessa  ciò  che  potrebbe  dare  un  significato  diverso,  ho

l’esigenza di ridefinire la pittura.

Utilizzo  anche  immagini  tratte  dai  mass  media,  privandole  di

qualsiasi  riferimento  a  ciò  che  rappresentano,  fino  al  punto  di

annientare  l’identificazione  di  qualsiasi  logica,  quindi  l’immagine

rimane aperta sia all’astrazione che ad una diversa narrazione.

Sto  lavorando su ciò che si  trova nello spazio e non è chiaramente

definito: ciò che è presente e invoca ciò che è assente, muovendosi

nell’ambito  della  semiotica  più  che  nella  realtà,  permettendo  così

alla pittura di essere parte del mondo, piuttosto che lasciar entrare

il mondo al suo interno.”

Senti di essere diventato l’artista che volevi essere?

“Ecco, vedi, per me le parole essere e diventare, oppure espressioni

come  voler  essere,  corrispondono  a  ego  e  desiderio:  sono  solo

ostacoli e nient’altro. Quindi eliminate le parole io e ego, eliminate

le  parole  voler essere,  che  rappresentano  il  desiderio,  non  rimane

altro  che  artista,  anche  se  non  mi  definisco  con  un  termine

specifico, quindi eliminerei anche quest’ultima.”

Uhm,  non  pensi  ci  sia  un  po’  troppa  insincerità  da  fighetto

zen? Dopotutto, come tutti, cerchi di essere un professionista

al  meglio  delle  tue  possibilità,  giusto?  Contatti  galleristi,

curatori,  giornalisti,  insomma  ti  proponi  e  vuoi  che  ti  si

proponga… Quanto  conta  per  te  un  progetto  che  ricada  sul

mondo  in  quanto  sistema  socio­politico­economico?  Perché

di  questo  si  tratta…  altrimenti  terresti  i  tuoi  lavori  per  te,

oppure ti daresti a varianti come l’arte dell’uncinetto senza la

pretesa di  invadere  con  centrini d’autore  le  tavole  altrui… e
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perché  l’Io,  il  desiderio  e  l’ambizione  sono  qualcosa  di

limitativo o debilitante per te?

“No, non lo penso, sono molto sincero, ma ciò non vuol dire che non

faccia tutto quello che deve essere fatto per essere professionale. In

realtà ogni atto artistico e ogni relativa traccia ha una ricaduta, un’

influenza,  anche  se  minima.  L’arte  riflette  il  mondo  e  ne  diventa

parte, alle volte lo influenza, in ogni caso gli toglie la maschera, alle

volte invece gliene fa indossare una diversa.

L’io  e  l’ego  su  cui  è  fondata  la  nostra  civiltà  sono  proprio  ciò  che

impedisce  di  vivere  in  pieno,  in  empatia.  Molte  persone,  quando

parlano, quando dipingono, quando  scrivono, quando agiscono,  lo

fanno  in  relazione  al  proprio  io,  molto  spesso  al  fine  di

promuoverlo, ed è sbagliato per molti motivi, è limitativo, è assurdo

e  rimpicciolisce  l’uomo. Non si  tratta di Zen, Buddismo o altro,  io

non sono né religioso né ateo, si tratta semplicemente di riflettere,

essere consapevoli, pensare con la propria testa al di là della propria

testa,  trascendendo così una realtà preconfezionata. Mi vedo come

una lucciola e ho tutto quello che mi serve, la mia luce illumina me e

ciò  che  trovo  sul  mio  cammino.  Con  l’ego  anche  il  desiderio  e

l’ambizione  ad  esso  collegati  sono  semplicemente  energia  persa,

sprecata,  in una direzione che non porta da nessuna parte. Queste

cose  sono ostacoli perché  fanno perdere di  vista  ciò  che è davvero

importante. Ma è una cosa diversa il piacere di avere la possibilità di

mostrare il proprio lavoro e comunicare qualcosa. Quando dipingo

io  sono  in  comunicazione  con  l’universo,  interagisco  con  il  tutto  e

ritrovo un’entità nuda e primordiale. Ripercorro  lo  stesso  sentiero

nelle mie opere che diventano simili a una mappa, a un mandala.  Il

mio  intento  è  proprio  suscitare,  dare  un  input  a  chi  guarda  per

camminare  negli  stessi  posti  dove  ho  guardato.  È  quindi  diverso

parlare  di  intenzione,  di  pensiero  riflesso,  così  come  è  diverso

parlare  di  fare  al  meglio  qualunque  cosa  si  intraprenda  e  quindi

essere professionali.”
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Come la chiuderesti questa intervista?

  “La  chiuderei  sbattendo  la  porta,  con  un  forte  rumore,  come

quando c’è molto vento”.

 

3 Comments To "Gianluca Capozzi: I jumped in the river and what did I see? L’Intervista"

#1 Comment By Giovanni Bonfiglio On 16 marzo 2012 @ 10:45

Poche idee, ma in complesso ben confuse. Trovo che ci sono molte

affermazioni che si contraddicono, ma l’uomo è sostanzialmente

mistero e questa intervista ne è la prova.

#2 Comment By paolo On 16 marzo 2012 @ 13:36

Molte idee nel complesso stratificate: forse per questo appaiono ad

alcuni “confuse”??

#3 Comment By notamax On 27 marzo 2012 @ 11:00

Gli artisti dovrebbero esprimersi con la loro arte e non cercare astruse

giustificazioni verbali alle loro intraducibili visioni. E poi dicono tutti le

stesse cose…che palle che sono.
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The Nude: la modella democraticamente
posa per tutti

di Barbara Martusciello | 17 marzo 2012 | 2.092 lettori | 3 Comments

THE NUDE è un’iniziativa piuttosto originale  in  Italia. Ricorda certe

necessità  che  si  fecero  virtù  di  lontanissima memoria,  quando  alcuni

artisti  si  riunivano  in  luoghi alquanto  informali –  spesso di piacere  –

  per  dipingere,  tutti  insieme,  le  donne  che  lì  lavoravano  potendole

pagare meno e riuscendo a superare i pesanti limiti economici delle loro

squattrinate  vite  da  bohème.  L’importanza  di  posti  come  certi  café­

concerto,  dove  gli  Impressionisti  riparavano  per  ritrarre  le  loro

muse, è ormai storicamente e artisticamente sancita. Anche quella che il

  Moulin­Rouge  rappresentò  non  solo  per  Henri  de  Toulouse­

Lautrec ma  per  la  Storia  dell’Arte  è  nota:  la  sua  Jane Avril  era  in

quel  posto  continuamente  ritratta  mentre  danzava,  così  come  lo  era

il  cantante  Aristide  Bruant  mentre  si  esibiva.  Per  l’artista  fu

fondamentale  anche  la  sua  frequentazione  del    bordello  Rue  des

Moulins  dove  poté  dipingere  a  piacimento  modelle  in  ambito  e  a

prezzi… non canonici.

Pensiamo, anche, a Degas e alle  sue  incursioni nelle  scuole di danza,

nei  teatri  dove,  da  dietro  le  quinte,  o  in  alto,  sulle  balconate,  poteva

usufruire di modelle magnifiche per le sue istantanee pittoriche…

Il cursore diretto sulle immagini visualizzerà le didascalie; cliccare

sulle stesse per ingrandire.

http://www.artapartofculture.net/author/barbara/


3/10/2015 art a part of cult(ure) » The Nude: la modella democraticamente posa per tutti » Print

http://www.artapartofculture.net/2012/03/17/the­nude­la­modella­democraticamente­posa­per­tutti/print 2/6

Più  modestamente,  ma  energicamente,  oggi  una  simile  vocazione  è

stata in qualche misura riattivata: a Roma, quindi, ogni lunedì, di tardo

pomeriggio,  in  un  locale  capitolino  scelto  ad  hoc,  una  modella  è  a

disposizione  per  essere  ritratta  da  artisti  e  neofiti  che  potranno

esercitarsi immortalandone anatomia e nudità senza l’affanno  – per far

fronte alla stessa esigenza di ognuno – di doversi organizzare nei propri

studi,  in  scuole  ed  accademie  e  potendo  evitare  di  doversi  impegnare
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troppo  economicamente.  Non  tutti,  infatti,  hanno  un  proprio  luogo

dove  lavorare,  specialmente  i  giovani  e  semplici  appassionati,  e non è

troppo  facile  trovare  una  modella  professionale  che,  per  giunta,  non

imponga un compenso per molti non sostenibile. Allora ecco la pensata

della  giovane  artista,  Francesca  Romana  Pinzari  che  ha

concretizzato questi incontri creativi:

“Ho  voluto  dare  la  possibilità  ad  artisti  sia  affermati  che  ad

appassionati  d’arte,  di  avere  una  modella  a  disposizione  per

esercitarsi nel nudo dal vero in maniera semplice e diretta. Abbiamo

quindi individuato un posto giusto che ospitasse questo evento e qui

abbiamo  riservato  un’area  a  cui  si  accede  semplicemente

acquistando una prima consumazione – 15 euro, nei quali è anche

incluso un drink a scelta e un ricco aperitivo a buffet – e, prendendo

posto nei tavoli disposti intorno al piedistallo dove posa la modella,

avranno a disposizione 2 ore per elaborare i loro lavori. Nella prima

ora sono previste pose brevi, giusto per allenare la mano a disegnare

uno  schizzo  velocemente;  dopo  una  breve  pausa,  la  seconda  ora

prevede delle pose più lunghe per consentire opere più accurate.”

Un’idea,  questa,  molto  apprezzata  e  premiata  da  una  partecipazione

nutrita ed entusiasta già dal primo appuntamento, che si è tenuto alcuni

giorni fa. Ora si ripete, con un calendario serrato. Ma come è venuto in

mente a Francesca Romana Pinzari questa iniziativa? Ce lo racconta lei

stessa:

“Mi  capitò di  assistere a qualcosa del  genere nei miei  soggiorni  in

Australia: esattamente, a Sydney c’è un bar che fa sessioni di nudo

dal vero ormai da anni e la cosa che più mi è piaciuta quando sono

stata  lì,  è  stata  l’atmosfera  del  tutto  rilassata  che  si  era  creata.  In

prima fila c’erano sempre degli artisti professionisti di una bravura

unica e tutt’intorno gente di tutti i livelli, disegnatori, illustratori ma

anche perfetti principianti che tentavano di avvicinarsi al disegno.
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Ecco, ho creduto di poter ricreare la stessa atmosfera qui a Roma…

Avere una modella  in posa  a  studio  a  volte  è dispendioso  e  anche

per  gli  artisti  professionisti,  che  spesso  finiscono  per  usare

fotografie  anche  solo  per  disegnare…  Con  il  costo  di  una

consumazione la modella in posa dive alla portata di tutti”.

Com’è andata l’inaugurazione?

“Benone,  ci  sono  stati  dei  coraggiosi  ed  impavidi  disegnatori  che

hanno sfidato la neve ed il gelo, per fortuna il locale era davvero ben

riscaldato all’interno!

La modella ha posato sul pianoforte e Stefano Mecca, il direttore

del  Bebop,  ha  selezionato  una  serie  di musiche  di  diversi  stili  che

hanno sottolineato le varie pose creando un’atmosfera unica…”

…suggestivo…

“Sì,  è  stato  davvero  suggestivo!  Il  giorno  dopo  ho  ricevuto  molte

richieste  di  ripetere  l’evento,  e  abbiamo  fissato  i  prossimi

appuntamenti.”

Come va la comunicazione?

“Terremo aggiornata  la  nostra  pagina  facebook per  comunicare  di

volta in volta i vari appuntamenti.”

Ma siete riusciti a mettere insieme artisti più accreditati con i

più giovani?

“Il  pubblico  è  stato  ed  è  sempre  assolutamente  eterogene:  ci  sono

persone  di  ogni  livello,  artisti  navigati  ma  anche  chi  non  ha  mai

disegnato dal vero.”

Disegnare  in  pubblico  non  ha  frenato  qualcuno  dal

partecipare?  Non  tutti  amano  condividere  collettivamente
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una  pratica  che  spesso  è  legata  alla  riflessione  intima,  alla

fase  iniziale di un’opera quindi delicata,  che potrebbe avere

bisogno  di  concentrazione  massima…;  inoltre,  per  gli

esordienti può esserci qualche imbarazzo nel condividere con

altre  persone  un  procedere  che  può  essere  ancora  stentato,

insicuro…

“sì effettivamente c’è stato qualcuno che è venuto a curiosare ma poi

ha  desistito;  per  esempio,  in  uno  dei  primi  incontri,  una  persona

non  ha  più  osato  toccare  matita  dopo  aver  visto  dei  disegni

bellissimi  di  un’artista  accanto  a  lui…, ma  è  stato  un  caso  isolato.

Tutti  possono  superare  eventuali  imbarazzi,  e  poi  non  c’è  nulla  di

cui  vergognarsi,  se  non  si  vuole  far  vedere  il  proprio  disegno  ci  si

può’  mettere  in  fondo  alla  stanza  e  non  mostrarlo  a  nessuno,  se

invece  si  ha  voglia  di  chiedere  informazioni  tecniche,  allora  sia  io

che altri artisti siamo in sala a disposizione. Il tutto con la massima

libertà.”

Ciò ricorda le più consuete abitudini della buona accademia,

almeno  quelle  di  una  volta;  o  le  occasioni  di  confronto  tra

artisti,  quando  alcuni  mettevano  a  disposizione  il  proprio

spazio  e,  spesso  a  rotazione  ricambiando  l’invito,

accoglievano i colleghi e gli amici a lavorare insieme e a fare

conversazione  sulle  cose  dell’arte  e  della  vita.  Ci  sono  stati,

nella Storia dell’Arte, Studi di artisti memorabili, veri luoghi

di  simposi  ed  estemporanee  di  pittura  (spesso  anche

trasformati in gallerie)…

“Oh, sì. Del resto questo evento non è una gara, non è una mostra:

non vuole essere nient’altro che un’occasione  dove poter disegnare

e bere un buon drink. Qualcosa di utile ma informale…”

Info



3/10/2015 art a part of cult(ure) » The Nude: la modella democraticamente posa per tutti » Print

http://www.artapartofculture.net/2012/03/17/the­nude­la­modella­democraticamente­posa­per­tutti/print 6/6

Prossime date: lunedì 19 marzo; lunedì 2 aprile; lunedì 16 aprile

Bebop Jazz Club, Via G Giulietti 14, Roma

 

3 Comments To "The Nude: la modella democraticamente posa per tutti"

#1 Comment By emmanuele On 17 marzo 2012 @ 17:26

Veramente un’idea meravigliosa! Complimenti all’organizzatrice!

#2 Comment By sandro fogli On 19 marzo 2012 @ 11:29

idea molto bella!

#3 Comment By fiorella On 19 marzo 2012 @ 20:55

e’ un’idea interessante
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Rolando Raggenbass: a Lugano la prima
retrospettiva

di Antonella Zadotti | 17 marzo 2012 | 910 lettori | No Comments

A sette anni dalla scomparsa di Rolando Raggenbass (1950­2005), il

Museo Cantonale di Lugano, attento alla riscoperta delle figure più

significative  del  panorama  artistico  ticinese,  gli  dedica  la  prima

retrospettiva.

Questa  mostra  antologica,  a  cura  di  Elio  Schenini,  permette  al

fruitore  di  conoscere  la  complessa  personalità  di  un  artista,  che  era

anche un  filosofo, come documentano gli  scritti e  i  taccuini oggetto di

studio ed esposti in questo contesto.

Il cursore diretto sulle immagini visualizzerà le didascalie; cliccare

sulle stesse per ingrandire.
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Nei primi anni Ottanta  l’artista ha un esordio Neo Pop: banali oggetti

della  società  dei  consumi  vengono  riproposti  in  una  dimensione  più

intima  e  soggettiva.  Nella  seconda  metà  degli  anni  Ottanta

l’impossibilità  della  rappresentazione  diventa  il  tema  di  fondo

dell’artista,  che  si  converte  a  una  pittura  più  grafica  ed  istintiva,  in

bilico tra disegno infantile e graffito. In questi anni Raggenbass si ispira

alla  pittura  di  Twombly,  mentre  riduce  la  sua  gamma  cromatica  ai

marroni,  agli  ocra  e  ai  grigi.  Negli  anni  Novanta  Raggenbass  sente  il

bisogno di voltare pagina:  la superficie delle sue opere appare sempre

meno frammentata, e i segni si diradano via via sempre di più. Nascono

in  questo  periodo  tele  in  cui  domina  un  cromatismo  chiaro.  Ora

spiccano forme dipinte di grigio, bianco o nero. La ricerca dell’artista si

conclude  con  gli  ultimi  lavori:  fogli  di  plastica  sovrapposti  lasciando

trasparire  macchie  rosso­sangue  che  si  raggrumano  e  si  espandono

come se fossero frammenti di un corpo esploso.

Info:

Rolando Raggenbass – Retrospettiva

Lugano, MUSEO CANTONALE D’ARTE, Via Canova 10

Dal 24 febbraio al 24 marzo 2012

Per maggiori info.: +41 0919104780 , +41 0919104789 (fax)

decs­mca@ti.ch – http://www.museo­cantonale­arte.ch/

Ingresso libero
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Dina Carola, la gallerista che portò l’arte
contemporanea a Napoli

di Maya Pacifico | 18 marzo 2012 | 1.254 lettori | 3 Comments

La morte è una sfumatura della vita così come la vita lo è della morte.

Se Dina Carola  possedeva  un’anima,  questa  era  piena  di  sfumature

come  le  ali  di  una  farfalla,  leggera  e  colorata  perché  il  corpo mortale

non  è  più  reale  dell’anima  immortale.  Lei  era  una  donna  talmente

solare e felice che negli ultimi tempi della malattia che l’ha rubata alla

vita  non  ha  voluto  farsi  vedere  dalle  persone  che  la  conoscevano  e

amavano,  ha  preferito  che  la  ricordassimo  così  com’era,  gentile,

generosa, sempre disposta ad ascoltare. Ma  la città che  tanto amava e

che,  grazie  a  lei  e  al  suo  lavoro  incessante,  si  era  aperta  all’arte

contemporanea l’aveva già dimenticata da tempo.

Il cursore diretto sulle immagini visualizzerà le didascalie; cliccare

sulle stesse per ingrandire.
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Ricordo  l’amarezza  degli  ultimi  anni,  quando  i  protervi  protagonisti

della  stagione museale  napoletana  la  snobbavano  e  non  la  invitavano

neppure alle inaugurazioni, lei e il suo prezioso bagaglio di esperienza.

Nemo propheta in patria. Lei non si era mai atteggiata a depositaria di

intellettuali certezze, non aveva mai pensato che l’arte avrebbe salvato il

mondo, non aveva mai fatto la guerra a nessuno in nome dell’arte.

Tra il 1958 e il 1962, anni in cui vede la luce la Galleria il Centro, “c’era

un  vuoto  sordo  e  implacabile”  –  scrive  Lea  Vergine–  “nessuna

attenzione  (figuriamoci  rispetto)  per  quelli  che  di  arte  tentavano  di

vivere  facendola  o  scrivendone … una  città  dove  tutti  quelli  dell’arte

detestavano tutti quelli dell’arte.”. Da allora non è cambiato poi molto.

Dina Carola ha sorvolato con quella  leggerezza di una  farfalla,  tutte  le

divisioni  e  le  faziosità  di  una  città  in  perenne  subbuglio,  abitata  da

gente  animosa  e  vendicativa:  la  sua  attenzione  nei  confronti  dell’arte

era  la  forma  più  rara  e  più  pura  della  generosità.  Io  che  ho  avuto  la

fortuna di conoscerla da vicino, posso dire che la sua sete di conoscenza

era  inesauribile,  il  suo  primo  motore,  quella  che  la  spingeva  ad

approfondire non solo il significato dell’arte ma anche le personalità di

chi  la  faceva  o  ne  scriveva.  Con  lei  eri  sicuro  di  impegnarti  in  un

contatto autentico e profondo, in una conversazione che rifuggiva dalle

immagini  schematiche  e  stereotipate,  dai  cliché  riduttivi.  C’era

l’attenzione,  che  ha  conservato  sempre  a  dispetto  di  tutto  e  tutti,  che

http://www.artapartofculture.net/new/wp-content/uploads/2012/03/scansione0001.jpg
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deriva  da  un’apertura  appassionata  al  mondo  e  al  mistero  della

creazione  artistica.  Grazie  al  suo  fascino  personale  ha  unito  la

mondanità a proposte espositive di respiro internazionale, e questo ha

fatto la differenza tra la sua Galleria Il Centro e tutte le altre.

Ho  incontrato  recentemente  il  professor  Renato  De  Fusco,  noto

architetto,  artista  e  storico  dell’arte  che  fu  chiamato  a  progettare  e

arredare  la  prima  sede  de  Il  Centro  a  via  dei  Mille.  Grazie  al

finanziamento  di  Arturo  Carola,  affiancò  la  programmazione  della

galleria  con  la  creazione  di  una  rivista  d’arte  ,  che  ha  fatto  storia  :

“OP.cit.”.  De  Fusco  ebbe  l’intuizione  che  la  rivista  non  dovesse

costituire uno strumento pubblicitario delle attività svolte in galleria ma

un mezzo per vincere la sfida di creare un periodico d’arte tutto affidato

ai testi critici piuttosto che alle immagini. Anche quando il rapporto con

l’editore  cambia  e  la  rivista  si  disimpegna  dall’attività  della  galleria,

l’imprenditore  continua  a  sostenerla  vedendo  la  ragione  della  sua

pubblicazione nei temi, nell’attualità, nell’attenzione data alle rassegne

e  alle  recensioni.  Con  “Op.cit”  De  Fusco  raccolse  il  massimo  delle

informazioni con il minimo dei mezzi finanziari: per la rivista scrissero

tutti i critici più importanti dell’epoca, da Filiberto Menna a Giulio

Carlo  Argan  a  Pierre  Restany  e  Achille  Bonito  Oliva,

diffondendo  per  la  prima  volta  uno  strumento  di  analisi  critica,  un

metodo  per  guardare  l’arte.  Nel  1968  la  galleria  si  trasferisce  in  via

Carducci e a questo punto Dina Carola si avvale della collaborazione di

Anna Caputi, storica dell’arte e Gianni Pisani, artista, per presentare

un programma più ricco ed eterogeneo: si apre alla musica coi concerti

di  Chiari  e  Gelmetti,  al  cinema  con  una  rassegna  di  film  Dada,  a

nuove  forme  teatrali  come  lo  spettacolo ZOO diviso  in due  serate  con

recite intitolate rispettivamente Il principe pazzo e Il te di Alice.

Una  delle  prime  mostre  esposte  in  questo  periodo  è  Le  Nouveau

Paysage allestita da Jeanne Pierre Raynaud e  illustrata da Pierre

Restany,  cui ne  seguono  tante altre:  su Balla, Duchamp, Picabia,
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Lucio  Fontana,  Cocetto  Pozzati,  Enroco  Baj,  Max  Bill,

  Scheggi, Getulio Alviani, César, Giulio Turcato, Capogrossi,

Rotella,  Piero  Dorazio,  Christo,  Gino  Marotta,  Bonalumi,

Michelangelo Pistoletto, Schifano, Morellet, Louise Nevelson,

Sonia  Delaunay,  Grazia  Varisco,  Toni  Costa,    e  la  collettiva

Sculture idrologiche con Emilio Villa, Giorgio Cegna e Silvio Craia.

Una  mostra  che  ebbe  molto  successo  fu  quella  curata  da  Filiberto

Menna  e Achille Bonito Oliva  titolata Le Due Nature,  dove  le  precoci

esperienze  di  Gestalt  si  incontravano  con  le  tendenze  artistiche  della

scuola romana e i primi interventi dell’arte povera. Si fronteggiavano le

opere  di  Vasarely,  Soto,  Alviani,  Bonalumi,  Colombo,  Mari  e

Carlo  Alfano  con  Pascali,  Ceroli,  Kounellis,  Mattiacci  e

Anselmo e Zorio. Gianni Pisani, in Storia ed eredità di una galleria

d’arte – Il Centro 1960/2005, ricorda quel periodo come un momento

di incredibile creatività e forza inventiva. Insieme al critico del nouveau

realisme, Restany, fu artefice della mitica Operazione Vesuvio. Si era in

un  clima di  campagna  elettorale  e  il  critico,  con  grande  intelligenza  e

ironia, decise di adottare proprio i mezzi e il linguaggio della campagna

politica per promuovere la sua operazione artistica. Affittò un furgone e

munito  di  megafono  andò  per  strade  e  vicoli  di  Napoli  a  diffondere

proclami  rivoluzionari.  Il  culmine  dell’operazione  fu  il  lancio  da  un

elicottero,  da  parte  di  Paul  van  Hoeydonck,  di  una  scultura  di  5

centimetri  nel  cratere  del  vulcano,  azione  provocatoria  e  spiazzante

come l’incontro tra la forza dell’arte e la forza della natura.

Per Dina Carola ogni mostra è stata una grande avventura passionale,

l’occasione  per  dare  forma  alla  Weltanschauung  dell’artista,

dell’interlocutore singolo, della folla. Il suo obiettivo era quello di avere

e  formalizzare un’energia, non nel  rappresentare un processo mentale

ma nel creare una distanza.

Quando nel  ’91 riapre uno spazio rinnovato a via Orazio, affacciato sul

golfo,  ricollega  il  passato  al  contemporaneo,  raccogliendo  tracce
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mnemoniche in grado di riattivare zone di intensità, energia, passione.

Il  merito  di  Dina  Carola,  in  questa  fase  coadiuvata  dal  lavoro

instancabile  di  Getulio  Alviani,  è  quello  di  aprire  interrogativi,  senza

preoccuparsi  troppo  di  chiuderli  con  una  risposta.  In  questo modo  è

riuscita  a  costruire  uno  spazio  di  incontro  tra  previsioni  del  futuro  e

memorie del passato, dove dialogassero oggetti intenzionali riflettendo

una  filosofia  del  vedere  come nella mostra  installazione  di Maurizio

Mochetti. Affiancata dalla figlia Francesca si interessa alle opere dei

giovani artisti, come Sergio Fermariello e Santolo De Luca, apre le

porte  della  sua  galleria  alla  creatività  declinata  al  femminile  con  le

personali  di  Chiara  Dynis,  Isabella  Gherardi,  Lucilla  Catania,

Gloria  Pastore, Marisa  Albanese,  Antonella Mazzoni,  Jenny

Watson,  tutte  artiste  che  esprimono  desiderio  di misura,  risolutezza

ed equilibrio. Con queste mostre ha dichiarato la continuità combattiva

di queste protagoniste rabdomanti dell’arte coniugata con il tutto o con

il molto che riverbera dal secolo appena finito e ripiove sul nostro che

non  sembrerebbe  ancora  iniziato,  tutto  ciò  che  con  sensibilità

femminile  si  ritiene  aperto  a  quelle  contraddizioni  ora  magiche,  ora

liriche che caratterizzano il nostro tempo.

3 Comments To "Dina Carola, la gallerista che portò l’arte contemporanea a Napoli"

#1 Comment By Gloria Pastore On 21 marzo 2012 @ 17:37

Ciao Maya ,brava come sempre.Molto centrato criticamente il tuo

articolo.Speriamo che arrivi alle orecchie dei sordi.

Gloria

#2 Comment By marianna troise On 22 marzo 2012 @ 06:57

Cara Maja non ti conosco ma mi piacerebbe conoscerti. Ho voluto bene
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a Dina e l’hai descritta in modo “delizioso” usando un aggettivo

assolutamente out. A presto quindi spero Marianna

#3 Comment By giorgio cegna On 2 settembre 2012 @ 21:59

brava, solo oggi ho potuto leggere il tuo intervento, mi hai fatto

ricordare la signora Carola (venni con Villa nella sua galleria, a Napoli…

tanti anni fa). Cosa certa è che quella signora aveva un grande intuito…

si occupava di quell’arte che poi è divenuta storia. Ricordo artisti che

dipingevano fiori, ricordo Bonito Oliva (pittore) che venne per far

vedere i suoi quadri a Villa: Per fortuna Achille si è dedicato alla critica

dando un grande apporto all’arte contemporanea… sostenendo un mio

figlioccio­allievo, un certo Cucchi. Allora… evvivia per te… certo che ti

arriverà il mio desiderio…. anche tu possa fare buone cose rifacendoti

allo spirito della indimenticabile signora Carola. Giorgio Cegna
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La fotografia di Heidrun Holzfeind a Vienna.
Strictly Private

di Dario Lombardi | 18 marzo 2012 | 913 lettori | 2 Comments

Raymond Chandler si sarebbe certamente fermato ad osservare con

attenzione  le  fotografie  esposte  all’ingresso  della  Bawag

Contemporary  Gallery  a  Vienna,  pochi  passi  dal  centro  città  e

dall’Osservatorio Astronomico dell’Urania. Le  immagini sono tratte da

“LIFE  Magazine”  e  documentano  gli  interni  ed  esterni  della  villa

costruita  al  principio  degli  anni  ’50  dall’architetto  austriaco  Ernst

Schwadron  a  Cold  Spring,  sulle  rive  di  un  piccolo  lago  conosciuto

come Dream Lake. Sarebbe stato il luogo perfetto dove ambientare una

delle più conosciute storie del noto scrittore americano.

Il cursore diretto sulle immagini visualizzerà le didascalie; cliccare

sulle stesse per ingrandire.

Heidrun Holzfeind,  nata  a  Lienz  nel  Tirolo  Orientale  e  diplomata

http://www.artapartofculture.net/new/wp-content/uploads/2012/03/Heidrun_Holzfeind_10.jpg
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all’Accademia di Belle Arti  di Vienna, prende  in prestito  il  titolo della

serie  fotografica,  Strictly  Private,  per  la  sua  esposizione  che  non

vuole essere  teatro di un poliziesco ma palcoscenico della Storia e del

suo scorrere attraverso le nostre vite.

L’artista  ci  guida  sommessamente  attraverso gli  ambienti  in  cui Ernst

Schwadron,  famiglia  viennese  di  origine  ebraica  ed  emigrato

forzatamente  nel  1939  negli  Stati  Uniti,  ricostruisce  i  suoi  luoghi

familiari.  Questi  spazi  raccontano  la  sua  nuova  vita  negli  USA  ma

lasciano  trapelare  il  distacco  subito  anche  se  attraverso  i  toni  delicati

del bianco e nero. Un signore in abiti tradizionali austriaci mentre siede

a  tavola con signora sulla veranda o mentre  lavora nel  laboratorio del

seminterrato, alternate ad immagini “bucoliche” del parco intorno alla

casa. Gli arredi, opera dell’Architetto stesso, sono dalla linea semplice e

moderna per il tempo ma i veri protagonisti di quegl’interni si rivelano

essere  i  tanti  frammenti  della  memoria:  fotografie  di  antenati  e

collezioni  di memorabilia  dei  clienti  europei.  Strictly  Private,  ovvero

strettamente privato,  é  il  titolo dell’esposizione  e  racconta  lo  sguardo

dell’artista su quattro storie geograficamente lontane tra loro ma vicine

nel mostrare il punto in cui la Storia dell’uomo incontra le storie, le vite

delle  persone,  sia  esso  un momento  storico  od  un  luogo  fisico.  Sulla

parete  di  fronte  alle  fotografie  americane  troviamo  immagini

dell’attico,  in  questo  stesso  edificio  al  quinto  piano,  allora  sede  dello

Studio  di  Architettura  Schwadron,  prima  che  venisse  abbandonato

durante  la guerra. Tra  loro, a  fare da collegamento  tra  il passato ed  il

futuro,    c’è un  tappeto. Questo, opera di Erna Laderer­Mendel,    si

trovava alla reception del quinto piano nella sua versione originale – la

quale é andata perduta durante la guerra ­, é stato ritessuto a mano e si

trova ora ad occupare un ruolo simbolico di primo piano come ricordo

di un oggetto perduto ma ancora presente.

Persi,  forse,  dimenticati  ma  presenti  sono  i  mercati  come  quello  del

venerdì  al  Cairo,  filmato  e  fotografato  dall’artista  nella  successiva
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finestra sulla memoria.

Il Friday Market riprende  l’antica  tradizione mercantile dell’Egitto, un

momento  che  unisce  il  bisogno  di  generi  di  varia  necessitá  con  le

diverse  componenti  etniche  del  paese  cosí  come  un  atto  di  resistenza

della storia nei confronti dei cambiamenti, il tutto temporaneamente al

di fuori delle regole anche nell’espressione del luogo usato: si sviluppa

in modo spontaneo e clandestino  lungo  le rotaie della  ferrovia, ancora

in  uso,  che  sembra  evidenziare  la  precarietá  dei  beni  quotidiani  nella

societá moderna. La Steadicam (un complesso dispositivo che permette

all’operatore  video  o  cameraman  di  riprendere  delle  immagini  in

movimento  garantendo  una  stabilità  e  fluidità  ottimali)  sicivola  sui

binari  facendosi  strada  tra  la  diffidenza  degli  sguardi  e  l’apparente

aggressivitá del linguaggio dei corpi, nelle parole dell’artista:

“Era,  politicamente  parlando  (2008),  un  periodo  molto

esplosivo ed è stato difficile muoversi tra la gente, gli egiziani

sono  molto  orgogliosi  dei  loro  luoghi  tradizionali  ed  anche

sospettosi  nei  confronti  degli  stranieri,  in modo  speciale  se

hanno una videocamera”.

Le  immagini,  che  completano  la documentazione  sul Cairo,  con  i  toni

ramati  metallici  acquisiti  durante  il  processo  di  sviluppo,  fanno

scendere  sui  luoghi  e  sulle  persone  una  patina  uniforme  che  sembra

aver  giá  consegnato,  come  in  un’antica  fotografia,  quella  realtá  alla

storia.

“I  luoghi,  le  architetture  abitative,  sono  centrali  nel  mio

lavoro in quanto espressione del privato, mi interessa cosa le

persone ne  fanno,  il modo  in  cui  l’architettura  si  adatta  alla

quotidianitá”.

Colonnade  Park  fu  costruito  a  Newark  nel  New  Jersey  nei  tardi  anni

Quaranta  per  soddisfare  il  crescente  bisogno  di  alloggi  della  classe
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media ed alta americana figlia del boom economico. I sobborghi erano

in  espansione  ed  al  centro  dell’interesse  come  terreno  costruttivo

fertile.  Su  queste  premesse  l’amministrazione  decise  di  demolire

centinaia di alloggi per meno abbienti e costruirne di nuovi  intorno ai

quali, per ridare valore alla zona, vennero edificate le tre torri in vetro e

metallo  opera  di Mies  Van  der  Rohe:  Colonnade  Park.  Le  case

popolari  furono un  insuccesso, abbandonate a se stesse e vandalizzate

negli  anni,  vennero  infine demolite nel  1994. Le Torri  son  rimaste  ed

Heidrun Holzfeind ne ha  girato un  video:  vediamo  l’artista  davanti  al

portone d’ingresso  aspettare  l’arrivo degli  inquilini  per  chiedere poi  il

permesso di seguirli nei loro appartamenti ed intervistarli. Le immagini

alternano  lunghi  e  vuoti  corridoi  condominiali,  che  rimandano

vagamente  ad  altrettanto  vuoti  corridoi  Kubrickiani,  ed  appartamenti

dagli stili più vari ma accomunati dalla presenza di una grande quantitá

di oggetti, come se da quel lontano 1960 dell’inaugurazione, un anziano

signore  mostra  orgoglioso  la  brochure  dell’evento,  la  storia  si  fosse

accumulata  con  gli  oggetti.  Nel  documentario  vengono  volutamente

escluse le domande, prendendo quindi la forma di un monologo in cui

gli  abitanti  di Colonnade Park  raccontano  le  loro  vite  all’interno della

comunitá, in alcuni casi partecipando attivamente come colui che offre

in prestito agli altri residenti i film della sua vasta collezione o colui che

durante  il  giorno  si  improvvisa  portiere  accettando  la  posta  dei  vicini

per  poi  consegnarla  loro  al  ritorno  dal  lavoro.  Gli  edifici  sono  un

conosciuto  esempio  di  Modernismo  e  furono  costruiti  per  una  ceto

sociale bianco e medio alto, l’aspetto é mantenuto nell’atrio e nei locali

comuni ma passa  in  secondo  piano  rispetto  alla  realtá  eterogenea  dei

suoi abitanti, molti dei quali oggi di colore, dalle professioni più varie:

un avvocato, un artista od uno steward, alcuni presenti dagli anni 60,

altri aggiuntisi solo di recente.

“L’architettura è l’involucro, i residenti, le persone ne sono il

contenuto, questa relazione è per me oggetto di interesse nel

mio lavoro”.
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Scendendo nel piano seminterrato incontriamo il 1968 in Messico, sono

fotografie  in  bianco  e  nero  che  mostrano  la  rivolta  studentesca  nella

Ciudad  Universitaria  (CU),  la  cittá  universitaria.  La  situazione

internazionale è segnata dalle proteste degli studenti in tutto il mondo,

Martin Luther King é stato assassinato ed i carri armati russi hanno

soffocato nel  sangue  la Primavera di Praga,  i messicani,  in particolare

studenti  e  lavoratori  sono  estremamente  scontenti  dell’operato  del

governo di Gustavo Diaz Ordaz, e si danno appuntamento a migliaia il 2

ottobre  nella  piazza  delle  Tre  Culture,  la  polizia  ed  i  reparti  speciali

faranno centinaia di vittime. Heidrun Holzfeind nell’introdurre i filmati

delle interviste fatte tra il 2005 ed il 2007 alle donne ed agli uomini che

parteciparono allora alle proteste, dice:

“Quello  di  quei  giorni  fu  un  trauma  collettivo  ed  è  ancora

molto  vivo  nei  ricordi  di  chi  partecipò,  le  persone  mentre

vengono  intervistate  sono  emozionalmente  molto  toccate  e

spesso non riescono a trattenere il pianto”.

I  video  delle  interviste  sono  disposti  uno  a  fianco  a  l’altro  e  di  fronte

hanno  delle  poltroncine  cosí  che  ci  si  possa  sentire  davanti  ai

protagonisti  di  quel  dolore:  raccontano,  alcuni,  di  essere  stati  dei

normalissimi  studenti  ed  essersi  trovati  da  un  momento  all’altro  in

strada,  altri  di  essersi  sentiti  traditi  da  alcuni  dei  leaders della  rivolta

che  oggi  ricoprono  ruoli  nella  politica.  L’esposizione  si  chiude  con  le

immagini di piazzole verdi, fontane con ampie vasche, viali alberati ed

una  bellissima  facciata  a mosaico  ispirata  alle  culture  precolombiane,

cosí  appare  la  Ciudad  oggi,  e  gli  studenti?  Ci  sono  anche  loro  ma  le

fotografie  quasi  non  li  mostrano  perché  non  son  più  in  strada  a

protestare  e  forse  questo  ci  dice  che  il  tutto  potrebbe  essere  stata

un’utopia.

 Info:

sino al 1 aprile 2012
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Bawag Contemporary

Franz Josefs Kai 3, 1010 Vienna

2 Comments To "La fotografia di Heidrun Holzfeind a Vienna. Strictly Private"

#1 Comment By mattia On 23 marzo 2012 @ 14:13

particolare!

#2 Comment By Silvia Bulgheresi On 28 aprile 2012 @ 20:20

Cold Spring, Cairo, Messico…un piacevolissimo episodio di Pippi

Calzelunghe per adulti: grazie per l’avventura!
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Genio e sregolatezza: Kean un’Arlecchino
che si fece padrone

di Pino Moroni | 20 marzo 2012 | 765 lettori | 3 Comments

“Maledetta  ambizione”  così

l’attore  Giuseppe  Pambieri,

parafrasa  l’attore  Edmund

Kean  (‘800),  che  alcolizzato  e

sconfitto  dalla  vita,  morì

anch’egli

parafrasando  Shakespeare:

“Addio  per  sempre  pace

dell’anima mia, addio felicità del cuore”.

In questo finale, contestuale a tutta la rappresentazione, è racchiusa la

chiave di lettura dell’adattamento per il teatro, di Claudio Forti, per la

regia di Giuseppe Pambieri, dell’opera Kean, genio e sregolatezza di

Alessandro Dumas.

Pambieri,  accompagnato,  nei  ruoli  delle  donne  più  importanti  del

primo attore romantico, da una misurata Lia Tanzi, ha portato avanti

questo  spettacolo,  con una perfetta padronanza di un  testo  complesso

su un personaggio ancora più complesso.

Una scenografia essenziale, con il trono vestito ed incoronato di Re Lear

e Macbeth, la panca – baule con gli abiti e gli attrezzi di scena di Kean

ed uno sgabello antico, a rappresentare il banco di prova di una scalata

al potere, con le arti sempre più affinate di una grande interpretazione

http://www.artapartofculture.net/author/pino_moroni/
http://www.artapartofculture.net/new/wp-content/uploads/2012/03/pambieri_kean-10-web500.jpg
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di Shakespeare.

Giuseppe Pambieri si presenta in camicia bianca trasparente, ingentilita

di  trine,  stile  XVIII°  secolo,  fasciato  nel  pantalone  scuro  aderente  e

stivali  sopra  il  ginocchio.  Spadaccino  e  guascone  quale  D’Artagnan  e

Ciranò,  inizia  a  raccontare  in  prima  persona  la  nascita  e  l’infanzia  di

Edmund  Kean.  Figlio  illegittimo  del  duca  di  Norfolk  (così  dice  lui),

allevato  da  una  zia  nel  mondo  del  teatro  viaggiante,  che  lo  aiutò  a

diventare  cavallerizzo,  cantante,  ballerino,  buffone.  Ma  lui,  già  così

tragico nella sua avventura umana, vuol diventare il primo attore delle

tragedie di  Shakespeare. Girovago nel  ruolo di Arlecchino,  indebitato,

dedito  all’alcool  ed  alle  donnine  allegre,  in  diatriba  continua  con  la

assuefatta moglie Mary  e  gli  innocenti  figli, miseri  e malati,  soffre  le

ostilità vere e  l’ostracismo presunto degli aristocratici,  che  lo relegano

ogni volta nel ruolo perdente di Arlecchino richiama­gente.

Per dieci  anni  ricacciato nei  teatri  di  provincia  e nelle pantomime del

teatro  popolare  Olimpic  di  Londra,  cercherà,  preparandosi  con

indomabile  volontà,  di  calcare  il  palcoscenico  del  teatro  reale  Drury

Lane, nel ruolo di potente padrone assoluto. E mentre soffre e si dispera

nella veste stracciona di Arlecchino, Kean calza gli abiti dei personaggi

più alti di Shakespeare, incrociando la sua vita reale con quella dei testi

del Bardo. Pambieri – Kean si identifica perfettamente nel personaggio,

con  una  recitazione  disperata,  piena  di  sensibilità  artistica,  fatta  di

speranze ed angoscia.

Pambieri, con la sua esperienza attoriale, riesce a sdoppiarsi nell’uomo

Kean e nei personaggi Shakespeariani,  che  lo  stesso  indossa nella  sua

immaginazione:  Shylock,  Amleto,  Lear,  Macbeth,  Otello,  Coriolano,

Riccardo III°.

Quanto talento inespresso nella lunga scalata al potere di Kean.

Poi finalmente la svolta. Dopo una serie di complotti o presunti tali (la

realtà deformata da Kean) e di contratti non rispettati, l’arrivo al teatro
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reale di Drury Lane e l’esibizione con successo nel Mercante di Venezia.

In  un  susseguirsi  di  trionfi,  di  grande  popolarità,  con  un  esempio  di

recitazione  naturale  e  veritiero,  Kean  diventa  il  primo  attore  assoluto

del  teatro  reale. Perennemente  relegato al  ruolo di Arlecchino,  seppur

preparato, esplode finalmente con il suo talento espressivo.

Diventa un mattatore, un uomo di società e di successo, ma con quella

forte  crisi  di  identità,  tipica  dei  grandi  attori.  Uno  sdoppiamento  di

personalità che Pambieri intreccia così bene, in un’accurata recitazione

di scambio di ruoli, che porta alla paranoia, alla megalomania. Trova un

amante nella gran dama Charlotte, ma  troppo preso dal  suo potere  fa

licenziare altri attori perché non li vuole davanti e chiede agli autori di

creare testi con pochi ruoli, ricoprendo egli l’esclusivo. Diventa come la

maggior parte dei suoi personaggi, padroni assoluti che si dannano con

il potere (Lear, Macbeth, Otello, ecc.).

Godibile  Pambieri  in  questo  suo  delirio  da  Kean,  che  gioca  di  boxe,

insegna  arte  della  recitazione,  acquista  un  cavallo  nero  chiamato

Shylock,  duetta  con  l’amante  che  lo  tradisce  e  cerca  di  prendere  in

affitto il tanto amato teatro Drury Lane, ormai dissestato nelle finanze.

“Ma come nella notte c’è già l’alba, nell’alba c’è già anche la notte” .

Viene  battuto  da  una  controfferta.  Il  marito  dell’amante  lo  porta  in

tribunale. Continua a recitare.  “Un re può regnare senza sudditi,  se  il

popolo non lo applaude?” .

Ma ora c’è troppo silenzio nel teatro. La peggior cosa per un attore è il

silenzio del pubblico. “La cattedrale vuota profuma di morte”.

Poi la fine, la morte vera.

Il Kean di quest’ultima versione del mito del divo che si fa da sé, scala il

successo  e  cade,  nasconde  in  realtà  uno  scopo  educativo  (e  ne  siamo

felici  n.d.r.).  Pambieri  lo  fa  intrecciando,  a  storie  della  vita  di  Kean,



4/10/2015 art a part of cult(ure) » Genio e sregolatezza: Kean un’Arlecchino che si fece padrone » Print

http://www.artapartofculture.net/2012/03/20/genio­e­sregolatezza­kean­unarlecchino­che­si­fece­padrone­di­pino­moroni/print 4/5

exempla (brani tutti da ricordare) di arie di opere di Shakespeare. E’ in

certo  modo  tanto  infedele  alla  lunghezza  dei  testi  quanto  rispettoso

delle loro forme e significati.

Sembra  che  il  destino  del  teatro  di  oggi  sia  questo  (e  se  ne  vedono

esempi  dovunque):  destrutturare  i  testi  d’autore  e  ricostruirli  sulle

capacità  recitative degli  attori  e  sulla  capacità di  apprezzamento degli

spettatori.

E  la  modernità  del  Kean  di  Forti  e  Pambieri  sta  tutta  lì,  nel

rappresentarlo come un divo moderno che scala  il  successo, abusa del

suo potere e poi sparisce.

Per  cui  alla  domanda  qual  è  la  funzione  del  potere  dell’attore  si

potrebbe rispondere con l’attore Pambieri: didattica. Cioè quella di far

arrivare al pubblico  il meglio del  teatro classico senza né annoiare né,

per falso modernismo, stravolgere.

Nei loro anni migliori i divi del passato, ma poi i divi del cinema, della

televisione,  delle  canzoni  sono  diventati  primedonne  che  hanno

mistificato  attraverso  il  mito  le  loro  esistenze,  senza  lasciare  alcuna

testimonianza educativa ad una società sempre più a corto di cultura. Si

può  dire  che  la  potenza  della  finzione  è  stata  finora  superiore  alla

necessità  di  trasmettere  il  messaggio  culturale.  Speriamo  stia

cambiando qualcosa.

3 Comments To "Genio e sregolatezza: Kean un’Arlecchino che si fece padrone"

#1 Comment By Antonella On 20 marzo 2012 @ 17:54

Spettacolo bellissimo interpretato magistralmente da due attori unici ed

insuperabili!

#2 Comment By Claudio Forti On 20 marzo 2012 @ 20:47
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Gent.mo Moroni, La ringrazio per la splendida recensione da lei scritta

a proposito di “Genio e sregolatezza” e La ringrazio anche del più

grande complimento che un critico possa fare ad un autore

contemporaneo: avere attribuito alcune mie frasi al genio di

Shakespeare non la considero, infatti, una Sua disattenzione

ma,piuttosto, un inaspettato riconoscimento nei confronti delle mie

parole. Alcune delle frasi in corsivo, da lei attribuite al bardo, infatti,

sono mie e sono state inserite in un contesto di atmosfera, chiaramente,

shakespeariana. La ringrazio, comunque, per le Sue parole e Le invio

cordiali saluti e un augurio di buon lavoro.

#3 Comment By pino On 22 marzo 2012 @ 16:00

La ringrazio della sua attenzione e della precisazione.

Lo stesso fatto che abbia usato nell’articolo parole come “parafrasando”

ed “exempla di arie” e “destrutturare i testi di autore e ricostruirli” le dà

ragione sul fatto che le sue frasi potrebbero benissimo essere frasi

Shakespeariane e questo fa onore ad un suo onesto intento di

attualizzazione le opere di questo grande autore.
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Frank Lloyd Wright: l’architetto che amava
le mucche

di Caterina de Gasperis Giurgola | 20 marzo 2012 | 1.319 lettori | 1
Comment

Anche  Frank  Lloyd  Wright,  come  Lancelot  Capability  Brown,

celebrato landscape designer che nell’Inghilterra del ‘700, non esitava a

far  nascere  dal  nulla  laghi  e  prati  dolcemente  ondulati  e  costellati  di

pecore  pur  di  creare  parchi  che  fossero  la  copia  perfetta  di  un  “bel

paesaggio  di  campagna”:  come  rivela  un  libro  di  Derek

Fell,  titolato  The  Gardens  of  Frank  Lloyd Wright,  che mette  a

fuoco un corollario del  lavoro progettuale di Wright  finora rimasto un

po’ in ombra – quando la natura non dava il meglio ­, anche il grande

architetto  americano  sapeva  intervenire  con  energia  per  rimettere  in

sesto gli spazi verdi che affiancavano i suoi capolavori.

Il cursore diretto sulle immagini visualizzerà le didascalie; cliccare

sulle stesse per ingrandire.
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Per  esempio,  si  scopre  che  aveva  meticolosamente  rimodellato  ogni

centimetro  quadrato  dei  mille  ettari  che  circondavano  Taliesin,  la

mitica residenza del Wisconsin dove un nutrito stuolo di allievi pagava

con denaro  sonante  il  privilegio di  potere  vivere  e  studiare  accanto  al

venerato  maestro:  dalle  zone  più  vicine  a  casa  fino  a  quelle  che  si

stagliavano all’orizzonte, perché niente doveva disturbare il suo occhio

allenato a cogliere anche la più piccola incongruenza estetica.

Così aveva preso forma un paesaggio fatto di aiuole fiorite, alberi, siepi

ma  anche  pascoli  e  campi  coltivati.  Per  ottenere  un  lago  aveva  fatto

sbarrare  il  corso  di  un  torrente,  mentre  per  procurarsi  il  materiale

necessario  a  rinverdire  un’ampia  vallata  aveva  comprato  un  intero

vivaio di piante locali e, con l’ex proprietario che lo seguiva passo passo,

aveva poi  trascorso  intere  giornate  infilando nel  terreno bastoncini  di

bambù e decretando: qui “quercia”, betulla” “salice”, “sommaco”…

Nelle  zone  coltivate  invece  aveva  imposto  arature  che  seguissero

perfettamente  le  curve  di  livello  del  terreno:  un  modo  per  esaltarne

l’andamento naturale ma anche per inventare raffinati giochi di colore,

per  esempio  lunghe  strisce  ondulate  di  grano  dorato  fiancheggiate  da

argini verdeggianti di granoturco o di soia. E poi aveva assolutamente

voluto  le mucche,  che  considerava  una  presenza  indispensabile  in  un

paesaggio  di  campagna  anche  perché,  a  differenza  delle  piante  che  si

ostinano  a  spuntare  nei  luoghi  più  inopportuni,  questi  miti  animali
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sanno  trovarsi  sempre  nel  posto  giusto.  Una  gioia  per  gli  occhi,  ma

proprio per questo a chi gli consigliava di scegliere le generose Holstein

per  sostituire  le  Guernsey,  un  po’  pigre  nel  produrre  latte,  replicava

esterrefatto:  “ma le Holstein sono a macchie bianche e nere! Bianco e

nero sul verde! Neanche a pensarci!”

1 Comment To "Frank Lloyd Wright: l’architetto che amava le mucche"

#1 Comment By mattia On 23 marzo 2012 @ 14:11

bel titolo, efficace, come il finale!
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Salvador de Bahia. Una melodia
indimenticabile

di Marino de Medici | 21 marzo 2012 | 1.136 lettori | 3 Comments

Certe  volte,  una melodia può portare  lontano,  come  l’immagine di  un

sogno  che  non  si  sbiadisce  con  gli  anni  ma  che  anzi,  col  tempo,  si

sublima  in  un  dolce  sentimento.  Saudade,  direbbero  i  brasiliani,  una

vaga nostalgia per qualcosa che potrebbe anche non esistere, qualcosa

che vive nel passato o che promette di divenire. Per me, Salvador de

Bahia era come un tarlo, una visione avuta da ragazzo quando vidi per

la  prima  volta  Saludos  Amigos,  una  pellicola  con  cartoni  animati

prodotta  da  Walt  Disney  agli  inizi  degli  anni  quaranta,  con  intenti

fortemente  propagandistici  per  l’America  Latina  e  soprattutto  per  il

Brasile che in quei tempi simpatizzava con la Germania nazista. Fu così

che  gli  americani  conobbero  la  musica  brasiliana,  e  specialmente  la

brillante  composizione  di  Ary  Barroso,  quell’Aquarela  do  Brasil  che

conteneva una melodia per me indimenticabile, na baixa do sapateiro,

dedicata a Salvador de Bahia, la città coloniale benedetta da 157 chiese

o giù di lì. “Bahia – canta la canzone – terra de felicidade, morena, eu

ando louco de saudade….”

Il cursore diretto sulle immagini visualizzerà le didascalie; cliccare

sulle stesse per ingrandire.
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Gli sapateiro erano gli schiavi che producevano scarpe nella parte bassa

di Pelourinho, la vecchia città coloniale eretta nella penisola che separa

l’Oceano Atlantico dalla Baia de Todos os Santos, scoperta da Amerigo

Vespucci nel 1501, proprio il giorno di Ognissanti. Dopo di lui, fu Tomé

de Souza che nel 1549 arrivò nella baia con uno stuolo di soldati, coloni,

preti  e  prostitute  per  fondare  l’avanposto  dell’impero  portoghese  nel

nuovo mondo, su un’altura fortificabile.

La nuova città veniva fatta capitale e non perdeva tempo nell’arricchirsi

con le piantagioni di canna da zucchero, e poi di tabacco, e con l’oro e le

pietre  preziose  estratte  dalla  Chapada  Diamantina.  Le  ricchezze

venivano prodotte da decine di migliaia di schiavi provenienti da varie

regioni  dell’Africa  Occidentale,  prevalentemente  dalla  Nigeria  e

dall’Angola.  In meno di  un  secolo,  gli  africani  costituirono metà della

popolazione.  Oggi  sono  loro  che  popolano  quasi  esclusivamente  la

vecchia  comunità  di  Pelorinho,  considerata  il  centro  di  colore  più
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popolato  al  di  fuori  dell’Africa.  Della  Pelourinho  antica  e  opulenta,

pulsante di  vita, di musica e di  colori,  costellata di  chiese barocche di

una ricchezza artistica e folklorica che non ha eguali al mondo, restano

oggi riti religiosi osservati  in una miriade di condomblé,  le danze e gli

esercizi,  come  la  capoeira,  un’arte  marziale  nata  come  un  rituale  di

sfida  da  parte  dei  negri, manifestazioni  tutte  della  spiritualità  e  della

sete  di  libertà  degli  schiavi,  dapprima  punite  e  poi  tollerate,  anche  in

conseguenza  del  potere  acquisito  col  tempo  dalle  comunità  di  schiavi

evasi, dette Quilombos.

Si dice che Salvador abbia tante chiese quante i giorni dell’anno. Non ho

avuto modo di verificarlo, ma di una cosa sono convinto, che oggigiorno

esiste un numero maggiore di terreiros de candomblé, i  luoghi dove si

pratica  il  culto  afro­brasiliano  che  fu  per  lungo  tempo  proibito.  La

repressione ufficiale fu decretata dal dittatore Getulio Vargas negli anni

dal 1937 e 1945.

In  seguito,  il  candomblé  fu  permesso  nello  stato  di  Bahia  previo

concessione  di  una  licenza,  come per  le  case  da  gioco.  La  strategia  di

consolidamento del potere da parte di Vargas portò, paradossalmente,

alla  promozione  di  una  nuova  identità  brasiliana  fondata,  in  modo

determinante,  sulla  musica.  Fu  così  che  spuntarono  motivi  come

Aquarela do Brasil, composto nel 1939, destinato a divenire un successo

internazionale grazie a Walt Disney. Il candomblé infatti non è soltanto

una  religione,  il  che  già  impone  rispetto,  ma  l’espressione  di  una

identità culturale.

I partecipanti al rito perseguono il loro destino individuale, plasmato da

una  divinità  denominata  orixa.  Le  orixás  sono  i  loro  predecessori

deificati,  dei  dello  spirito  che  collegano  gli  esseri  umani  al  mondo

spirituale. La personalità di un essere umano non è che un riflesso della

sua  orixa.  Le  danze  e  i  canti  che  si  susseguono  nella  cerimonia  del

candomblé  sono anzi  inviti  alle  orixás  ad  entrare nel  corpo dei  fedeli.

Non  poche  volte  alcuni  dei  partecipanti  cadono  in  trance  come
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posseduti  dalla  divinità.  In  questo  stato,  esprimono  ed  inscenano

aspetti della vita della comunità  raccolta per  il  rito. Lo stato di  trance

finisce quando la divinità lascia il corpo che aveva posseduto.

Ho avuto l’opportunità di vedere uomini e donne nello stato di trance, e

non ho dubbio alcuno sulla genuinità dell’avvenimento. Non si può dire

che  i  soggetti  siano ossessi  o  in preda  ad uno  stato  ipnotico;  dire  che

sono  posseduti  o  invasati  è  invero  una  forzatura.  La  spiegazione  più

sensata  è  probabilmente  che  sono  compenetrati  da  qualcosa  di

inconscio  ed  irresistibile,  con  occhi  da  inebriati  dalle  pupille  roteanti.

Quando rinvengono, sorridono beati.

Il  candomblé  al  quale  ho  assistito  si  è  svolto  nel  terreiro  di  una

comunità chiamata Pace e Giustizia, in uno dei tanti quartieri poveri di

Salvador.  La  sala  in  cui  si  celebrava  il  rito  era  relativamente  angusta,

stipata in ogni ordine di posti, le donne a destra. Su vari palchetti lungo

i  muri  spiccavano  divinità  africane  e  santi  cattolici,  tra  i  quali

Sant’Antonio  da  Padova,  molto  venerato  in  Brasile  (non

sorprendentemente,  in quanto era nato  in Portogallo).  Il cattolicesimo

era  stato  imposto  agli  schiavi  africani,  ai  quali  non  era  permesso

onorare  le  loro  credenze  e  pratiche  religiose.  I  proprietari  delle

piantagioni  li  costringevano  a  convertirsi  ma  gli  schiavi  convertiti

mantenevano segretamente le loro usanze, camuffandole come liturgie

cattoliche.  Qualcosa  resta  di  quella  sconcertante mescolanza  religiosa

perchè nel  corso della  cerimonia  candomblé  ascolto  il  Padre Nostro  e

l’Ave Maria in lingua portoghese.

Il  ritmo  sfrenato  di  tamburi  accompagna  danze  e  movimenti  ben

coreografati da sacerdoti e sacerdotesse che incarnano Baba Egum. Riti

di purificazione si susseguono con la partecipazione di uomini e donne,

tutti  in  vesti  bianche, ma quel  che  colpisce  l’osservatore  è  il  fatto  che

nella  fase  finale  del  rito  gli  uomini  indossano  un  copricapo  da

esploratore  africano  e  fumano  sigari,  una  tradizione  quest’ultima

ripresa dagli  indigeni  locali. Le purificazioni  richiamano alla mente  la
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confessione  cattolica,  ma  qui  il  sacerdote  sorridente  conforta  ed

accarezza, come in un atto di benedizione. Nel candomblé non esiste il

concetto del bene e del male, ma ogni persona sceglie la orixa alla quale

si  sente  attratto,  per  riceverne  la  protezione  e  liberarsi  dalle  impurità

del mondo esterno. Candomblé significa “danza in onore degli dei”, e la

danza  è  fondamentale  per  la  pratica  religiosa.  Di  fatto,  è  parte

dell’identità  culturale dei  discendenti  degli  schiavi, ma  in un  contesto

nazionale  è  anche  l’aspetto  più  radicato  ed  eclatante  del  DNA

brasiliano.  Basta  passare  dal  terreiro  alle  strade  di  Rio  e  Salvador  a

Carnevale,  pullulanti  di  una  moltitudine  di  brasiliani  posseduti  da

un’altra divinità, la samba.

Nel cuore di Pelourinho, la scalinata che conduce ad una bella chiesa di

stile barocco,  la Igreja do Passo, si  trasforma in un frenetico teatro di

samba ogni martedi, detto  il Martes de Bendiciones.  Sono venuto qui

per assistere ad un concerto di Geronimo, un musicista baiano che si

esibisce,  gratuitamente,  ogni  martedi  per  l’appunto  (potete  vederlo  e

ascoltare  la  sua musica  streaming  accedendo  a  Facebook).  Su  questa

scalinata,  la  Escalera  do  Passo,  resa  famosa  da  un  film  tratto  da  un

romanzo di Jorge Amado, Geronimo,  con  tanto di penna  sul bianco

turbante, attacca con la sua tromba una samba indemoniata che manda

in estasi il pubblico in piedi sugli scalini. Nè potrebbero sedersi perchè

tutti indistintamente sentono il bisogno di ballare.

Per chi assiste per la prima volta a questo spettacolo, è come se uomini

e donne fossero colti tutti da un morbo che li obbliga a muovere gambe

e braccia in sintonia. Ognuno balla per se, non per o con altri. Non c’e

esibizionismo nè traccia di vanità ma una straordinaria concentrazione

nei  movimenti.  Dire  che  i  brasiliani  hanno  il  ritmo  della  samba  nel

sangue non è una battuta. Basta osservarli mentre ballano, stipati sulla

scalinata,  a  contatto  di  gomiti  ma  tutti  immersi  in  una  ricerca  della

propria  identità  attraverso  la  danza.  Ballare  però  non  basta.

Praticamente tutti cantano, conoscono tutti i versi delle canzoni, decine

e  decine  di  canzoni  cantate  a  squarciagola  come  in  un  gran  coro
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disorganizzato  ma  avvincente  per  l’accozzaglia  melodica  di  timbri  di

voce.  Mi  dicono  che  se  tutti  conoscono  le  parole  è  perchè  crescono

cantando quelle canzoni e niente altro, e perchè le canzoni che cantano

sono  sempre  le  stesse. Accetto  la  spiegazione ma  la mia  ammirazione

per  l’intensa  devozione  alla  samba  trascende  il miracolo musicale  per

rivolgersi ai contenuti culturali del fenomeno.

Salvador ha  tenuto  a  battesimo  stili musicali  come quello  di Olodum,

che ha il merito di aver inventato la samba­reggae, una fusione tra due

tradizioni.  Prima  di  Olodum,  il  gruppo  degli  Ilê  Aiyê  aveva  tratto

ispirazione  dalle  culture  Yoruba  e  Igbo  dell’Africa  Occidentale.

Pelourinho resta un pezzo di Africa trapiantato in Brasile, la sua musica

ancor  oggi  una  sfida  all’ordine  delle  cose  imposto  prima  dai  coloni

portoghesi e secoli dopo dallo Estado Novo del dittatore Vargas.

Il  miscuglio  di  razze,  riti  religiosi  e  costumi,  impronte  musicali  e

folkloriche, cultura e violenza, fa del Brasile un Paese che conserva una

coscienza  popolare mentre  cerca  di  realizzare  il  proprio  potenziale.  È

indubbiamente  un  Paese  che  ha  un  futuro,  anche  se  taluni  ancora

celiano avvertendo che è da sempre che il Brasile ha un futuro.

Stando alle ultime statistiche, il Brasile ha sopravanzato Italia e Regno

Unito attestandosi al sesto posto tra  le economie più avanzate, con un

prodotto interno lordo che continua a salire prepotentemente. La FIAT,

che detiene il primato di produzione di autoveicoli in Brasile, si accinge

ad aprire una seconda fabbrica insieme con la sua diretta concorrente,

la  Wolkswagen,  e  due  costruttori  asiatici,  la  Toyota  e  la  Hyundai.  Il

Brasile  è  ormai  un  polo  di  esportazione  internazionale.  Non  è  più  il

gigante  addormentato  ma  una  realtà  produttiva  con  un  ritmo  di

espansione  vertiginoso.  Con  la  produzione  di  autoveicoli,  aumenta

quella di bestiame. Sono 220 milioni  i capi di bestiame allevati  in una

nazione che conta 190 milioni di abitanti. Il prodigioso sviluppo non si

traduce peraltro in un miglioramento altrettanto marcato della qualità

della vita. In questa classifica globale, il Brasile accupa il 73esimo posto,

ben  al  disotto  di  Paesi  latino­americani  come  il  Cile,  l’Argentina  e
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persino  il  Peru.  La  povertà  genera  violenza  e  molti  giovani  negri

disoccupati  di  Pelourinho  sono  dediti  alle  grassazioni  ai  danni  dei

turisti.

Ho  assistito  personalmente  ad  una  rapina  proprio  sul  marciapiede

dinanzi  alla  porta  del  mio  albergo  a  Pelourinho,  vittima  un  turista

tedesco con moglie e figlia. Portava uno zaino a tracolla ed una piccola

borsa sul petto, con documenti e denaro. In un attimo, un giovane gli ha

strappato  la  borsa  e  si  è  dileguato  in  un  vicolo.  Il  turista  è  caduto  in

terra  ed  ha  riportato  una  ferita  sul  viso.  Qualche  minuto  dopo  sono

giunti  due  poliziotti,  in  servizio  nella  Praca  da  Sé.  Non  hanno  fatto

altro  che  constatare  l’accaduto.  Succede  abbastanza  spesso  purtroppo

che  i  turisti  vengano  rapinati nelle piazze  e nelle  strade  secondarie di

Pelourinho. Ma  si  può  evitare  di  rimanere  vittime  adottando  normali

precauzioni.  Niente  gioielli,  macchina  fotografica  ben  protetta,  pochi

soldi in tasca con una copia del passaporto.

Certamente  non  nutro  alcuna  saudade  per  i  rischi  del  turismo  a

Salvador  ma  l’incomparabile  visione  della  chiesa  di  San  Francesco,

eretta  nel  1587,  con  una  stupenda  facciata  barocca  del  1720  ed

all’interno sculture  lignee rivestite d’oro zecchino, ha arricchito  la mia

memoria  già  predisposta  da  un  altro  nostalgico  ricordo,  quello  della

baixa  do  sapateiro.  E  che  dire  della  Terceira  de  São  Francisco,  con

l’impressionante  facciata  di  sculture  in  arenaria  in  stile  barocco

plateresco, una delle sette meraviglie del Brasile? O della chiesa Nossa

Senhora  do  Rosário  dos  Pretos,  costruita  nel  diciottesimo  secolo  da

schiavi e neri liberi, un trionfo del sincretismo baiano, con l’incantevole

facciata  rococò  di  colore  azzurro?  Non  posso  dimenticare  che  il

pelourinho  era  una  colonna  usata  per  le  torture  con  cui  venivano

castigati gli schiavi. Ma quelle chiese di un barocco ridondante, quelle

casette  dalle  facciate  in  pastelli  vivaci,  quelle  viuzze  dal  minuzioso

ciottolato,  l’echeggiare  di  tamburi  e  ritmi  baiani  agli  angoli  di  strada,

formano un patrimonio riconosciuto dall’UNESCO per la gioia dei sensi

di  quanti  godono  del  privilegio  di  fotografare  queste  ricchezze  con  le
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pupille  degli  occhi,  che  incidono  le  immagini  nella  memoria,  l’unica

vera macchina  fotografica dono della natura. Sono  le  immagini di una

Bahia  che  vive  nel  pensiero,  come  dice  il  verso  di  quella  baxia  do

sapateiro che così a lungo mi aveva ossessionato: “O Bahia, Bahia que

não me sai do pensamento….”

Le foto sono di Marino de Medici e Stefano Picciau

3 Comments To "Salvador de Bahia. Una melodia indimenticabile"

#1 Comment By Salvatore Dimino On 25 marzo 2012 @ 18:25

Marino l’ articolo su Salvador Bahia è bellissimo…complimenti

#2 Comment By Luigi Filadoro On 22 luglio 2012 @ 19:07

Carissimo Marino, l’articolo è splendido. Congratularmi? non c’è

bisogno. Lo faccio da più di cinquant’anni, quando i nostri anni erano

verdi. Quanti ricordi, avventure, sogni. Sì, sogni, i tuoi si sono tutti

avverati i miei ahimè solo in piccola parte. Nel leggere l’articolo il

pensiero corre agli anni cinquanta, quando il nuovo mondo ci

incuriosiva e appassionava. Sono felice che tu hai potuto soddisfare

tutte le tue aspettative. Un abbraccio fraterno, Luigi

#3 Comment By Luigi Filadoro On 22 luglio 2012 @ 19:12

Carissimo Marino, Splendido articolo. Congratularmi? Non c’è bisogno

lo faccio da più di cinquanta anni. Quanti ricordi, avventure, sogni.

Sono felice che i tuoi si siano tutti avverati. Un abbraccio fraterno, Luigi
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Hedy, storia di una modella e del corpo
fotografico

di Sandro Fogli | 22 marzo 2012 | 1.769 lettori | 4 Comments

Ho  incontrato Hedy  tre  anni  fa  durante  un  servizio  fotografico:  volto

normale,  naso  importante,  occhi  profondi  e  labbra  carnose,  un  corpo

snello e sportivo. Mi è apparsa subito come una persona con cervello e

con una buona sensibilità.

E’ passato  il  tempo e  la  ragazza si è di molto professionalizzata:  ha  il

suo sito/catalogo e il suo blog, con il quale a cadenze regolari ricorda la

sua presenza, i suoi spostamenti in Italia, in Europa e negli Usa, i suoi

lavori più significativi.

Usa il suo corpo e il suo lavoro per girare il mondo.

È la modella preferita di molti fotografi importanti. A me ha ricordato la

bellissima, fragile, ribelle Maria del Carmen Mondragon Valseca, in arte

Nahui,  la  musa  di  Edward  Weston  e  di  molti  altri  artisti  della

Rivoluzione  Messicana  (la  cui  storia  è  spendidamente  raccontata  da

Pino Cacucci).

Il cursore diretto sulle immagini visualizzerà le didascalie; cliccare

sulle stesse per ingrandire.

http://www.artapartofculture.net/author/sandro/
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Chiedo a Hedy: occorre avere una buona dose di narcisismo

per questo lavoro?

“Per quanto riguarda il mio caso, no, in realtà sono molto timida e

se si potesse sarei io sola con la macchina fotografica, ecco perché la

fotografia  e  non  magari  il  teatro,  troppa  gente…  scapperei,

balbettando.”

Come vivi il tuo esporti?

“Io vivo la mia nudità in maniera naturale, ho imparato ad accettare

la mia nudità, molto tempo fa, quindi non mi imbarazza, è solo una

questione mentale, credo: il corpo è gioia (…finchè funziona, n.d.a).

Il  problema vero  è  che  la maggior parte della  gente,  associa quasi

sempre  il nudo al  sesso, mentre essere nudi vuol dire anche altro.

Con la fotografia di nudo si può parlare, quindi, anche di altro, non

solo di ragazze sexy ed ammiccanti. Io non vivo la mia nudità solo

come  un  fattore  sessuale,  accetto  i  difetti  del  mio  corpo,  non  mi

creano  disagi,  quindi  sono  molto  tranquilla  nell’espormi  ad

estranei.  L’importante  è  che  anche  l’altro  sia  tranquillo  …e

professionale.

Com’è stato l’inizio?

“Il mio  primo  servizio?  Sono  andata  da  un  fotografo  per  un  book

(non per  lavoro ma più che altro per me stessa). Mi sono divertita

molto  ed  ho  scoperto  questa  passione.  Sicuramente,  all’inizio,  ero

abbastanza  rigida,  ma  sono  stata  fortunata  perché  ho  trovato  un

fotografo  sensibile,  Piero  D’Orto  di  Busto  Arsizio,  che  mi  ha

messo a mio agio e mi ha insegnato molto. Mi ha proposto il nudo …

e io ho accettato.”

Poi?
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“Poi,  iniziare  questa  professione  specifica  non  è  stato  facile,  devi

farti conoscere (e allora ho cominciato a mandare emails ai fotografi

che  trovavo  su  internet),  devi  studiare  (guardavo  le modelle  nelle

foto  che  mi  piacevano  e  cercavo  di  ricopiare  le  posizioni,  le

espressioni, l’acconciatura, etc) e ti devi dar da fare. Ho realizzato il

mio  sito  web  per mettervi  le  foto migliori  e  quando  avevo  novità

aggiornavo  con  una  newletter  i  fotografi  …per  non  farmi

dimenticare,  per  ricordargli  che  esistevo  …e  miglioravo

professionalmente.”

Sì,  devo  dire  che  il  sito,  ben  aggiornato,  e  la  newsletter,

hanno subito incuriosito anche me e mi hanno positivamente

impressionato:  tra  l’altro,  aggiornavi  i  fotografi  (me

compreso) sui tuoi spostamente e su quando saresti capitata

nelle  rispettive  nostre  città.  Mi  ha  divertito  anche  il  tuo

calendario:  autoprodotto,  che  ci  potevi  spedire  …a

pagamento…, ma con la sola copertura dei costi (10 euro)!

Ti aspettavi al’inizio le possibilità che hai avuto?

“Sinceramente  no,  l’avevo  preso  come  un  periodo  molto

temporaneo  e  breve  ed  invece  sono  passati  7  anni  da  quando  ho

iniziato seriamente.”

Com’è stato accolto questo lavoro dalla tua famiglia?

“Bene, sono contenti di vedermi felice in quello che faccio.”

Hai sempre rifiutato le agenzie?

“Sono sempre stata con agenzie piccole, non chiedevano l’esclusiva,

mi  trovavano  lavoro  quando  c’era  e  così  per  il  resto  dovevo

ingegnarmi a trovarne altro, di lavoro, così come le collaborazioni.”

Qualcuno  ha  mai  equivocato  il  tuo  lavoro  e  fatto  offere

indecenti?
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“Beh ovviamente sì: purtroppo c’è poca cultura in giro…”

Ci sono foto che non faresti o alle quali hai detto di no?

“Non  amo  molto  le  immagini  dove  il  fine  è  solo  vedere  e  non

emozionare, dove non c’è ricerca di forme o geometrie, dove non c’è

il  racconto  di  una  storia  o  un  sentimento, ma  sono  realizzate  per

scopi esclusivamente voyeristici, senza ricerca di bello o di arte.”

Come sono i fotografi?

“Diversi l’uno dall’altro. Solitamente i fotografi più bravi con cui ho

lavorato e che mi hanno permesso le mie foto migliori, sono quelli

più  umili,  la  loro  sensibilità  umana  si  trasmette  nella  fotografia,

sono quelli che hanno una cultura fotografica molto forte. E spesso,

in questi casi, la collaborazione fotografica diventa anche amicizia.”

Ti mai sentita usata? Costretta a qualcosa che non ti piaceva?

“Uhm…  forse  all’inizio  quando  ero  più  giovinastra  ero  un  po’

 ingenua e credevo che tutti avessero sempre buone intenzioni.”

Cos’è il nudo? Cos’è il corpo? Come lo curi?

“Il  corpo  è  il  nostro  involucro,  bisogna  curarlo, ma prima o poi  si

deteriora, fa parte della vita, l’importante è quello che siamo noi, le

cose  che  facciamo  e  viviamo.  Cerco  di  mangiare  sano,  ma  niente

diete perché amo mangiare.”

Che aspettative hai per il la tua attività?

“Continuare ad imparare e realizzare buona Fotografia.”

Fino a quando pensi che potrai farlo?

“Per  passione…  per  tutta  la  vita!  Tutti  possono  essere  soggetti

fotografici,  non  c’è  solo  la  fotografia  commerciale.  Io  sono  una
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ragazza  normale,  ognuno  può  essere  protagonista  da  fotografare:

belli,  brutti,  grassi…,  l’importante  è  avere  qualcosa  da  dire,  da

comunicare, e il segreto è anche accettarsi.”

Allora  potremo  fotografare  anche  le  tue  rughe?  Il  lento

cambiamento del corpo?

“Certo, perché no? Io vorrei comunicare forza, grinta, libertà, con il

corpo e con il volto.”

Adesso sei a San Francisco…

“Ci siamo trasferiti con mio marito, che è ingenere e aveva ricevuto

delle offerte da qua. San Francisco è piccola, con una maggioranza

di  popolazione  asiatica.  C’è  anche  qui  molto  lavoro  nero  e  molti

clandestini…,  come  in  Italia.  Comunque,  il  posto  è  stato  una

sorpresa.  Gli  americani  di  qui  mi  sono  sembrati  tutti  ancora  un

poco  hippies, molto  easy,  vivono  alla  giornata,  si  dimenticano  gli

incontri,  gli  impegni,  ti  chiamano  all’ultimo  minuto…  io  sono

abituata  a  programmare  il  mio  tempo  e  gli  appuntamenti.  Nelle

aziende  importanti  ci  sono un  sacco di  stranieri,  di  ogni  parte del

mondo: sono più affidabili. Anche la qualità fotografica mi è parsa

inferiore  rispetto  a  quella  che  conoscevo  in  Italia.  Qui  a  San

Francisco  non  c’è  moltissimo  lavoro  fotografico,  la  maggior  parte

sta  a  Los  Angeles  o  in  Arizona.  Non  è  facile  inserirsi,  ma  sono

fiduciosa.”

Cosa consiglieresti ad una giovane ragazza aspirante modella

di nudo?

“Di avere sempre la testa sulle spalle: questo è un lavoro. E lo stesso

ad un ragazzo: certe le fotografie di nudo maschile sono bellissime!

Comunque non è che faccia solo nudo…”

Info:
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Per saperne di più sulla modella:

www.hedy.it

Per  approfondire  qualche  nome  tra  i  fotografi  di  San

Francisco:

Amyn Nasser – www.amynnasser.com

William  Fanuel  –

www.lurvely.com/photographer/23811503_N08/

Jason  Mitchell  –  http://jasonsmitchell.tumblr.com;

www.impureacts.com

Marc Virata – www.marcvirata.com

Charles Nevols – www.istudio.com/271948

4 Comments To "Hedy, storia di una modella e del corpo fotografico"

#1 Comment By memo On 23 marzo 2012 @ 07:13

La modella è bella, molto bella, le foto la esaltano e l’intervista è

intrigante perché per la prima volta (almeno per quel che ricordo io) si

fa luce sul “come”, il “perché” e della professione­Modella e non solo sul

suo corpo e sul suo posare ma anche sul suo pensare… bravo Fogli!!

Me.mo

#2 Comment By giorgio benni On 23 marzo 2012 @ 17:32

l’ho conosciuta anni fa, mi ha sempre divertito il suo modo di proporsi, i

resoconti precisi degli spostamenti unica nel suo genere all’inizio, poi

copiata da tante altre.

#3 Comment By dan On 18 maggio 2012 @ 15:01

http://www.hedy.it/
http://www.amynnasser.com/
http://www.lurvely.com/photographer/23811503_N08/
http://jasonsmitchell.tumblr.com/
http://www.impureacts.com/
http://www.marcvirata.com/
http://www.istudio.com/271948
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la Modella della porta accanto…

#4 Comment By sandro fogli On 22 agosto 2012 @ 16:14

grazie memo!

pubblicato su art a part of cult(ure): http://www.artapartofculture.net

URL articolo: http://www.artapartofculture.net/2012/03/22/hedy­storia­di­una­modella­e­

del­corpo­fotografico/

Clicca questo link per stampare

© 2014 art a part of cult(ure).
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Cristiano Berti, Mole Vanvitelliana di
Ancona

di Maria Arcidiacono | 23 marzo 2012 | 842 lettori | No Comments

È azzardato cercare un  termine per sintetizzare  il  lavoro di un artista,

ma nel caso di Cristiano Berti potremmo correre il rischio e proporre

di definirlo un reporter della realtà umana, quella scomoda, quella che

fastidiosamente  fingiamo  di  non  vedere.  L’occasione  per  verificare

quanto sia più o meno calzante questo appellativo è offerta dalla mostra

personale  dell’artista,  titolata  Vertigine  del  Reale,  a  cura  di

Gabriele  Tinti,  allestita  negli  spazi  della  Mole  Vanvitelliana  di

Ancona.

Il cursore diretto sulle immagini visualizzerà le didascalie; cliccare

sulle stesse per ingrandire.
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Fotografie  eseguite  su  indicazioni  e  regia  dell’artista  –  da  Piero

Ottaviano –, assieme a installazioni e video che Cristiano Berti utilizza

per  accompagnarci  nell’abisso  e  nell’orrore  della  cronaca  nera,  nella

malinconia  di  un  italianissimo  lost  and  found,  nei  non­luoghi  della

diplomazia  internazionale,  nella  dolcezza  dell’amore  fraterno  tra  due

ragazzi  rom,  nella  perdita  d’identità  e  nella  mancata  carriera  di

comparse  assassinate,  nelle  foto  ufficiali  che  fissano momenti  storici,

nella  triste  realtà  della  prostituzione  e  delle  sentenze  ingiuste  e

dimenticate,  nei  laboratori  che  sfornano  protesi  artificiali  e  in  altri

luoghi ancora.

Realtà  variegate,  un  universo  misterioso,  come  quello  di  Bosco,

un’installazione  costituita  da  vecchi  abeti  natalizi  artificiali,  che  ci

restituisce  un  ambiente  silvestre  iperrealista  e  invadente,  o  quello  di

Sweet Home,  con  le  diapositive  degli  interni  di  quindici  case  italiane

http://www.artapartofculture.net/new/wp-content/uploads/2012/03/IYE-OMOGE-2005-2006-fotografie-digitalizzate-da-negativo.jpg
http://www.artapartofculture.net/new/wp-content/uploads/2012/03/INCUBO-SUCCUBO-2004-Due-scritte-con-caratteri-in-acciaio-lucidato-a-specchio-a-parete-componenti-una-unica-opera.jpg
http://www.artapartofculture.net/new/wp-content/uploads/2012/03/EXEUNTE-2011-Immagini-ricontestualizzate-Video.jpg
http://www.artapartofculture.net/new/wp-content/uploads/2012/03/BEST-REGARDS-2010-Immagine-ricontestualizzata-stampata-su-due-pannelli-di-laminato-plastico-struttura-metallica..jpg
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accompagnate  da  diagrammi  che  notificano  la  presenza  del  radon;

immagini  di  tranquilli  salotti  borghesi,  simbolo  del  comfort  abitativo,

che celano minacce sotterranee  insospettabili. Memorial presenta una

serie di foto con scorci di campagna, strade sterrate ed edifici desolati e

abbandonati: luoghi che sono stati teatro di omicidi perpetrati ai danni

di 18 prostitute nella provincia torinese tra il 1993 e il 2001. Sempre il

tessuto  urbano  torinese  protagonista  nell’opera  Iye  Omoge,  un  viale

(corso Regina Margherita) nei pressi del parco della Pellerina che fino

al 2002 era caratterizzato dalla presenza di prostitute africane che con

quel termine avevano delimitato in tre settori il viale a seconda dell’età

e  della  bellezza  delle  ragazze  in  attesa  di  clienti,  indicando  con  Iye

Omoge  (la madre di Omoge)  il  settore più economico. Berti  sceglie di

utilizzare  questa  terminologia  pseudo­classista  e  un  po’  cinica  di  quel

microcosmo ormai cancellato dai provvedimenti comunali, accostando

le  immagini  del  viale  alle  relative  cartografie  in  polipropilene

accuratamente intagliate.

In Corpi di reato  l’artista  fissa  il momento dell’arresto  in  flagranza di

ladri  e  scassinatori:  una  bicicletta,  uno  zaino  e  l’armamentario  da

scasso con tanto di sigilli apposti dalle forze dell’ordine e messi all’asta;

Berti  non  ci mostra  i  volti  dei malviventi, ma,  con  la  consueta  cruda

immediatezza,  in  qualche  modo  ce  li  suggerisce,  focalizzandosi  sugli

oggetti  rubati  e  sui  ferri  del mestiere,  gli  strumenti  attraverso  i  quali

penetrano  nell’intimità  dei  nostri  appartamenti  per  derubarci.  Lety

narra  la  commovente  storia  di  due  ragazzi  rom  slovacchi,  fratello  e

sorella,  apprezzati  cantanti,  disabili,  che  l’artista  accompagna  in  un

viaggio a Lety, campo di prigionia nazista dove transitarono migliaia di

zingari, l’opera è il resoconto di un fitto e toccante dialogo dove le ferite,

i  successi,  gli  affetti  traditi  si  fanno  racconto  e,  leggendo,  sembra  di

ascoltare una delle loro struggenti ballate. Il caso clamoroso di giustizia

negata  della  vicenda  Api,  l’essenzialità  dell’originale  significato

demonologico  dei  termini  “Incubo”  e  “Succubo”,  i  segni  che  la  realtà

violenta dei villaggi africani e delle esperienze italiane hanno inferto sul
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corpo di Happy, una ragazza nigeriana che descrive nella lingua Edo la

storia  di  ogni  singola  cicatrice  e  traccia  di  vissuto  presente  sul  suo

corpo;  Universal  Embassy,  immagini  di  edifici  prestigiosi  acquistati

dalle  autorità  somale  come  sedi  di  ambasciate  a  Roma,  Londra  e

Bruxelles, divenute dal 1991 territorio ibrido, rifugio d’emergenza anche

virtuoso o  luogo di degrado e violenza;  in Prestige  l’artista espone dei

bagagli  dimenticati,  ancora  chiusi  e  sigillati  in  quanto  regolarmente

acquistati  ad un’asta,  oggetti misteriosi  che  lasciano  solo  interrogativi

sul contenuto e l’identità dei proprietari; i ventiquattro calchi in lattice

di  altrettanti  arti  che  hanno  subito  amputazione,  disposti

ordinatamente  nell’installazione  Scuola  di  modellato,  con  la  loro

illeggibilità morfologica che a prima vista potrebbe far pensare a scarti

di lavorazione artigianale di materiale ceramico.

Si gioca proprio sulla  semplicità del  reale  la  ricerca di Cristiano Berti,

sull’apparenza che nasconde la nuda verità, la crudezza dell’esistenza e

di  alcune  situazioni  tragiche,  di  emarginazione  o  di  episodi  legati  alla

storia, come Best Regards,  una  rielaborazione  della  celebre  fotografia

del 1987 di Marco Ugarte, con papa Wojtyla e il generale Pinochet che

salutano  la  folla  dal  balcone  del  Palazzo  della Moneda  a  Santiago  del

Cile. E’ un lavoro estremamente provocatorio: l’artista ha ritagliato due

fori ovali, eliminando i volti dei due personaggi, invitando il pubblico a

sostituire il proprio volto a quello del pontefice e a quello del dittatore.

In  mostra  anche  la  straordinaria  ricerca  di  Exeunte,  fotogrammi  di

comparse cinematografiche dal destino tragico, tutte vittime di omicidi,

dieci  identità  di  difficile  ricostruzione,  talvolta  con  nomi  d’arte  di

sapore  statunitense  che  non  coincidono  con  i  dati  anagrafici  riportati

sinteticamente sui quotidiani assieme alla cronaca scarna del delitto; un

viaggio  affascinante  e  inquieto  quello  di  Berti,  nel  sottobosco  di

Cinecittà,  tra  film di  Totò,  Petri,  Bava  e Wertmuller,  istantanee  di  un

sogno  del  dopoguerra  e  miraggio  di  successo  per  figure  altrimenti

destinate a sbiadire nelle pieghe della cronaca nera.
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La meticolosa e profonda indagine operata da Berti sembra rimandare

alla  frase di Terenzio:  “Homo  sum, humani nihil  a me alienum puto”

(sono un essere umano, nulla che sia umano mi è estraneo).

Infine,  ulteriore  piacevole  sorpresa  di  una  mostra  non  adatta  agli

indifferenti, intenzionati ostinatamente a restare tali, il bel catalogo con

testo di Luigi Fassi pubblicato da Allemandi.

Info:

Cristiano Berti, Vertigine del Reale,

Mole Vanvitelliana, Ancona

fino a domenica 1 aprile 2012
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Elisabetta Catalano, la bellissima
principessa della Fotografia. L’intervista

di Manuela De Leonardis | 23 marzo 2012 | 3.163 lettori | No Comments

Da Palazzo Balestra a Palazzo Cenci, nel cuore dell’architettura e della

storia  romana.  Non  è  stato  facile  per  Elisabetta  Catalano,  dopo  aver

trascorso  trentacinque anni nello  studio di piazza SS. Apostoli –  “una

specie di  loft  che mi ero  inventata  insieme a mio padre architetto” –

trovarne un altro che avesse lo stesso charme.

Il cursore diretto sulle immagini visualizzerà le didascalie; cliccare

sulle stesse per ingrandire.
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E’ solo dall’ottobre 2010 che si è trasferita in questo antico edificio, ma

negli ambienti si respira già un’atmosfera vissuta. Il grande studio è al

piano terra, sotto i soffitti altissimi con le volte a vela, e un affaccio su

un  piccolo  cortile­giardino  verdissimo,  che  evoca  nell’immaginario  –

anche per via di quella bella della fontana di marmo tra i rampicanti –

le incisioni di Piranesi.

Dal  giardino,  attraverso  le  grandi  vetrate,  si  delineano  i  vari  ambienti

abitati dai ritratti dei tanti personaggi che la Catalano ha fotografato nel

tempo:  tra  le  figure  femminili Monica  Vitti,  Giosetta  Fioroni,  Silvana

Mangano, Carla Accardi. A dominare, nella sala posa, quelli in bianco e

nero  di  Gino  De  Domincis  e  di  Andy Warhol,  preceduti  nell’ingresso

dall’immagine a colori di Luigi Ontani.

Di fronte alla sedia di legno scuro con il cuscino di Boetti, la grande foto

di Gilbert & George. “Questa sequenza è stata fatta negli anni Settanta,

nella galleria di Gian Enzo Sperone.” – ricorda la fotografa – “c’erano

dei grandi disegni di un bosco con dentro le  immagini dei due artisti

che  cambiavano  continuamente  posizione.  Gilbert  &  George

improvvisarono  per  me,  che  li  stavo  fotografando,  una  specie  di

performance,  imitando  le  posizioni  nei  disegni.  Questa  sorta

di doppio ha  creato una  sequenza molto  interessante  che penso  resti

uno dei miei lavori più belli”.

Su una parete c’è una locandina della mostra alla GAM – Galleria d’Arte

Moderna di Torino  che demanda  al  volto  sornione di  Fellini,  a  quella

sua  mano  protesa  verso  lo  spettatore,  il  compito  di  annunciare  la

mostra Elisabetta Catalano. Le Fotografie (2005­2006).

All’inizio  della  sua  carriera, ma per  pochissimo, Elisabetta Catalano  è

stata anche fotografa di moda: “ho lavorato per l’edizione americana di

“Vogue”  fotografando  i  personaggi  con  i  vestiti  dei  grandi  sarti,  la
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redattrice di “Vogue America” a Roma era Consuelo Crespi.” – ricorda

–  “Fotografavo  anche  per  “Vogue  Italia”  e  “Vogue  Francia”.  Questa

mia esperienza di ritrattista nel mondo della moda si è aggiunta ad un

tipo di lavoro che facevo per l’Agenzia Studium, la mia prima agenzia

di  distribuzione  stampa.  Fotografavo  personaggi  della  cultura,

scrittori, attori, politici, artisti.”.

Elisabetta Catalano è tra i fotografi invitati a partecipare a Omaggio

a  Vettor  Pisani  alla  Project  Room  del  MACRO  di  Roma  (16

marzo­2  settembre 2012)  e  alla  seconda  sessione  de  La  verità  è

nuda; ma sotto la pelle giace l’anatomia da onepieceart gallery di

Olimpia  Orsini  (24  marzo­24  aprile  2012)a  cura  di  Barbara

Martusciello con takeawaygallery.

Nel nostro  incontro del  2004,  in  risposta alla mia domanda

se  ci  sono  dei  fotografi  che  considera  particolarmente

significativi, mi rispose Nadar, Sander, Avedon. Il loro lavoro

è stato anche un punto di riferimento per lei?

“No, non è stato un punto di riferimento, perché onestamente non

mi  sono  mai  riferita  a  nulla.  Sono  un’autodidatta.  Ho  lavorato

sempre da sola, non sono mai stata l’assistente di un fotografo. Ho

sempre  avuto  la  passione  di  riuscire  a  cogliere  il  momento  più

fotogenico  di  una  persona,  che  in  realtà  è  soltanto  il momento  di

maggiore interiorità, senza difese di fronte all’obiettivo. Qualcosa di

insondabile che  traspare attraverso  lo  sguardo. Questo per me è  il

vero  ritratto.  Avedon,  che  era  un  grandissimo  ritrattista,  aveva  di

diverso  una  ricerca  dell’aspetto  espressivo­drammatico  dei  suoi

soggetti.  Io cerco un’immagine più  idealizzata,  in grado di rendere

la personalità di un soggetto non necessariamente nei suoi  risvolti

più  drammatici.  Nadar  era  un  mago  di  questo  tipo  di  ricerca.

Sander,  invece,  raccontava  in  un  altro  modo  aggiungendo  le

notazioni dell’ambiente.”
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Il  cinema è  la disciplina che  la avvicina alla  fotografia e con

cui  avrà  sempre  un  legame  molto  forte.  Nel  ’63,  infatti,

interpretando una parte in 8 e 1/2, nei momenti liberi – con

una  vecchia macchina  fotografica  di  suo  padre  fotografie  –

inizia a scattare sul set. Da cosa fu colpito Fellini guardando

quelle  foto,  tanto  da  chiamarla  a  raccontare  altri  suoi  film,

tra cui Prova d’orchestra (1978) e La voce della Luna (1990)?

“Per  caso,  da  ragazzina,  ho  avuto  un  ruolo  nel  film Otto  e mezzo.

Diciamo che quella è stata la prima volta che ho preso in mano una

macchina fotografica. Più che avvicinarmi alla fotografia,  il cinema

è  stato  l’inizio.  Erano  foto  di  scena,  anche  se  è  meglio  chiamarle

fuori  set. Nelle  pause del  film,  con  il  permesso di  Fellini,  ho  fatto

delle foto che furono pubblicate da “L’Espresso” e “Il Mondo”. Poi,

negli anni, sono andata delle volte a fotografare sui set dei suoi film.

Di solito ero io a chiedere a Fellini di andare sul set, per uno o due

giorni.  Una  volta  fu  lui  a  chiamarmi  per  sostituire  il  fotografo  di

scena di Prova d’orchestra, con cui aveva avuto un disaccordo. Gli

dissi che non era proprio  il mio tipo di  lavoro, ma lui mi  invitò ad

andare  dicendo  che  sarei  stata  sicuramente  in  grado  di  farlo.  Ci

andai e lavorai per un paio di mesi, così come ho fatto per La voce

della  Luna.  Mi  è  sempre  piaciuto  moltissimo  andare  sui  set  di

Fellini.  Dagli  anni  ‘70  in  poi  Fellini  è  venuto  varie  volte  nel  mio

studio  per  farsi  fare  dei  ritratti,  molti  in  bianco/nero,  tra  cui  il

ritratto  famoso con  la mano davanti alla  faccia ed un’altra a colori

che  lui  stesso  ha  scelto  per  la  copertina  del  suo  libro  Fellini  un

regista a Cinecittà del 1988. Un altro ritratto in smoking, sempre nel

mio studio glielo feci subito prima della sua partenza per Hollywood

per ricevere l’Oscar alla carriera.”

Cosa c’era di magico sui set di Fellini?

“Non dobbiamo spiegarlo! Magico era lui, tutto. Era forse la persona
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più  straordinaria  che  abbia  mai  conosciuto.  La  sua  era

un’intelligenza particolare, piena di ironia, con intuizioni geniali su

qualsiasi cosa. E’ forse la persona che ho ammirato di più nella mia

vita, oltre a Fabio Mauri che è stato il mio compagno.”

Proprio  Federico  Fellini  la  definì  “la  bellissima

principessa”…

“Questa frase faceva parte di un discorso un po’ fantasioso su come

mi muovevo nel mio  studio mentre  lo  fotografavo. Mi  vedeva  così

attraverso le luci che gli mettevo intorno, come se fosse una scena di

un suo film. Amava molto  i miei ritratti, e dopo la sua morte sono

stati in parecchi a riferirmelo.”

Parliamo, invece, di Fabio Mauri…

“L’ho conosciuto quando avevo diciassette anni e mezzo, quindi  la

mia vita nel mondo – fuori dalla scuola – è cominciata con lui. Un

anno dopo siamo andati a vivere insieme. E’ stato il compagno della

mia vita.

Anche quando la relazione è finita, dopo sedici anni, è proseguito un

rapporto  di  lavoro  e  di  affetto  che  è  durato  fino  alla  sua  morte.

E’stata  anche  una  lunga  intensa  collaborazione,  cominciata  nei

primi anni ‘60 fotografando le sue opere, comprese quelle di teatro,

come  L’Isola  del  ‘65  e  Lezione  di  Inglese  del  ‘77,  passando  poi  a

registrare tutte le sue performance. Alcune di queste come Ebrea e

Ideologia  e Natura  –  con  la  famosa  sequenza  della  fascista  che  si

spoglia e poi si riveste – sono state realizzate nel mio studio, con le

mie luci e la mia interpretazione. Sempre lì ho fotografato negli anni

una  serie  di  lavori  in  cui  Fabio  proiettava  su  corpi  ed  oggetti

immagini  di  film.  Persino  in  quella  che  viene  considerata  forse  la

sua opera più importante, Il Muro del Pianto, che è un grande muro

di valigie, Fabio ha inserito la mia immagine di Ebrea.”



4/10/2015 art a part of cult(ure) » Elisabetta Catalano, la bellissima principessa della Fotografia. L’intervista » Print

http://www.artapartofculture.net/2012/03/23/elisabetta­catalano­la­bellissima­principessa­della­fotografia­lintervista­di­manuela­de­leonardis/print 6/9

Quale è,  secondo  lei,  il  ruolo della  fotografia nella  relazione

con  il  cinema?  Un  corso  di  storia  dell’arte  contemporanea,

tenuto  da  Laura  Cherubini,  è  proprio  incentrato  sulla  sua

figura  di  fotografa  in  associazione  al  cinema  e  all’arte

contemporanea. Quanto all’arte  contemporanea,  soprattutto

quella concettuale e la performance, deve molto – in termine

di sopravvivenza – al linguaggio fotografico…

“La relazione  tra  fotografia e cinema è molto diversa da quella  tra

fotografia  e  arte.  Il  rapporto  con  l’arte  contemporanea  è  di

collaborazione, oppure di utilizzo della  fotografia come  linguaggio.

Mi  è  capitato  spesso,  nel  tempo,  che  gli  artisti  usassero  le  mie

fotografie. Ad esempio il ritratto di Gino De Dominicis mi era stato

richiesto da lui per esporlo nella mostra Contemporanea, del 1973,

con  sotto  una  scritta  che  è  una  frase  concettuale:  “Gino  De

Dominicis è nato nel 1947, ma non esiste veramente, essendo solo

uno  strumento  della  natura  che  verifica  attraverso  di  lui  alcune

proprie possibilità”. A proposito di quest’opera è successa un cosa

curiosa. La frase si era persa nel tempo e nessuno la ricordava più.

Quando  ho  fatto  la mostra  alla  GAM  di  Torino  non  riuscivamo  a

trovare  questa  frase,  non  essendo  stata  pubblicata  nel  catalogo.

Però due anni fa ad Arte Fiera di Bologna, allo stand di Pio Monti

che  esponeva  anche  alcune  mie  fotografie,  è  arrivato  un  signore

dicendo  che  sapeva  che  stavo  cercando  quella  frase  e  che  era  in

grado di darmela perché  lui,  che era stato  il primo collezionista di

Gino, aveva acquistato l’opera. Tutta una parte del mio lavoro, che

ho  chiamato  work  with,  è  stata  realizzata  proprio  con  e  per  gli

artisti, come le foto di Maria allo scorrevole per la mostra Plagio di

Michelangelo Pistoletto e Vettor Pisani alla Galleria Malborough di

Roma (1973); c’è poi  tutta  la serie di  foto del  lavoro Lo scorrevole

(1972)  di  Vettor  Pisani  su  cui  Vettor  ha  fatto  molte  opere.  Per

Cesare Tacchi feci una serie di foto per Action Painting (1972), una

performance  in  cui  cancella  pian  piano  un  vetro  coperto  da  una
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patina  bianca,  finché  non  appare  la  sua  immagine. Di  queste  foto

l’artista ha scelto ventiquatro scatti e ne ha creato un’opera, Questi e

tanti altri sono tutti lavori che sono stati creati nel mio studio con la

mia  interpretazione e  le mie  luci, per poi  sottoporre  la  scelta delle

foto finali agli artisti.”

Fotografa indifferentemente sia a colori che in bianco e nero.

Quale  dei  due  linguaggi  sente  più  vicino  alla  propria

sensibilità?

“Per anni ho usato molto il bianco e nero, ma penso che quando una

foto  è  bella  è  indifferente  che  sia  a  colori  o  in  bianco  e  nero.

Certamente  il  bianco  e nero  è più misterioso,  perché  lascia  spazio

alla fantasia, mentre il colore è più realistico, meno magico. Ma c’è

una  mia  foto  a  colori  di  Giulio  Andreotti  che  ha  una  sua  magia,

anche se il colore sicuramente la rende più realistica. E’ una strana

immagine,  non  tanto  per  il  personaggio,  che  comunque  –  a  suo

modo  –  ha  un  che  di  misterioso,  con  quella  sua  intelligenza

inquietante.  Sembra  una  foto  d’altri  tempi,  con  il  fondale  dipinto

come nei vecchi studi, che  invece è vero. E’ stata  fatta sul  terrazzo

della Camera, di fronte all’ufficio di Andreotti. Un terrazzo che non

veniva mai usato, dove si vede il Pantheon sullo sfondo. Misi i flash,

proprio  come  se  fossi  in  studio  e  portai  fuori  una  sua  poltrona.

Ricordo  che  c’era  un  gran  vento  che  faceva  volare  l’ombrello,  che

reggeva  l’assistente.  Di  straordinario  ci  sono  quelle  sue  mani:

Andreotti  ha  un  modo  di  incrociare  le  dita  curiosissimo.  Mi

domando  se  in bianco e nero questa  foto  sarebbe  stata  altrettanto

bella.”

Le  è  sempre  stato  riconosciuto  il  talento  di  saper  cogliere

sfumature psicologiche nei  personaggi  che  ritrae, ma  anche

una sorta di perfezionismo quasi ossessivo. Quanto influisce,

nel suo modo di guardare, la conoscenza del soggetto, talvolta
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rafforzata da un legame di amicizia?

“Facilita il lavoro, perché in qualche modo si sa già quello che si sta

cercando,  mentre  con  una  persona  che  non  si  conosce  si  deve

cercare  durante  il  dialogo,  che  può  avvenire  prima  di  iniziare  a

fotografare, o anche durante se il tempo è poco. La ricerca, in fondo,

è  la  stessa.  E’  gratificante  il  fatto  che  molte  persone  mi  abbiano

detto che il ritratto che gli avevo fatto era il più bello della loro vita.

Uno di loro è stato Joseph Beuys, che è venuto nel mio studio con la

moglie,  un  anno  prima  di  morire.  Mi  disse  che  aveva  passato  al

vaglio tutti ritratti che gli erano stati fatti e il mio era il più bello. Lui

che era così chiuso, non era certo una persona espansiva, per cui mi

ha  fatto  particolarmente  piacere.  Infatti  la  moglie,  nella  sua

biografia ha messo  la mia  foto a piena pagina. Le  foto erano  state

fatte un pomeriggio del 1973, nel mio studio. Beuys era venuto con

Lucio  Amelio,  e  Graziella  Lonardi  Buontempo.  Verso  la  fine  del

servizio  lui mi  fece un dono perché posò creando con  le mani una

scultura invisibile.”

Ha viaggiato molto – soprattutto lavorando con “Vogue” (non

solo l’edizione italiana, ma anche quella americana, francese

e  inglese),  “Il  Mondo”,  “L’Espresso”  e  “L’Almanacco

Letterario Bompiani”  e  poi  tutti  gli  alrti  settimanali–  non  è

mai stata tentata di cimentarsi nel reportage o in altri generi

fotografici?

“In realtà, non ho viaggiato molto, perché sono sempre stata molto

fragile.  Ero  molto  anemica,  un  problema  che  ho  risolto  solo  nel

1992, quindi facevo tanta fatica sia a lavorare che a viaggiare. Molte

volte  alla  fine  del  lavoro  ero  pallidissima  per  lo  sforzo.  Fare

reportage  sarebbe  stato  l’inferno. Anche  se  è  vero  che  fare  ritratti

costa molta fatica!”

Info:
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dal 16 marzo al 2 settembre 2012

Omaggio a Vettor Pisani

Project Room – MACRO, Roma

www.macro.roma.museum

dal 24 marzo al 28 aprile 2012

La verità è nuda; ma sotto la pelle giace l’anatomia # 2

testo critico di Barbara Martusciello

onepieceart  gallery  di  Olimpia  Orsini  in  collaborazione  con

takeawaygallery

Via Margutta 53b, Roma

www.onepieceart.com; takeawaygallery@gmail.com
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Museo Ideale. Franco Guerzoni e le sue lievi
narrazioni

di Sonia Patrizia Catena | 24 marzo 2012 | 782 lettori | No Comments

La leggerezza della polvere ricopre queste superfici, zone limite e punto

di partenza per luoghi nascosti e sognati. Se non fosse per la cornice che

ne  evidenzia  l’entità  ed  il  formato,  questi  fogli  di  carta  potrebbero

sembrare  un  proseguo  della  parete  in  cui  i  delicati  segni  iscritti  ne

turbano  il  candido  involucro.  Lievi  tracce,  strutture  estranee  al  corpo

bianco  si  fondono  in  superficie,  ne  sottolineano  dei  tratti,  creando

mappe geografiche sullo spazio planare. Archeologie di ricordi, di storie

passate, idee e sviluppi potenziali.

Il cursore diretto sulle immagini visualizzerà le didascalie; cliccare

sulle stesse per ingrandire.
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Pagine bianche di un possibile libro con personaggi dall’identità labile

si  introducono  timidamente  nello  spazio  circoscritto  per  cercare  una

loro  collocazione:  pinze  che  reggono  fogli  dorati,  fili  e  pietre  che  si

inseriscono  come  parentesi  di  un  discorso  dall’equilibrio  precario.

L’opacità  della  superficie  fa  affiorare  una  lieve  narrazione  che  rimane

allo  stato  germinale,  scrittura  di  una  storia  in  potenza.  Franco

Guerzoni sembra aver preparato l’intonaco per iniziare il suo affresco,

caratterizzato  da  leggere  increspature  che  bramano  un’idea  da

inglobare,  da  catturare.  Il  tutto  rimane  però  irrisolto,  l’intonaco  si

asciuga  e  l’immagine  sfugge.  La  materia  arricciata  crea  le  forme  che

evocano emozioni, altre vite e nuove ipotesi di sviluppo.

Il  campo  emotivo  è  la  posta  in  gioco  di  Guerzoni,  il  Museo  Ideale

diviene qui  il  luogo  in  cui  l’immaginario  cerca d’esprimersi  tramite  la

relazione  con  il  fruitore,  il  quale  intraprende  un  percorso  cognitivo  e

percettivo che permette d’incontrarsi su un terreno sensibile. Laddove

vi  è  la  possibilità  di  interagire  mediante  una  propria  esperienza

personale.

In  mostra,  oltre  alle  grandi  carte,  vi  sono  due  interventi  plastici  a

parete,  la  cui  forma a  cono  reclama  l’esigenza di  risucchiare  il mondo

esterno verso il suo interno. Un punto di vista il cui fuoco si pone verso

l’epicentro di questo vortice plastico. L’opera d’arte non è qui  limitata

dalle  intenzioni  di  Guerzoni  bensì  possiede  una  vita  propria,  un
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autonomo  universo  in  cui  si  muovono  e  si  reinterpretano  i  cocci,  i

reperti, i detriti di un’archeologia immaginaria.

Info:

 Franco Guerzoni. Museo Ideale

fino al 31 marzo

galleria Nicoletta Rusconi

Corso Venezia, 22 – Milano

www.nicolettarusconi.com
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Sabrina Mezzaqui: arte visiva e tanti libri.
L’intervista

di Daniela Trincia | 24 marzo 2012 | 1.038 lettori | 1 Comment

Allestita  per  pochissimi  giorni  (2­11  marzo  2012),  nello  spazio

espositivo  dedicato  all’arte  all’Auditorium  Parco  della  Musica  è

stato possibile visitare la personale di Sabrina Mezzaqui. Durante la

terza edizione della manifestazione Libri come. Festa del Libro e della

Lettura, si sono voluti accompagnare i grandi nomi della letteratura da

mostre  di  arte  contemporanea,  curate  da  Anna  Cestelli  Guidi,

ovviamente centrate sul  libro. Così,  la leggerezza dei  lavori dell’artista

bolognese,  ha  scandito  i  due  ambienti  dello  spazio  espositivo.

Caratterizzati dall’utilizzo di materiale comune, come  la carta,  l’artista

da  sempre  indaga  il  senso  della  scrittura  e  della  parola,  prendendo

spunto  dalla  letteratura  e  dalla  personale  quotidianità.  Lavori  che

racchiudono  infiniti  universi  e  che  raccontano  il  mondo,  il  tempo,

l’intimo animo dell’artista stessa, che si perde nel fascio di luce filtrato

da una finestra, come nella lettura e nella scrittura, o nella reiterazione

di un gesto.

Ne abbiamo parlato direttamente con Sabrina Mezzaqui.

Il cursore diretto sulle immagini visualizzerà le didascalie; cliccare

sulle stesse per ingrandire.
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Sabrina,  nella  mostra  allestita  all’AuditoriumArte  hai

presentato  lavori  più  recenti,  provenienti  dalla  Galleria

Continua, affiancati ad altri di collezioni private, realizzati da

qualche  anno.  Le  opere  sono  state  scelte  per  il  legame  alla

Festa del Libro o per  lo specifico significato che ogni  lavoro

ha?

“I lavori sono stati individuati dalla curatrice che, in collaborazione

con Verusca Piazzesi  della Galleria Continua,  ha  scelto  quei  lavori

inseribili nella manifestazione sui libri.”

Nella  parete  della  prima  sala,  sono  state  disposte  le  sette

pagine  de  La  scrittura  del  dio  (2005),  il  cui  titolo  è  tratto

dall’omonimo racconto di Jorge Luis Borges contenuto nella

raccolta  L’Aleph.  Le  pagine  sono  intagliate,  sono  state  tolte

cioè  le  righe  dattiloscritte,  a  indicare  che  l’uomo  non  può
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scrivere la scrittura del dio?

“In realtà, il lavoro è una visualizzazione immediata del racconto in

cui  si parla di un carcere profondo e di pietra,  con  la  forma di un

emisfero  in  cui  un muro  divide  a metà  lo  spazio:  da  un  lato  c’è  il

mago  della  piramide  di  Qaholom  e  dall’altro  un  giaguaro.  Il

carceriere,  in  alto,  apre  una  botola  da  cui  cala  il  cibo.  La  luce,

entrando  dalla  botola,  permette  al  prigioniero  di  vedere  il  felino.

Nella necessità di  riempire  il  tempo,  il  sacerdote  inizia a  ricordare

tutto  quello  che  sa,  tra  cui  una  delle  tradizioni  del  dio  che,

prevedendo  la  fine  dei  tempi,  scrisse  una  sentenza  magica  per

scongiurare  i  mali.  Il  sacerdote  comprende  che  a  lui  resta  solo

capire il senso di quell’iscrizione. Siccome il giaguaro era uno degli

attributi  del  dio,  il  sacerdote  inizia  ad  imparare  l’ordine  e  la

configurazione  delle  macchie  dell’animale.  Togliendo  la  scrittura,

rimangono,  tra  una  riga  e  l’altra,  le  tracce  tipografiche  del  testo,

macchioline simili a quelle del giaguaro.”

Per  quanto  riguarda  i  titoli  delle  mostre,  come  quelli  dei

lavori, ho notato che a volte sono la trasposizione di titoli di

opere  letterarie,  altre  sono  alcuni  passaggi  di  certi  brani.

Quindi, come sono scelti?

“Alcuni  lavori  hanno  il  titolo  di  un  libro  che mi  ha  tirato  dentro;

altre volte il titolo lo estrapolo da una riga che mi ha colpito, come

ad esempio per il lavoro Ciò che la primavera fa con i ciliegi (2011).

Il  titolo  è  un  verso  di  una  poesia  di  Pablo  Neruda,  Giochi  ogni

giorno,  dalla  raccolta  Venti  poesie  d’amore  e  una  canzone

disperata.  In  questo  caso,  ho  letto  la  frase  che,  in  un  secondo

momento,  ho  associato  a  un’immagine  di  fioritura.  Così  è  nato

questo lavoro: una foto di grande formato di un albero fiorito, da cui

alcuni fiori sono caduti a terra.”

Molti  tuoi  lavori,  col  ricamo  o  con  la  riscrittura  di  brani,
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trasmettono  la  sensazione  di  perdersi  nella  parola.  Al  pari,

sembra che la letteratura stessa sia oggetto della tua ricerca,

dato che l’elenco dei libri è vasto e vario, da Lalla Romano, a

Karen Blixen, Goethe,  Borges,  Bateson,  Lucrezio, Ginzburg,

Morante e tanti altri. Perciò, per te, quale significato hanno i

libri?

“Sono  testi  che  rimandano  alla  vita,  che  aiutano  a  rilevare  delle

cose,  dei  fatti,  delle  possibilità  che  la  vita  ha.  Inoltre,  più  che  un

perdersi,  è  un  ritrovarsi.  Un  cercare  una  propria  misura.  La

scrittura, come la lettura, è uno strumento, offre delle possibilità di

consapevolezza personali ed esteriori della realtà.”

In tanti  lavori, c’è un reiterarsi di alcuni gesti, come fossero

un rito, e penso ai  fogli a quadretti  sui quali  con  la penna o

con  la  matita,  hai  riportato  degli  schemi  della  tessitura  e

penso a Il senso dell’ordine oppure, come in Cassandra tratto

da  Christa  Wolf,  hai  ricopiato  il  testo.  Come  materiale

principale  per  la  realizzazione  di  alcuni  lavori,  utilizzi  un

materiale comune come la carta, quali significati le affidi?

“La carta, in effetti, è un sovrapporsi di significati. Le parole parlano

e  c’erano  già  prima  di  noi.  Hanno  un’eco  potentissima.  Usare  la

carta ha un significato ambivalente: è vero che compio dei gesti che

valorizzano  la  parola,  ma  allo  stesso  tempo  è  un  supporto  molto

fragile, molto precario ed entrambe, carta e parola, mi affascinano.

Inoltre, sì, c’è anche un valore simbolico della carta, che può essere

rilevato nel brano  Inter­essere  del monaco  vietnamita Thich Nhat

Hanh: “nel foglio di carta è presente ogni cosa: il tempo, lo spazio,

la  terra,  la  pioggia,  i  minerali  del  terreno,  la  luce  del  sole,  la

nuvola, il fiume, il calore. Questo foglio, così sottile, contiene tutto

l’universo”.”

Nelle tue opere c’è, quindi, una certa attenzione sull’oggetto,
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ai materiali poveri, e uno sguardo anche ad Alighiero Boetti…

“L’amore  per  Boetti  è  forte,  è  uno  degli  artisti  che  ho  guardato  e

ammirato. Mentre non vedo la povertà dei materiali utilizzati, bensì

la loro semplicità.”

Alcuni tuoi lavori si rifanno al Corano, altri invece al Vecchio

Testamento, ma non mi sembra che in questo tuo interesse ci

sia un significato politico­religioso…

“Nell’interessarmi  a  testi  sacri,  come  il  Corano,  non  c’è  una  mia

religiosità  né  una  tensione  politica,  ma  lo  sguardo  affascinato  a

certe parti del mondo che mi sembrano belle, e alla loro storia. Sono

affascinata  dai  testi  sacri  perché  sono  un  grande  patrimonio

culturale  dell’umanità.  Il  Corano  e  la  Bibbia  sottolineano  una

sacralità.  In  tutti  i  percorsi  religiosi  della  spiritualità,  esiste  una

forte componente estetica, utile per avvicinarsi al sacro. Nel Corano

l’ho  trovata  molto  forte,  perché  si  somma  anche  la  bellezza  della

scrittura, della calligrafia che è un aspetto estetico del linguaggio.”

Spesso  si  sottolinea  che  alcune  tue  pratiche,  come  infilare

perle  o  ricamare,  sono  pratiche  femminili,  ma  non  è

riduttivo?

“Le pratiche che adotto, per me, non sono specialità di qualcuno. Se

rispecchiano un lavoro femminile forse è perché io sono una donna.

Non capisco bene che cosa vuol dire che siano pratiche  femminili,

perché alcune sono state utilizzate anche dagli uomini: i carcerati o

gli amanuensi nei monasteri… Per me, la scrittura­riscrittura, non è

prettamente  femminile ma ha  il  suo  significato  nella  qualità  e  nel

valore del gesto. Il valore di un gesto femminile sta nel suo dialogo

con un fare del mondo che è maschile, ma questo non è un valore

assoluto, anzi…”

Ma riempire con  l’inchiostro  i quadretti di un  foglio oppure
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incantarsi davanti al pulviscolo attraversato dalla  luce, sono

fascinazioni fortemente legati al mondo infantile, che sembra

essere quell’attenzione pascoliana alle piccole cose…

“Durante  l’infanzia,  la  scoperta  del  mondo  ha  qualcosa  di

miracoloso.  Sarebbe  opportuno  coltivare  questa  visione,  portarla

con  noi  per  sempre;  non  dimenticare  l’incanto  di  aprire  gli  occhi

ogni  mattina  e  la  meraviglia  nel  piegare  un  foglio  di  carta.

Meraviglia che io cerco di alimentare.”

Quando hai avvertito il bisogno di diventare un’artista?

“Penso che questa sensibilità faccia parte di me come essere umano.

Attraverso  il  percorso  di  studi,  ho  avuto modo,  tramite  l’incontro

con  altri  artisti  e  con  culture  diverse,  di  sensibilizzarla

ulteriormente e di rivitalizzarla.”

Altro tema, che è alla base dei tuoi lavori, è il tempo che nella

durata  di  un  video  ha  una  traduzione  più  puntuale.  Negli

ultimi anni ho notato che non ne hai realizzati di nuovi: hai

tralasciato questo media?

“Il  video  c’è  sempre  stato,  fin  dall’inizio,  ma  è  una  tecnica  che

accompagna  la  mia  attività  e  non  è  la  principale.  Rispetto  al

discorso  dello  stupore,  del  guardare  le  piccole  cose,  che  abbiamo

affrontato prima, il suo utilizzo permette di catturare questi piccoli

incanti. È più sporadico, perché non lo coltivo come disciplina ma,

in alcuni momenti, è più funzionale per tradurre, con immediatezza,

certe idee, come la leggerezza.”

In Giardino II e Giardino III, entrambe del 2011, anziché una

pratica di svuotamento, sembra che tu operi un riempimento

col sistemare, all’interno dei due quaderni, diversi fiori…

“In realtà anche in quelle due opere attuo un’azione di svuotamento,
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perché ho ritagliato  i  fiori che erano presenti  in quel  tipo di carta,

quindi ho tolto il bianco intorno creando degli  intarsi e  lasciando i

fiori.”

Invece,  in  Mettere  a  dimora  (2008),  quei  fiori  presenti  in

Giardino, si svuotano ancora di più e diventano delle delicate

sagome che esplodono dal vocabolario e invadono le pareti…

“Per  questo  lavoro  sono  partita  proprio  dal  titolo.  Ho  aperto  il

vocabolario,  il mio  libro  preferito  e  che  leggo  di  più,  e  ho  letto  la

definizione “pianta/piantare”.  In  essa  ricorre  spesso  l’espressione

“mettere  a  dimora”,  azione/verbo  che  per  molti  versi  potrebbe

essere un sinonimo di installare: mettere a dimora in uno spazio. E

le piante sulle pareti sono quelle copiate dalle tavole botaniche che

accompagnano le voci “pianta/piantare”.”

Progetti a cui stai lavorando?

“Sto concludendo dei lavori che esporrò a latere di una mostra della

Galleria Continua, che inaugurerà il 28 aprile.”

1 Comment To "Sabrina Mezzaqui: arte visiva e tanti libri. L’intervista"

#1 Comment By sandro fogli On 26 marzo 2012 @ 12:25

ho avuto la fortuna di vedere la mostra di Sabrina all’Auditorium e ne

sono rimasto impressionato per la leggeregga, l’intensita, la profondità,

la poesia ed il paziente lavoro manuale. Veramente uno dei rari artisti

(perdonatemi il maschile ma non credo che l’arte abbia sesso)

contemporanei che mi ha veramente colpito.

Grazie a Daniela per averla portata alla nostra attenzione

pubblicato su art a part of cult(ure): http://www.artapartofculture.net
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Alan Turing, il padre dell’intelligenza
artificiale, condannato a morte

di Pino Moroni | 25 marzo 2012 | 793 lettori | No Comments

Il  parallelo  con  Socrate  ci  sta  tutto.  Che

poi il genio sia filosofico o matematico non

conta.

Alan Turing (1912­1954) lo scienziato che

pose  il  quesito:  “Possono  le  macchine

pensare?”,  prima  pietra  scientifica  dei

computer  e dell’intelligenza artificiale  era,

per la morale comune, un pervertito. E per

questo nel 1952, dopo essere stato decorato

con  l’Ordine  dell’Impero  Britannico  e  poi

fatto  membro  della  Royal  Society  (per  aver  elaborato  la  macchina

Colossus  che  decifrava  i  codici  criptati  della  tedesca  Enigma),  fu

processato dal tribunale inglese per atti osceni, in quanto omosessuale e

condannato,  reo  confesso,  a  subire  una  cura  ‘androgena.  Fin  qui  la

storia biografica.

La  rappresentazione  al  Teatro  Belli  “Alan  Turing  e  la  mela

avvelenata”  di  Massimo  Vincenzi,  per  la  regia  di  Carlo  Emilio

Lerici,  tutta  imperniata  sull’arte  istrionica  del  monologo­dialogo  di

Gianni  De  Feo,  ne  rispecchia  le  fondamentali  tappe  storiche,  per

ripiegarsi,  nella  seconda  parte,  nel  cervello  e  nel  cuore  romantico  e

travagliato  di  un  omosessuale.  Troviamo Alan  Turing  in  un  colloquio

immaginario  con  la  madre  (suo  alter  ego)  come  fosse  la  lettura  di

http://www.artapartofculture.net/author/pino_moroni/
http://www.teatrobelli.it/index.php?p=inscena&idc=370
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lettere,  mai  scritte  e  spedite,  o  dialoghi,  mai  avvenuti.  Malgrado  ciò

gran parte delle parole e degli episodi, sono stati veramente lasciati  in

scritti, su cose realmente accadute a Turing.

Il gioco di luci sui profili dell’attore (destro e sinistro) danno, insieme al

tono della voce più profondo o più delicato l’effetto dello sdoppiamento

di persona maschile­femminile. E’ l’inizio dell’autunno del 1954 e Alan

Turing, grande sportivo (corsa, tennis, canotaggio e ciclismo) rientra in

casa da una corsa e accusa il primo freddo in arrivo. A chi può dirlo se

non  alla madre,  che  è  sempre,  in  fondo,  sulla  bocca  e nel  pensiero di

tutti?

Così pian piano in una magica ed infantile confessione Turing racconta

tutto se stesso, dai suoi studi matematici al suo lavoro di scienziato, ai

ricordi  di  scuola,  al  suo  grande  amore  perduto  Christofer,  alle  sue

stravaganze.  Che  sono  tante:  legare  la  tazza  da  tè  al  termosifone  con

una  catena,  lasciarsi  la  giacca  del  pigiama  invece  di  indossare  la

camicia, gettare nel cestino le lettere ricevute, giocare a tennis nudo con

solo  un  impermeabile,  fidanzarsi  con  una  ragazza,  pur  essendo

omosessuale ed imparare a fare la maglia. Sorprendere la zia per essersi

fatto regalare per Natale, a 22 anni un orsacchiotto di pezza.

Durante  il  monologo  intanto  la  voce  fuori  campo  di  un  pubblico

accusatore fruga nelle “vergogne” della sua omosessualità e lo condanna

alla  morte  chimica  del  suo  sesso.  Infine,  meno  stravagante  ma  più

infantile,  l’amore  per  il  cartone  animato  Biancaneve,  di  cui  scorrono

sullo  sfondo  alcuni  brani  con  l’attore  che  ripete  incantato  il  ritornello

“Vorrei,  vorrei,  un  amore  che  sia  tutto,  sia  tutto  per  me,  per  me”,

alternato  a  “Metti  il  frutto  nel  veleno  sino  a  quando  ne  sia  pieno…”.

Finchè la scelta della stessa morte di Socrate non si fa largo nel quieto

deliquo del genio.

Biancaneve nel cartone sullo sfondo, morde la mela avvelenata e muore

e  così  Alan  Turing, mentre  Gianni  De  Feo,  al meglio  delle  sue  corde
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artistiche,  si  lascia  andare  sul  palcoscenico  nudo,  per  l’ultima

performance di questo spettacolo.

Una  rappresentazione  scenica  ipnotica,  quasi  onirica,  che  si  potrebbe

collocare  in  quel  genere  di  teatro  del  non  luogo,  pura  astrazione

mentale, nata dall’esistenzialismo degli anni ’50. Con la voce del giudice

del tribunale dal buio, dal nulla, che lo immerge come in una atmosfera

da  processo  Kafkiano,  che  condanna  a morte,  un’altra  volta,  Socrate­

Turing.
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Adolfo Wildt a Forlì. Intervista alla curatrice
Paola Mola

di Laura Traversi | 25 marzo 2012 | 2.961 lettori | 4 Comments

Del Novecento in scultura, che Adolfo Wildt (Milano, 1868­1931) fece

per  il marchese mecenate  Paulucci  de’  Calboli,  resta  quasi  tutto  a

Forlì. Con questo spunto glocal,  la gestione dei saggi amministratori

della  Fondazione  Cassa  di  Risparmio  sostiene  la  programmazione

dell’ormai  collaudata  macchina  organizzativa  dei  Musei  di  San

Domenico,  in  un  2012  destinato  a  centellinare  gli  eventi  realmente

memorabili. L’anno prossimo sarà presentata l’altra parte del dittico di

esposizioni qui dedicate al XX secolo, ovvero DUX, dedicata alle arti più

dannate,  quelle  del  Ventennio,  periodo  nel  quale  Forlì,  zona  di

provenienza  di  Mussolini,  conobbe  un  riassetto  monumentale  ed

urbanistico  in  linea  con  molte  altre  città  italiane.  Varianti  del

Razionalismo architettonico  si  ebbero non  solo a Roma­EUR, Milano,

Sabaudia  e  in  tutta  Italia,  ma,  anche  a  Forlì.  “Universalità  della

provincia”,  l’ha  definita  Antonio  Paolucci,  direttore  dei  Musei

Vaticani e affezionato presidente del Comitato Scientifico del Museo di

San Domenico da sei anni.

Wildt era figlio del portinaio di Palazzo Marino, la sede del Comune di

Milano. Poverissimo, con nome svizzero, milanese da generazioni. Ma

non  fu  il  possente  bugnato  cinquecentesco  del  palazzo  di  Piazza  della

Scala  (arch.  Galeazzo  Alessi,  1557­63)  a  forgiare  scultore  il  bambino

Wildt. Nè l’adolescenza da garzone e ragazzo di fatica in varie botteghe

meneghine  (G. Grandi, E.Villa  ),  che  fece sì  che a diciotto anni avesse

nelle mani  il  mestiere  di  “finitore”  e  lavorasse  per  i  più  noti  scultori

http://www.artapartofculture.net/author/laura/
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lombardi (v. il documentatissimo Catalogo a cura di Paola Mola, Silvana

Editoriale, p.31 sgg).

Il cursore diretto sulle immagini visualizzerà le didascalie; cliccare

sulle stesse per ingrandire.

Così la stessa Mola, su Wildt:

“Nella  sua  prima  formazione  contò  enormemente  l’assidua

frequentazione dei gessi dell’Accademia di Brera”

Molti di noi – vagamente memori di pezzi delle Collezioni pubbliche di

Arte  Moderna  di  Roma,  Milano,  Venezia,  prestatori  per  la  mostra  –

tendono  ad  associarlo  alla  Secessione  viennese,  o  ad  un  sentore  di

Mitteleuropa,  che  profuma  di  Decò,  tra  Monaco,  Vienna,  Trieste  e

Budapest (in opere come Carattere fiero­Anima gentile; Uomo antico,

http://www.artapartofculture.net/new/wp-content/uploads/2012/03/Adolfo-Wildt-Carattere-fiero-Anima-gentile-1912-marmo-dorato.Forl%C3%AC-Musei-di-San-Domenico-2012.Foto-L.-Traversi.jpg
http://www.artapartofculture.net/new/wp-content/uploads/2012/03/Adolfo-Wildt-Autoritratto-o-maschera-del-dolore-1909.jpg
http://www.artapartofculture.net/new/wp-content/uploads/2012/03/Adolfo-Wildt-Anima-gentile-1912-marmo-con-dorature-h.-cm.-40.-Venezia-Galleria-dArte-Moderna-di-CaPesaro-dettaglio.jpg
http://www.artapartofculture.net/new/wp-content/uploads/2012/03/A.-Wildt-Uomo-antico-1913-durante-lallestimento-a-Forl%C3%AC-sullo-sfondo-Bramante-Eraclito.Foto-L.-Traversi.jpg
http://www.artapartofculture.net/new/wp-content/uploads/2012/03/A.-Wildt-Un-rosario-1917-nelle-due-versioni-marmo-e-gesso-.Foto-L.-Traversi.jpg
http://www.artapartofculture.net/new/wp-content/uploads/2012/03/A.-Wildt-Filo-doro-1927-3-versioni-e-B.-Ravera-madre-morta-coi-figli-1929-attentato-al-re.-Foto-L.-Traversi.jpg
http://www.artapartofculture.net/new/wp-content/uploads/2012/03/A.-Wildt-Busto-di-Arturo-Ferrarin-1929-e-Natura-morta-metafisica-di-G.Morandi-1918-Musei-di-S.-Domenico.Foto-L.-Traversi.jpg
http://www.artapartofculture.net/new/wp-content/uploads/2012/03/A.-Wildt-Busti-di-Mussolini-e-Vittorio-Emanuele-III-in-allestimento-ai-Musei-di-S.-Domenico-Forl%C3%AC-2012.Foto-L.-Traversi.jpg
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tra  1910­13,  e  Rosario,  del  1917).  Sono  evidenti  le  sue  relazioni

profonde,  oltre  che  con  Klimt,  Kokoschka,  Munch,  Modigliani,  con  i

pittori  della  Metafisica,  del  Ritorno  all’ordine  e  di  Valori  plastici,

illustrate nei Musei di San Domenico da opere di De Chirico, Morandi,

Casorati, Martini, senza dimenticare Previati e Mazzucotelli.

I  curatori, Fernando Mazzocca  e  Paola Mola,  che  lo  studia  dagli

anni  ’80,  ne  hanno  evidenziato,  con  ben  190  opere  autografe,  la

posizione:

“Quasi  sempre  eccentrica  e  scomoda,  di  estraneo  al mondo

delle avanguardie. Eclettico e anticonformista fu attaccato sia

dai conservatori che dai sostenitori del moderno.”

Per contenuti e stile fu eccentrico ed originale, a cominciare dal primo

Simbolismo,  seguito  da  goticismi  ed  eccessi  espressionistici,  e

soprattutto dal confronto incessante con i grandi del passato e del suo

tempo, illustrato magistralmente a Forlì, attraverso importanti pezzi di

riferimento, 60 tra originali e calchi di superba qualità.

Le  sue  opere  sono  concentrate  soprattutto  a  Milano,  in  collezioni

private (es. Collezione e Archivio Scheiwiller) e anche pubbliche; come

chiariscono i curatori:

 “Ancora oggi, nel capoluogo lombardo, le sue opere non sono

visibili. Sono nei depositi della GAM e, non esposte, al Museo

del Novecento”.

Anche  nella  patria  del  modernismo  e  del  design  italiano,  il  suo

inesauribile virtuosismo  tecnico e  l’eccellenza del  suo scolpire non

sono  bastati  a  farlo  amare  universalmente.  La  sua  è,  dunque,

un’eredità ancora ai limiti del politically correct, scomoda? Perché?

Forse  i  suoi  volti, maschere  e  busti,  tra  levigatissimi marmi  quasi

criso­elefantini  e  possenti  bronzi  quasi  ebanizzati,  comunicano

qualcosa  che  sconfina  in  simulacro  dell’umanità  rappresentata.  I

ritratti,  soprattutto  quelli  del  Ventennio,  in  apparenza  realistici,
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sfumano  in  presenze  inquietanti,  spettrali:  Mussolini  diventa  un

mastino  feroce  (1923­4),  Vittorio  Emanuele  III  coronato  d’alloro

(1929) una testa di satiro su un poco credibile corpo d’atleta. Arturo

Toscanini  è  eroico  al  punto  che  col  suo  busto  vicino,  il  maestro

stesso  “non  poteva  suonare…”  (Ojetti,  Cat.p.216).  Margherita

Sarfatti – la scrittrice e giornalista ebrea, amante del duce, musa e

promotrice del Novecento artistico italiano – diventa per Wildt una

bellezza dolce e  triste  insieme  (1930, marmo e bronzo);  i Paulucci

de’ Calboli, Ranuccio e il figlio Fulcieri, invalido di guerra, quasi una

“maschera  del  riso”  di  teatrale  grecità  e  il  busto  di  papa  Pio  XI

(1926), comparabile a Bronzino e alle coeve porcellane Ginori di Giò

Ponti, “rimase nello studio dell’artista e fu accolto in Vaticano solo

nel 1967, da Paolo VI”.

Ugo Ojetti seppe interpretarlo al massimo grado, anche a proposito

della  Maschera­ritratto  di  Mussolini,  alla  base  di  molte  repliche

anche  itineranti  all’epoca,  tra  Italia  ed  Esposizioni  d’Arte

Internazionali:  “…importa  il  carattere,  gl’importa  creare  un

fantasma  più  vero  del  vivo”  (Cat.,  p.  212);  l’opera  è  entrata

nell’immaginario  collettivo  al  punto  che,  meritoriamente,  se  ne

espone  un  impressionante  esemplare  forato  dalle  picconate  del

1945.

In realtà Wildt, morendo nel 1931, conobbe già  le prime avvisaglie

di una malcelata sopportazione cui forse sarebbe stato condannato

dal  fascismo, ma  al  quale  è  stato  assimilato  dalla  critica  fino  agli

anni ’80 del secolo (Cat.p.29, 49).

Paola  Mola  ha  restituito  Wildt  alla  conoscenza  generale,  con  un

percorso  intellettuale  di  recupero  iniziato  quando  pochi  lo  volevano

prendere di nuovo in considerazione:

“Ho  lavorato  alla  monografia  del  1988  (ed.  Franco  Maria

Ricci) e soprattutto alla mostra del 1989 a Ca’ Pesaro, quando

di  lui  non  si  poteva parlare. Era passato dalla  censura degli
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anni  ’50­’60  ed  era  quasi  pericoloso  nominarlo.  Avevo

lavorato  molto  su  Medardo  Rosso  e,  poiché  lui  detestava

Wildt  in  modo  molto  particolare,  avevo  immaginato  che

dovesse essere un grande artista. I grandi odi arrivano solo se

ci sono dei grandi amori, e quindi questa particolarità mi ha

spinto  alla  scoperta  del  talento  straordinario  di  Wildt.  Tra

1988­89  se  ne  era  ricostruito  il  catalogo.  Quella  di  Forlì  è

invece  la mostra  della maturità,  anche mia  personale,  nella

quale si è voluto documentare, insieme a Fernando Mazzocca,

l’ impressionante intreccio di riferimenti storici di cui si nutre

la sua arte. La mostra di Forlì è un punto d’arrivo, anche se

per  il  grande  pubblico  potrebbe  essere  il  momento  della

riscoperta.”

Con  questa  spettacolare  retrospettiva,  quella  che  negli  anni  della

prolungata  damnatio  memoriae  era  un’esibizione  di  forza

funerea,  diventa  una  riscoperta,  e  l’artista  recupera    forma  storica  e

lucida bellezza.

Sessantasei anni ci separano dalla fine della Seconda Guerra Mondiale,

ma  anche  chi  non  ha  vissuto  quei  drammi  non  riusciva  a  dissociare

questa  produzione,  non  necessariamente  monumentale,  celebrativa  o

compromessa,  dalla  retorica  del  regime  finito  nel  sangue.  Nessuno

ricorda  che  Aldo  Carpi  ­altro  artista  importante  e  trascurato  –

sopravvissuto allo strazio del  lager di Gusen grazie ai suoi disegni, era

amico  proprio  di  Wildt  (nel  1919­21,  p.354);  e  che  Fausto  Melotti  e

Lucio Fontana erano  suoi  allievi diretti,  anche  se Wildt non volle mai

formare  degli  epigoni,  ma  figure  indipendenti:  “Che  ognuno  sia  se

stesso è ciò che conta”, diceva sempre.

Il catalogo contiene passi commoventi sulla sua amicizia col filantropo e

mecenate  prussiano  Franz  Rose,  che  lo  stipendiò  per  18  anni  e morì

invocandolo  (pp.34­5),  lasciandolo  marito  e  padre,  nuovamente  in

miseria, nel 1912. Forse, da “quasi padre”, era preoccupato di lasciarlo
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solo. Aveva ragione: per un mese tornò a farsi pagare a giornata da un

amico scultore, per rifinire le sue statue, riemergendone realmente solo

nel  1919,  con  una  personale,  che  avviò  la  fase

maggiormente popolare della sua arte, in cui trovò sostegno anche nella

Sarfatti, anima di un salotto milanese tra i più influenti degli anni ’20,

in ambito politico, com’è noto, oltre che culturale.

Prima di questi studi, pochi sapevano realmente che, tra 1894 e 1912, il

figlio  del  portiere  aveva  tutto  studiato,  assorbito,  amato  attraverso  la

fotografia  in  bianco  e  nero  (p.35):  dallo  stiacciato  di  Donatello  alle

finezze ornamentali di Desiderio da Settignano. Dalle preziosità gotiche

e metalliche di Simone Martini e Cosmé Tura  fino a Modigliani. Dalla

ceramica  greco­attica  alle  sculture  ellenistiche  del  Laocoonte  e  del

Galata morente. Dalle  sfide  pittoriche di Bramantino  e Bronzino  fino

alla  monumentalità  di  Michelangelo,  con  le  sue  radici  nel  Torso  del

Belvedere Vaticano (studiato attraverso  il calco di Brera,  in mostra), e

nelle opere di Bernini e Canova. Ora si ha la possibilità di vedere vicine

le belle  versioni di  soggetti  ripresi per  committenti diversi  (Maschera

dell’ idiota, 1918ca; Erma di Fulcieri Paolucci De’ Calboli, 1919­21; Filo

d’oro,  1927;  )  che ben rappresentano  l’alto  livello qualitativo delle  sue

repliche (sei, ad es., furono gli esemplari del celebre Autoritratto, 1909,

donato da De’ Calboli a Forlì nel 1921).

Prosegue la Mola:

“Il  processo  di  elaborazione  di  queste  varianti  è  illustrato

nelle  tavole  del  catalogo.  Esse  fanno  comprendere  come  la

fotografia per Wildt  sia  stata alla base del  suo uso  scultoreo

del chiaroscuro. La foto era un mezzo economico di studiare i

capolavori  del  passato – per  lui  che non poteva permettersi

viaggi a Firenze e Roma­ e produsse anche un’ intenso studio

dell’arte  passata,  per  frammenti.  Tale  centralità  della  foto

permaneva  nel  suo  modo  di  creare  le  immagini  delle  sue
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stesse opere  (con Emilio Sommariva, Antonio Paoletti, Luca

Beltrami) creando degli scatti unici, che donava a parenti ed

amici più cari. Se si guardano  le  tavole,  si può comprendere

anche  la  creazione  in  successione  di molti  soggetti,  prima  a

figura  intera,  poi  a mezzo  busto,  infine  della  sola  testa,  dal

totale verso il primissimo piano, tagliando progressivamente

una parte.”

Ora è facile ammettere che sia stato un artista straordinario nei mezzi e

nelle  finalità creative. Ma colpisce ancora di più  la vicenda storica,  tra

cultura di scala europea, tra Secessione e Novecento, e  il  travisamento

della  sua  portata  a  causa  di  un’  assimilazione  con  l’arte  dell’  epoca

fascista:

“Avendo  lui  realizzato  quel  ritratto  di  Mussolini,  basato  su

una foto piccolissima, adottato poi dalla Sarfatti anche per la

copertina  della  biografia  DUX,  è  stato  identificato  con  le

immagini del  regime. Risale al  1923, per  l’anniversario della

Marcia su Roma, e fu per lui una fortuna e una condanna. Già

nel 1930, quando Mussolini non volle entrare nella sala della

Quadriennale  per  vedere  il  suo  Parsifal  (senza  foto  in

catalogo), ebbe inizio la censura nei suoi confronti e avrebbe

fatto  la  fine della Sarfatti,  se non  fosse morto presto  (1931).

Anche  quando  andava  a  Roma,  già  cattedratico  di  Brera

(1926) per le riunioni degli Accademici d’ Italia (tra cui tanti

che  meno  di  lui  subirono  l’oblio:  D’Annunzio,  Marinetti,

Mascagni, Pirandello) viaggiava sempre in terza classe. Fu un’

uomo di estrema sobrietà, poco incline anche alla mondanità.

Al contrario della sua arte in apparenza lussuosa, ma in realtà

frutto  di  un  potente  filtro  intellettuale,  che  assimila  tutto

della  storia  artistica  passata,  restituendo  delle  sculture

totalmente  innovative,  che  contengono  in  se  stesse  tante

icone  storiche  (di madonne,  santi,  eroi,  dei,  atleti,  simboli).
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La sua opera non è facile, perché non ha nulla di romantico,

prende  le mosse dal Simbolismo ­da cui hanno tratto  linfa e

nutrimento  tutte  le  avanguardie­  ma  diverge  da  esse,

connesso  colle  Secessioni  di  Berlino, Dresda  e Monaco,  con

Klimt,  Munch,  Khnopff,  Rodin,  da  cui  fu  folgorato.  Non  a

caso Longhi non lo amava, avendo fatto una scelta di campo

più  orientata  al  realismo. Wildt,  asceta  della  statuaria,  può

commuovere  filtrando  tutta  la  storia  possibile,  e  crea  una

scultura “scandalosa”, un nuovo che raccoglie tutto il passato:

Fulcieri  è  un  Apollo  etrusco,  Santa  Lucia  include  l’erotica

Santa Teresa berniniana, e via dicendo. Le parole chiave più

adatte a identificarlo sono trasformazione, significato, eccesso

fino alla follia.”

Trasformazione  intesa  come  apoteosi  delle  possibilità  della  materia,

laddove il marmo perde peso fino ad essere sospeso ad un’asta (Arturo

Toscanini,  Vittore  Grubicy)  o  sembrare  altro  (avorio,  porcellana,

plastica, fino ad una smaterializzazione stilistica che precorre Avatar). I

significati tutti li cita e trasforma, nella massima libertà, attingendo da

ogni  tradizione,  da  Michelangelo  a  Borgognone,  fino  a  diventare

semplice. L’eccesso e la follia dell’andare fino in fondo, fino a perdere la

ragione,  come  gli  accadde  quasi  tra  1906  e  1909.  L’anatomia,  che

conosceva  benissimo,  è  portata  allo  stremo,  fin  da  coniugarsi  con  la

geometria  (anche  nei  basamenti).  Così,  fino  a  “spaventarci  un  po’,  al

limite del  troppo” e ad anticipare,  segno di un destino paradossale,  le

immagini spettrali dei campi di sterminio. E a lasciare il segno anche in

noi,  per  la  necessità  della  riabilitazione.  D’Annunzio  lo  collezionò,

Pirandello  ne  voleva  maschere  per  i  suoi  Sei  personaggi  in  cerca

d’autore,  Bontempelli,  e  quanti  catturarono  dal mondo  germanico  gli

stimoli  di  Rilke,  Freud  e  Jung,  rientrano  nell’  aura  sperimentale  e

visionaria  di  questo  esploratore  dell’anima  e  della  forma.  Ha  ragione

Paola Mola: servirebbero due visite.



4/10/2015 art a part of cult(ure) » Adolfo Wildt a Forlì. Intervista alla curatrice Paola Mola » Print

http://www.artapartofculture.net/2012/03/25/adolfo­wildt­a­forli­intervista­alla­curatrice­paola­mola­di­laura­traversi/print 9/10

Info:

 Adolfo Wildt. L’anima e le forme tra Michelangelo e Klimt

Forlì, Musei San Domenico

28 gennaio – 17 giugno 2012 Allestimento: Wilmotte et Associès

Nel 2013: “DUX. L’arte in Italia negli anni del consenso”.

Altro  su  Wildt:  La  ceramica  nell’età  di  Wildt,  MIC­Museo

Internazionale  delle  Ceramiche  di  Faenza,  28  gennaio­17  giugno

2012  ,  con  opere  di  Wildt,  degli  allievi  diretti  Lucio  Fontana,

Fausto Melotti, ma anche di Galileo Chini, per la fase Liberty, e dei

futuristi  Balla  e  Marinetti,  e  inoltre  Arturo  Martini,  Duilio

Cambellotti, Ercole Drei, Giò Ponti.

4 Comments To "Adolfo Wildt a Forlì. Intervista alla curatrice Paola Mola"

#1 Comment By Demetrio Paparoni On 28 marzo 2012 @ 07:20

Interessante e utile da leggere

#2 Comment By pieretta On 28 marzo 2012 @ 10:13

Ho una raccolta di tavole di sculture di Wildt edito UTET numerata, che

custodisco da anni. Le ho sempre trovate molto belle. Purtroppo anche

l’arte a volte paga le conseguenze dell’igerenza della politica nella storia.

Io apprezzo molto anche l’architettura del ventennio, anch’essa ostaggio

ancora oggi di pregiudizi. Buon lavoro

#3 Comment By Lella Redaelli On 11 maggio 2012 @ 17:41

Finalmente si stà togliendo il tappo allo Champagne.

Spero che le bollicine della sua genialità si possano spargere ovunque.

Ho un gesso di Wildt , alcune tavole di disegni e alcune foto d’epoca.
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Grazie a voi che state facendo tanto per un Maestro finora tenuto

in…….. riserva in cantina .

#4 Comment By Daniele Crippa On 20 maggio 2012 @ 11:23

Una esposizione coraggiosa,completa, colta, interessante e

coinvolgente. Un tassello indispensabile per comprendere questa nostra

storia dell’arte a noi così vicina.

Bravi: si è fatto centro !
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Quijote: l’opera filmica di Mimmo Paladino
rilanciata

di Maddalena Marinelli | 25 marzo 2012 | 1.112 lettori | No Comments

Se  pensiamo  alle  riprese  del  Don  Quijote  di  Orson  Welles  che

durarono più di quattordici anni – oggi pellicola resa al pubblico nella

versione  rimontata  da  Jess  Franco –  oppure The Man Who Killed

Don Quixote di Terry Gilliam in permanente work  in progress da

altrettanti  anni,  sembra  proprio  che  lo  sfuggente  hidalgo  spagnolo

abbia  sempre  fatto  tribolare  i  grandi  cineasti.  Quindi,  affrontarlo

equivale  ad  accettare  una  grande  sfida  che  potrebbe  diventare  un

interminabile  confronto  con  un  creato  surreale  denso  di  avvenimenti,

riferimenti  storici,  aneddoti,  filosofie  e  proverbi  in  cui  ogni  forma  ne

genera un’altra e le possibili interpretazioni diventano infinite.

Il cursore diretto sulle immagini visualizzerà le didascalie; cliccare

sulle stesse per ingrandire.
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Lui  vive  in  un’opera  d’arte,  quindi  per  domarlo  ed  entrare  in  dialogo

con il cavaliere dalla trista figura ci vuole un suo simile.

Alonso Quijano  non  è  un  vincente,  non  è  un  eroe ma  il  suo  coraggio

incompreso ed estremo, in quel mondo tutto suo da difendere e salvare,

lo rende sicuramente un’artista. Ha la sintomatologia giusta per creare

delle opere d’arte. E’ un grande visionario, un deformatore di realtà. E’

un puro, ha la freschezza di un bambino.

La sua pazzia è il modo di vedere il mondo con occhi diversi. Si sceglie

un nome d’arte, usa oggetti comuni in chiave creativa, vede nei mulini a

vento dei giganti dalle smisurate braccia e fazioni di eserciti in greggi di

pecore. Davvero un ingegnoso creatore d’immagini. Geniale anche nella

messa in scena delle sue azioni. Sarebbe un magnifico performer.

D’altra parte molti  artisti  hanno  incarnato perfettamente Don Quijote

della  Mancha  come  Marcel  Duchamp,  Salvador  Dalì,  Gino  De

Dominicis.

In  queste  affinità  elettive  l’hidalgo  spagnolo  è  uno  di  quei  fantasmi

emblematici che perseguitano il viaggio creativo di ogni artista, qualche

volta impossessandosi anche del loro corpo.

Quijote  è  un  lungometraggio  del  2006  di  Mimmo  Paladino,  una

delle  tappe  del  viaggio  intrapreso  dall’artista  nel  fantastico  mondo

http://www.artapartofculture.net/new/wp-content/uploads/2012/03/Ginestra-Paladino-in-Quijote-foto-di-Pasquale-Palmieri.jpg
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dell’opera  cervantiana  in  occasione  della  ricorrenza  del  IV  centenario

dalla pubblicazione de El ingenioso hidalgo don Quixote de la Mancha.

In  aggiunta  al  film,  infatti,  il  maestro  sannita  ha  realizzato

un’importante mostra,  presso  il Museo di Capodimonte  a Napoli

nel 2006 comprendente una grande installazione, bronzi, dipinti e 150

acquarelli per una nuova edizione del Don Chisciotte.

Dalle parole di Angelo Curti, il produttore di Quijote:

“L’incontro con Mimmo Paladino per la realizzazione del suo

Quijote è un ulteriore felice passaggio di un percorso al fianco

di  artisti  che,  pur  provenienti  spesso  da  orbite  eccentriche

rispetto  a  quelle  dell’universo  cinematografico,  raggiungono

un tale livello di sapienza espressiva da riuscire a reinventare

e  ridefinire  con  originalità  la  purezza  intrinseca della  forma

film”.

L’opera filmica venne presentata fuori concorso nella sezione Orizzonti

alla  63°  Mostra  Internazionale  d’Arte  Cinematografica  di

Venezia  e  negli  anni  successivi  è  stata  proiettata  in  diversi  contesti

come teatri, cineteche, musei avendo una vita più da opera d’arte che da

pellicola commerciale.

Distribuzione Indipendente  è  una  nuova  realtà  distributiva  per  il

cinema  indipendente d’autore  e  di  genere  fondata nel  giugno 2011  da

Giovanni Costantino, Alessandra Sciamanna e Daniele Silipo.

Nasce  dalla  volontà  di  promuovere  e  rilanciare  una

cinematografia altra molto spesso rimasta sconosciuta al pubblico.

Il  documentario d’arte Quijote  è  nuovamente  visibile –  da  venerdì  23

marzo  –  nelle  sale  del  circuito  Distribuzione  Indipendente

(cineclub,  cinecircoli,  cinema  d’essai,  associazioni  culturali)  e  in

contemporanea  on  demand  sulla  nuova  piattaforma  web  Own  Air

(www.ownair.it)
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Mimmo  Paladino  in  questa  sua  prima  esperienza  registica  attraversa

per intero la vicenda del Don Chisciotte. Dal viver matto al morir savio.

Da quando  iniziò  la  folle  impresa del  cavaliere errante per difendere  i

deboli e vendicare i torti fino alla sua morte, al desengaño, in cui ritorna

ad essere Alonso Quijano.

L’invenzione diventa autobiografia. Parallelamente Paladino ci parla di

se stesso, della sua arte e della sua terra.

Mimmo Paladino:

“La figura di Cervantes riunisce in sé utopia, sogno, fantasia,

sentimento,  nobiltà,  fierezza,  coraggio.  Il  perfetto  soggetto

per il mio primo film”

Un’opera filmica fatta di concatenazioni con tutte le arti.

C’è cinema, arte contemporanea, musica, poesia, letteratura, teatro.

Carica  di  meravigliose  apparizioni  che  vanno  da  rimandi  all’opera  di

altri artisti come Kounellis, ad affascinanti locations atemporali fino ad

entrare in un vero e proprio viaggio nelle opere di Paladino che lasciano

un magico ed  infuocato tracciato all’interno del  film. Infuocato perché

vengono date alle  fiamme autentiche opere dell’artista  i  cui  resti  sono

stati in seguito utilizzati per un altro progetto.

Non  solo  immagine  ma  anche  parola  affidata  ad  un  gruppo  di

personaggi  molto  speciali.  Oltre  ad  essere  gli  attori  del  film  sono  gli

amici  dell’artista  da  Enzo  Cucchi  che  fa  mago  Merlino,  il  poeta­

scrittore  Edoardo  Sanguineti  che  fa  se  stesso,  Quijote  è  Peppe

Servillo,  Alessandro  Bergonzoni  è  il  Mago  Festone,  Ginestra

Paladino  è  Dulcinea  e  nelle  vesti  del  saggio  Sancho  Panza  un

fantastico  Lucio Dalla  che  oltre  a  prestarsi  come  attore  ha  firmato

anche le musiche originali.

Molte  le  citazioni  letterarie,  dalle  filastrocche  dei  pupi  recitate  da
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Mimmo Cuticchio a Jorge Luis Borges nella scena della biblioteca.

Tante  le  invenzioni  nate  dalle  improvvisazioni  degli  attori  spronate

dallo stesso Paladino come il gramlò di Lucio Dalla sulla soppressata e

altri tipici prodotti campani recitato nel sonno da un affamato Sancho.

Non mancano nemmeno  le  citazioni  cinematografiche  come quelle  da

Miracolo  a  Milano  e  da  Il  Settimo  Sigillo.  Remo  Girone  compare

nelle sembianze di una morte pallida e dal mantello nero, appassionata

giocatrice di scacchi come nel capolavoro bergmaniano.

Sotto l’ombra della lama della famosa e lunga lancia la coppia Quijote e

Sancho  inizia  un  viaggio  disastroso  e  malinconico  dalla  meta

inesistente. Incontrano caseggiati, campi, fiumi, teatri in cui dimorano

inquietanti personaggi che consegnano i loro oracoli.

“Viaggiava Sancio Panza sopra il suo asino come un patriarca,

colle  bisacce  in  groppa  e  la  borraccia  all’arcione,  e  con  un

gran  desiderio  di  diventare  governatore  dell’isola  che  il

padrone  gli  aveva  promesso.”  (Miguel  de  Cervantes,  El

ingenioso hidalgo don Quixote de la Mancha)

Non  c’è  la Mancia ma  il  Sannio.  Il  film  è  stato  girato  nei  dintorni  di

Paduli e vi si alternano paesaggi della campagna sannita, mofete, campi

di grano ed  interni di casali,  fabbriche abbandonate,  la chiesa di Sant’

Agata dei Goti.

La struttura del film senz’altro poggia sulle immagini ma Paladino, pur

non  essendo  un  regista,  dimostra  di  avere  idee  di  sceneggiatura,  di

personaggi  e  di  riprese  molto  chiare  e  decise  oltre  ad  intuizioni

improvvise,  spunti  creativi  nati  all’ultimo  momento  con  istantanei

cambi  di  locations.  Riprese  e  sedute  di  montaggio  intervallate  da

esecuzioni di pitture e sculture come ricordano, durante  la conferenza

stampa,  il  montatore  Massimiliano  Pacifico  e  il  produttore  Angelo

Curti.
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Ovviamente  non  si  tratta  di  raccontare  una  storia  o  di  attenersi

strettamente  al  romanzo di Cervantes ma di  restituire delle  emozioni,

generare  una  versione  apocrifa. Don Chisciotte  vuole  realizzare  i  suoi

sogni che si rispecchiano in specchi e non sono destinati a soccombere

con la morte ma ad una riproduzione infinita.

L’esigenza,  molto  attuale  nel  nostro  Paese,  di  una  rivincita

dell’inventiva artistica sugli interessi materiali. Una lezione su come ci

possono essere diversi modi di vivere e pensare.

Per l’elenco completo delle sale: www.distribuzioneindipendente.it
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Ed ora Antonio Tabucchi già siede a tavola
con Fernando Pessoa

di Isabella Moroni | 25 marzo 2012 | 1.116 lettori | No Comments

Con  Antonio  Tabucchi  avrei  voluto

viaggiare.

Fin  da  quel  “Notturno  Indiano”  che

me lo ha fatto conoscere proprio negli

anni  in  cui  preparavo  i  miei  primi

viaggi in India.

Ma soprattutto avrei voluto dirgli che,

soprattutto  grazie  a  lui,  alla  sua

visione quasi intagliata dei panorami,

ho  fatto  di  Lisbona  il  mio  luogo

segreto. La città dove rifugiarmi quando è necessario abbandonare tutto

il resto.

Quest’anno  ci  sta  portando  via  soprattutto  i  poeti.  Consolo,  Dalla,

Guerra ed ora anche Tabucchi. E rubare poesia è l’offesa più grande

che si possa fare ad un essere umano e all’universo stesso.

Antonio  Tabucchi  ci  ha  accompagnato  per  oltre  quantrant’anni

facendoci  conoscere  Fernando  Pessoa,  le  cui  opere  (e  la  cui

costruzione  della  realtà  attraverso  l’invenzione)  lo  avevano  talmente

affascinato  da  portarlo  a  fare  del  Portogallo  e  di  Lisbona  la  sua  terra

d’adozione e la sua preferita terra di scrittura.

http://www.artapartofculture.net/author/isabella/
http://it.wikipedia.org/wiki/Antonio_Tabucchi#cite_note-2
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E ci ha raccontato di uomini e di mondi diversi, eppur sempre legati ad

un  immaginario  assai  caro  e  forse  perduto  per  sempre:  quello  della

sfinente  ricerca  della  libertà.  Nello  sguardo,  nelle  idee,  nelle  parole,

rispondendo sempre al richiamo dei sogni e della fantasia.

Questo saluto improvviso mi fa pensare alle parole de “Il Marinaio” di

Pessoa:

“Raccontate  ancora,  sorella  mia,  raccontate  ancora,  non

smettete  di  raccontare,  non  badate  al  giorno  che  brilla.  Il

giorno non sorge mai per chi poggia  la  testa sul  seno delle

ore sognate…. Non vi torcete le mani, sembra il rumore di un

serpente  furtivo. Parlateci di più del vostro sogno, molto di

più. E’ così vero che non ha senso alcuno. Al solo pensare di

ascoltarvi una musica mi suona nell’anima…“
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Angela Marzullo con figlie all’Ex
Elettrofonica

di Mariangela Capozzi | 27 marzo 2012 | 792 lettori | 3 Comments

Angela Marzullo: due generose  figlie,  con  la  loro madre,  lasciano  il

segno nell’arte contemporanea

Lo  schema ellittico di Ex Elettrofonica  accoglie,  fino al  28 aprile

2012,  un’artista  apparentemente  timida.  Stretta  in  un  maglioncino

arancione  nel  giorno  dell’inaugurazione;  un  frontino  con  strass  quasi

per gioco e la stanchezza negli occhi. L’opening del 9 marzo è una serata

liberatoria per il mondo dell’arte contemporanea: si è sparsa voce che i

lavori in mostra siano realizzati con le due figlie dell’artista e la galleria

pullula  di  neonati,  bimbi  ai  primi  passi  che  rotolano  fra  i  cuscini,

genitori affannati che forse speravano di  lasciare per qualche minuto i

loro pargoli davanti ai video in mostra. Le opere di Angela Marzullo

rappresentano, tuttavia, molto di più che un lavoro artistico sul difficile

rapporto  madre­figlia:  sono  un  trattato  di  critica  pedagogica

contemporanea  per  immagini,  la  riflessione  sociale  ed  esistenziale  di

una  madre  sotto  il  peso  della  responsabilità  educativa.  HOME

SCHOOLING è una dichiarazione di guerra alla delega  incondizionata

agli istituti della formazione, per riportare il cammino di crescita su un

terreno  familiare  non  privo  comunque  di  ostacoli,  problematiche  e

conflitti irrisolti.

Il cursore diretto sulle immagini visualizzerà le didascalie; cliccare

sulle stesse per ingrandire.

http://www.artapartofculture.net/author/mariangela_capozzi/
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La  maternità  segna  il  lavoro  della  Marzullo  fin  dai  primi  anni  in

Accademia  di  Belle  Arti  e  l’artista  viene  portata,  per  passione  e

necessità,  ad  indagare  l’inedito  connubio:  espressione  artistica

performativa/educazione pedagogica/relazione parentale.  Il  risultato è

Performing  (2005),  con  le  giovanissime  Lucie  e  Stella,  impegnate

nella  riproposizione  di  importanti  video­performance:  la  lettura  dello

SCUM Manifesto di Carole Roussopoulos e Delphine Seyrig, Semiotics

of  the  Kitchen  di  Martha  Rossler,  Art  Must  Be  Beautiful  di  Marina

Abramovic,  Relation  in  time  della  stessa  Abramovic  con  Ulay,  Claim

Excerpts  di  Vito  Acconci  e  Performer/Audience/Mirror  di  Dan

Graham. Tutte rigorosamente degli anni ’70, un periodo storico­sociale

a cui la Marzullo dichiara di essersi ispirata come “performer e artista

femminista”.

“Niente sembra alla borghesia tanto pericoloso per i bambini quanto il

teatro”, recita la piccola Stella con parole di Walter Benjamin, in Stella,

Proletarian  Theatre  For  Children  (2006)  e  come  in  La  Crise  de

l’Education (2011) con testo di Hannah Arendt, c’è davvero pane per  i

denti di chi voglia soffermarsi ed addentrarsi nella riflessione culturale

proposta dall’artista.  In galleria non si  resta meno di un’ora,  incantati

dalle  rievocazioni  pasoliniane  di  Concettina  (2010),  girato  all’interno

del  parcheggio  di  Villa  Borghese  a  Roma,  durante  l’anno  di  studio  in

Italia  dell’artista.  Un  lavoro  lungo  ed  elaborato,  in  cui  ispirazioni  e

http://www.artapartofculture.net/new/wp-content/uploads/2012/03/foto12.jpg
http://www.artapartofculture.net/new/wp-content/uploads/2012/03/foto10.jpg
http://www.artapartofculture.net/new/wp-content/uploads/2012/03/foto8.jpg
http://www.artapartofculture.net/new/wp-content/uploads/2012/03/foto1.jpg
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contesto coincidono anche temporalmente, in questa continua citazione

degli anni Settanta.

La  nicchia  dietro  la  tenda  nera,  nello  spazio  dell’Ex  Elettrofonica,

nasconde un’opera quasi scabrosa, che sfida i consolidati tabù propri, in

particolare, delle società occidentali.  “Mere Fille è un dialogo  interno,

un  mantra,  quasi  una  preghiera  che  ha  come  scopo  non  quello  di

trovare  la  pace  interiore ma,  al  contrario,  è  quasi  una  preghiera  di

disprezzo”,  spiega  l’artista  nell’imperdibile  dialogo  con  la  curatrice

Anna Cestelli  Guidi,  stampato  sul  retro  della  locandina  eversiva  della

mostra: un colorato alfabeto con cartucce da caccia. Riecheggia nell’aria

la litania: “Odio quando mi tagli  le unghie troppo corte. Odio quando

sono malata e  tu parli  con  la vicina sulle  scale  (…) Odio quando dici

che è a causa nostra che la tua carriera non procede (…) Odio quando

fai dei commenti davanti a tutti”, una voce poco ascoltata e un punto di

vista  sempre  più  minacciato  sotto  i  colpi  della  vita  frenetica  e  della

realtà social che spesso esclude chi è all’interno delle mura domestiche.

Un lavoro artistico, quello della Marzullo, all’altezza dei suoi maestri.

3 Comments To "Angela Marzullo con figlie all’Ex Elettrofonica"

#1 Comment By me.mo On 28 marzo 2012 @ 13:37

che galleria! In uno spazio cosi’ un artista e’ portato a una sfida, a

giocare, a rischiare. Un esempio di interazione e site specific che,

quando ”funziona”, produce corto/circuiti di significato nuovo e

originali!

#2 Comment By angela On 1 aprile 2012 @ 21:39

in uno spazio cosi un artista muore.
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#3 Comment By antonio arévalo On 2 aprile 2012 @ 08:33

Trovo davvero molto interessante questa artista, la sua ricerca, le sue

proposte. Forse altri artisti sono stati castigati dal peso dell’architettura

della Galleria , ma in questo caso proprio non vedo nessun problema:

vive benissimo. Complimenti per la scelta.“Niente sembra alla

borghesia tanto pericoloso per i bambini quanto il teatro”, recita la

piccola Stella con parole di Walter Benjamin, in Stella”, Proletarian

Theatre For Children (2006), un lavoro che ci fa rimanere incantati.

davvero inquietante il “colorato alfabeto con cartucce da caccia” che

accompagna la litania:…Odio quando…ec.ec.

pubblicato su art a part of cult(ure): http://www.artapartofculture.net

URL articolo: http://www.artapartofculture.net/2012/03/27/angela­marzullo­con­figlie­

allex­elettrofonica­di­mariangela­capozzi/

Clicca questo link per stampare

© 2014 art a part of cult(ure).



4/10/2015 art a part of cult(ure) » Arte Programmata e Cinetica: per gli amici Optical » Print

http://www.artapartofculture.net/2012/03/27/arte­programmata­e­cinetica­per­gli­amici­optical­di­barbara­martusciello/print 1/6

Arte Programmata e Cinetica: per gli amici
Optical

di Barbara Martusciello | 27 marzo 2012 | 1.799 lettori | 2 Comments

Dopo il recente restyling – molto forte, non apprezzato all’unanimità –

che  la    Direttrice  Maria  Vittoria  Marini  Clarelli  ha  voluto  per  la

Galleria  Nazionale  d’Arte  Moderna  di  Roma,  l’istituzione  è

finalmente  tornata  a  lontani  splendori  con  una  mostra  importante,

seppur  con  qualche  mancanza,  inserimenti  obtorto  collo,  alcuni

meccanismi  inceppati  e  un  catalogo  poco  esauriente.  Ma  con

l’accoglimento festoso dei tanti bambini sguinzagliati tra le opere a far

meno da pubblico e più da attivatori dell’arte.

Il cursore diretto sulle immagini visualizzerà le didascalie; cliccare

sulle stesse per ingrandire.
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Arte Programmata e Cinetica. Da Munari a Biasi a Colombo

e…,  a  cura  di  Giovanni  Granzotto  e  Mariastella  Margozzi  è,

comunque, un’iniziativa corposa, che segue di ben sei anni quella sugli

ambienti  del  Gruppo  T  e  circa  sedici  dal  restauro  e  dalla  visione

della  propria    collezione  di  opere  comunemente  indicate  –  molto

genericamente  –  come  Optical  (Opere  cinevisuali.  Restauri

recenti).  Ora  è  giunta  questa  apertura  con  una  scelta  che  vuole

palesare la consonanza esistita tra esiti in Italia e all’estero.

La mostra, che si è avvalsa della collaborazione di giovani per la grafica

e  gli  allestimenti,  scegliendo  studenti  dell’Università  del  Design

Istituto Quasar,  soffre  dell’esiguità  dello  spazio  disponibile,  che  ha

spesso  costretto  le  opere  a  stare  troppo  attaccate  tra  di  loro,  con  una

fastidiosa  ricaduta  su una buona visione di  alcuni  lavori. Forse per  lo

stesso motivo – quello della mancanza di  superficie  espositiva   – due

opere di Julio Le Parc sono state collocate, in un passaggio­corridoio

stretto, stoltamente una di fronte all’altra,   quindi portate a  interferire

tra  di  loro.  Anche  la  selezione  delle  pubblicazioni  storiche  –  libri,

cataloghi,  manifesti  –    è  scarna  ma  quello  che  è  stato  reperito  è  di

grande rilevanza.

Tra  le  riprese  e  riscoperte,  la  poco  più  tarda  operatività  di    Paolo

Scirpa, cheesibisce la similitudine formale della sua ricerca con quella

– di molto successiva – del giovane Ivan Navarro (in mostra in questo

periodo alla Fondazione Volume! di Roma).

Un  lavoro  filologico  non  poteva  lasciare  da  parte  le  diverse

realtà romane  che  non  sempre  hanno  avuto,  in  passato,  una  corretta

attenzione. Ciò vale soprattutto per il Gruppo 1, a cui è stato dedicato

un  angolo  parietale  difeso,  il  giorno  dell’inaugurazione,    da  un

baldanzoso Nicola Carrino disponibilissimo al dialogo e al confronto

con pubblico e addetti­ai­lavori.

Da  quella  battaglia  intellettuale  che  vide,  in  Italia,  le  due  opposte
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fazioni del Figurativo e dell’Astrattismo duellare – come, diversamente,

già nel secondo dopoguerra ­, molte cose sono cambiate: anche, forse, la

vis  critica.  Memorabili  le  argomentazioni  nei  primi  anni  Sessanta  di

Giulio  Carlo  Argan  a  difesa  dell’astrazione  e  della  ricerca

ghestaltica su “L’Avanti!”, “Il Messaggero” e al Convegno di Verrucchio,

solo per rammentare alcune tappe tra cui, anche il Premio Termoli e la

Biennale di San Marino, dove molti programmatici­cinetici e astrattisti

si  imposero.  Altrettanto  indimenticabili  i  pezzi  sul  “Corriere  della

Sera”  di Andrea Barbato  che  nel  1964  coinvolse  storici  e  artisti  sul

tema: A che punto è la polemica figurativa in Italia.

La  controversia  divampava  in  anni  in  cui  fatti  nuovi  e  accadimenti

sconvolgenti coinvolgevano la società, come l’assassinio di Kennedy, la

crisi interna del partito socialista, il primo viaggio, in aereo, del Papa in

Palestina…, mentre  qualcuno  ipotizzava  che  la  rivoluzione  ghestaltica

“(…)  con  l’alleanza  della  critica  ufficiale”,  potesse  diventare  “la

mascotte  del  centro­sinistra  neo­capitalista.”    (dall’articolo  sul

“Corriere della Sera” di Giovanni Russo che firma, se ricordo bene nel

1964, Verso  l’arte  programmata.  Un  portauovo  di  plastica mascotte

del centro­sinistra), dimostrando come l’equivoco intorno all’arte visiva

sia sempre stata forte così come la tentazione di tirarla per la giacchetta

verso beghe politico­ideologiche. Ma questo è un altro capitolo…

Della mostra vi diamo qualche  idea anche attraverso una photogallery

piuttosto ampia.

Info

Galleria Nazionale d’Arte Moderna

Viale della Belle Arti 131 Roma

fino al 27 maggio 2011

www.gnam.beniculturali.it

p.  s.:  L’Ambiente  stroboscopico  e  la  riattivazione  del  disco  di
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Antonio  Barrese,  che  il  giorno  della  vernice  ha  avuto  qualche

problema,  il  giorno  dopo  era  perfettamente,  magnificamente

funzionante.

Nelle  foto:  immagini  dall’inaugurazione  della  mostra  (ph  Guido

Laudani;  Emanuele  Mancini)  e  qualche  dettaglio  della  parallela

esposizione di Ruggero Savinio. Percorsi della figura (a cura di Maria

Stella Margozzi  e  Sabina D’Angelo)  che  si  è  aperta  in  concomitanza

con Arte Programmata e Cinetica. Da Munari a Biasi a Colombo e…

2 Comments To "Arte Programmata e Cinetica: per gli amici Optical"

#1 Comment By me.mo On 28 marzo 2012 @ 05:59

bellissima photogallery per una mostra eccezionale. Confermo il “poco

respiro” delle opere. Ottima la sua citazione storica di Argan e del caos

critico sull’astrazione e la Gestalt

#2 Comment By fiorella On 2 aprile 2012 @ 17:46

l’iniziativa è piaciuta anche a me
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Kaarina Kaikkonen. Da Z2O e MAXXI, Roma
alla Collezione Maramotti, Reggio Emilia
di Daniela Trincia | 29 marzo 2012 | 985 lettori | 2 Comments

Potrebbe  apparire  quasi  una  sigla  stilistica,  quella  di  Kaarina

Kaikkonen (Iisalmi, 1952; vive a Helsinki) di estendere i propri lavori

in più sedi.

Il cursore diretto sulle immagini visualizzerà le didascalie; cliccare

sulle stesse per ingrandire.

Già  nella  precedente  personale  capitolina,  del  2009,  oltre  agli  spazi

della Z2O Galleria  |  Sara Zanin,  una propaggine del  suo  lavoro  aveva

coinvolto  il  cortile  di  Pastificio  Cerere.  Stavolta,  le  energie  dell’artista

finlandese  sono  addirittura  suddivise  su  ben  tre  fronti  e  con  diverse

cadenze [cioè tra Z2O Galleria | Sara Zanin (24 febbraio – 31 marzo

2012),  Collezione  Maramotti  (26  febbraio  inizialmente  fino  al  15

aprile, ma prorogata fino al 28 ottobre 2012) e MAXXI (14 aprile – 15

http://www.artapartofculture.net/new/wp-content/uploads/2012/03/AAA5653.jpg
http://www.artapartofculture.net/new/wp-content/uploads/2012/03/AAA5642.jpg
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luglio  2012)],  cadenze  che,  come  i  suoi  stessi  lavori,  sembrano  l’una

sconfinare e srotolarsi nell’altra. L’altra, quella prettamente artistica, è

il materiale da lei utilizzato per creare i suoi lavori: abiti usati. Originata

da una  spinta meramente  intima, personale  e  simbolica,  la  sua prassi

artistica  si  è  poi  caricata  di  altri  significati  e  metafore,  fino  ad

abbracciare la storia del luogo e lo spazio stesso.

Dall’iniziale  nostalgia  di mantenere  vivo  il  ricordo  del  papà morto  in

maniera  tragica  (la  piccola  Kaarina  ne  è  stata  testimone),  attraverso

l’utilizzo  degli  abiti  del  padre,  giacche  e  camicie,  ha  poi  esteso

l’interesse a quelli femminili, e pone attenzione anche agli avvenimenti

che  il  luogo conserva, divenendo quest’ultimi elementi stessi delle sue

installazioni. E Are We Still Going On da Maramotti ne è un puntuale

esempio. Pensata appositamente per l’ex fabbrica di abbigliamento Max

Mara,  l’installazione  occupa  completamente  lo  spazio  del  vecchio

ingresso  e  aspira  a  evocare  la  coralità  che  regnava  all’interno  dello

stabilimento.  Una  coralità  che  però  ha  materialmente  riproposto

perché, per tutta la durata della creazione dell’installazione, Kaikkonen

ha avuto vicina a sé le lavoratrici della Max Mara che l’hanno aiutata a

realizzare  il  lavoro.  Quindi,  uno  stare  insieme  all’interno  della  stessa

barca, nel bene e nel male; e solo attraverso una stretta collaborazione,

tra tutti  i componenti, poteva condurre alla meta. Barca che,  in questi

giorni, ricorda anche quelle dei migranti dove, allo stesso modo, solo la

fattiva  partecipazione  di  tutti  può  portare  alla  salvezza.  Così,  in  una

sorta  di  catena,  in  cui  ognuno  si  prende  per mano,  le  camicie,  come

stese al vento, assumono la forma di una carena. Una costruzione anche

cromatica,  a  sua  volta  collegata  a  una  distinzione  fra  i  due  sessi:  una

metà  con  camicie  da  uomo,  tendenti  all’azzurro,  l’altra  metà  con

camicie  da  donna,  sul  rosa,  per  sfumare  entrambi  al  bianco.

Un’installazione  intima,  in  cui  lo  spettatore  può  nascondersi  e

attraversare, ma che, purtroppo, non può ammirare nel suo insieme né

averne una visione dall’alto, che sicuramente avrebbe regalato maggiori

suggestioni. Suggestioni che in qualche modo sono freddate anche dalle
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travi di cemento che sembrano bloccare lo slancio verso l’alto del lavoro

e che sottraggono un po’ della poesia di cui l’installazione è piena.

Un’intimità  che  si  ritrova  anche nei  lavori  nella mostra Having Hope

presentati  nel  nuovo  spazio  di  Z2O  a  via  della  Vetrina.  Nella

stratificazione dei materiali  cui  l’artista aggiunge quella dei significati,

attraverso forme e accumulazioni, Kaikkonen in The Queen of the Night

ha  realizzato  dei  lavori  utilizzando  scarpe  femminili  usate  che,

attraverso  squartamenti, ha  trasformato  in esili  fiori  che  sbocciano  su

un’intera  parete.  Mentre  crea  un  paesaggio  in  Me  and  Others,

utilizzando giacche e camicie come se  fossero pennellate. Sculture che

richiamano fortemente una invisibile presenza umana e che, attraverso

le  loro  forme,  invadono  e  rimodellano  lo  spazio.  Un  passaggio  che  si

potrebbe  chiamare  generazionale  è  quello  che  invece  realizzerà  al

MAXXI  con  Towards  Tomorrow  per  la  quale,  l’artista  finlandese,

utilizzerà  vestitini  di  bambini  dai  0­4  anni  raccolti  anche  grazie

attraverso  la  collaborazione  dei  cittadini  ai  quali  è  stata  richiesta  una

fattiva partecipazione nel portare gli abiti.

 Info

Having Hope – Z2O Galleria | Sara Zanin,

24 febbraio – 31 marzo 2012

via della Vetrina 21 – 00186 Roma

orari: martedì – sabato 10.30 – 19.30

info: t.+39 06 70452261; info@z2ogalleria.it; www.z2ogalleria.it

 Are We Still Going On – Collezione Maramotti

26 febbraio, prorogata fino al 28 ottobre 2012

via fratelli cervi 66 – 42124 Reggio Emilia

orari:  giovedì  –  venerdì  14.30­18.30;  sabato  –  domenica  10.30­

18.30

info:  t.  +39  0522  382484;  info@collezionemaramotti.org;

www.collezionemaramotti.org

mailto:info@z2ogalleria.it
http://www.z2ogalleria.it/
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Towards Tomorrow  – MAXXI

14 aprile – 15 luglio 2012

Via Guido Reni, Roma

2 Comments To "Kaarina Kaikkonen. Da Z2O e MAXXI, Roma alla Collezione Maramotti,

Reggio Emilia"

#1 Comment By katarina.molova On 29 marzo 2012 @ 17:58

bella mostra e buon articolo grazie bell anche questa rivista web

#2 Comment By giorgio benni On 5 aprile 2012 @ 19:27

ops, credo che anche qui abbiano dimenticato di segnalarti i crediti

fotografici che ovviamente sono i miei…. :) Ciao.
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Il nuovo Elefante Club de Teatro da Buenos
Aires terra di cultura

di Jacqueline Lustig | 30 marzo 2012 | 773 lettori | No Comments

A  Buenos  Aires  ci  sono  1.624  spazi  teatrali.  Le  sale  con  una

programmazione  in  corso  sono  163  per  un  totale  di  643

rappresentazioni nella sola settimana scorsa.

Siamo  sul  terrazzo  della  nuova  sala  dell’Elefante  Club  de  Teatro,  la

terza. Un teatro, ma anche un cantiere edile. Lisandro Rodriguez, 32

anni, uno dei suoi creatori, racconta mentre si sentono abbattere i muri

al  piano  terra:  “Il  nuovo  teatro  sarà  anche  la  mia  casa,  e  in  quello

stanzino  di  là  ci  abiterò.  Prima  lo  stanzino  era  un  centro  di

comunicazione,  lo  vedi  che  è  pieno  di  antenne?  Qui  ci  viveva  un

anziano  radioamatore  italiano  che  poi  è  morto.  Inoltre,  avendo  un

terrazzo  non  posso  non  pensare  di  avere  una  ‘parilla’,  così  quando

finisce  lo  spettacolo  gli  attori  invece  di  dover  andare  a mangiare  al

ristorante dove ti uccidono col conto, potranno restare a farsi la carne

alla  griglia,  o  la  pizza,  perché  farò  anche  un  forno  a  legna.  Poter

mangiare in teatro è importante“.

Il cursore diretto sulle immagini visualizzerà le didascalie; cliccare

sulle stesse per ingrandire.

http://www.artapartofculture.net/author/jacqueline_lustig/
http://www.facebook.com/elefanteclub?sk=wall
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“Il mio primo Elefante si chiamava ‘La Casa del Hombre Elefante’ (La

casa dell’uomo elefante). Lì vivevo in affitto e prima era stato il covo di

un narcotrafficante. All’inizio usavo  lo spazio come sala prove  finché

un giorno mi sono detto: ‘bene, farò qui le pièce di teatro’. Credo che a

mostrare  le  proprie  cose  si  diventi  più  vulnerabili,  ed  io  in  quel

momento non volevo espormi al gusto e al giudizio di un direttore di

sala che decidesse con una programmazione quello che potevo fare“.

Il secondo Elefante, invece, prima di essere un teatro per 30 spettatori,

era  una  ferramenta  e  prima  ancora  una  tintoria.  Inaugurò  con

‘Sencilla‘,  pièce  recitata  da  due  attori  nelle  parti  di  due  donne  delle

pulizie che s’incontrano al parco nelle loro ore di pausa e finiscono per

litigare per panca dove siedono. “In aprile iniziamo le prove del nuovo

spettacolo – dice Lisandro – l’ho scritto proprio per questo spazio. Si

chiama “Coro”. I personaggi sono dieci, no so come farò con così tanti

attori!  La  scena  si  svolge  durante  il  pranzo  di  una  famiglia  la  cui

http://www.artapartofculture.net/new/wp-content/uploads/2012/03/teatro-in-trasloco-ph.-J-escobar.jpg
http://www.artapartofculture.net/new/wp-content/uploads/2012/03/demoliento-paredes-ph.-J-Escobar.jpg
http://www.artapartofculture.net/new/wp-content/uploads/2012/03/da-ferramenta-a-spazio-di-teatro-ph.-J-Escobar.jpg
http://www.artapartofculture.net/new/wp-content/uploads/2012/03/da-ferramenta-a-sala-ph.-J-Escobar.jpg
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nonna frequenta un coro. Il personaggio della nonna sarà interpretato

da  un  attore  di  quarant’anni.  Ho  capito  che  a  volte  un  uomo

impersonando una donna, senza parodiare, apre un altro canale nella

recitazione così come nella percezione del femminile“.

Seduto  alla  sua  scrivania  improbabile,  all’aperto,  tra mattoni  e  detriti

vari,  Lisandro  Rodriguez  prosegue:  “Questo  è  il  primo  spazio  che

abbiamo comprato… anche se ancora non abbiamo finito di pagarlo.

Ci hanno aiutato amici e parenti. Abbiamo venduto  le collane di mia

nonna  e  un  orologio  del  mio  bisnonno.  Ho  fatto  capire  alla  mia

famiglia che un orologio era un oggetto morto, ma vendendolo poteva

trasformarsi in qualcosa di vivo. Comprendere questo è stato un passo

fondamentale  per  intraprendere  questa  strada.  Anche  se  non  sono  i

soldi a far sì che il teatro sia vivo. Un teatro non si compra: è il frutto

di un lavoro d’insieme“.

È cresciuto questo teatro, da qui sono passati 40 spettacoli e circa 1.000

repliche in 6 anni.

E  se  arrivasse qualcuno e offrisse  agli  “elefanti” una  sala di  500 posti

sulla  Avenida  Corrientes,  nel  pieno  centro  della  capitale  argentina?

“Bisogna vedere –  sorride Lisandro – a  cosa  servono 500 posti  se  il

teatro  è  bello  ed  ha  una  buona  energia?  Non  so,  potrei  dividerlo  a

metà e da un lato farci un mensa comunitaria. Ho un amico che dice

che la Martín Coronado (una delle sale del Teatro Municipal General

San  Martín,  con  una  capacità  di  1.049  spettatori)  dovrebbe  essere

tutta  adibita  a mensa  comunitaria.  Anche  perchè,  se  chi  è  seduto  in

quarantesima  fila  non  può  vederti  gli  occhi,  non  so  proprio  se  fare

teatro così sarebbe molto interessante. Il teatro che facciamo adesso è

piccolo,  intimo.  Non  lo  abbiamo  scoperto  noi,  si  fa  da  tanto  tempo.

Anche se in questi ultimi anni si è legittimato con la continua nascita

di sale come questa“.

La luce si mostra attraverso la polvere che c’è nell’aria. Siamo nel mezzo
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della città ma siamo anche altrove. Tutto quello che abbiamo attorno ha

una sua bellezza. È in quest’atmosfera il dialogo va avanti.

“Produrre spettacoli è la mia posizione politica. Produrre mantenendo

la mia autonomia nella produzione. Quando arriva una sovvenzione è

benvenuta,  ma  non  dipendiamo  da  quella,  dipendiamo  dalla  nostra

capacità  di  produrre  insieme. Non  voglio  sembrare  pedante ma non

conosco altro modo di  fare. Non posso  immaginarmi come un attore

che  aspetta  accanto  al  telefono  la  chiamata  di  qualcuno  per  fare

qualcosa,  no,  sarebbe  ingrato  verso  me  stesso.  Non  posso  neanche

dirmi:  faccio  teatro  gratis  e  devo  accettarlo  perché  sono  attore.

Oppure  faccio  del  cinema  e  lo  faccio  gratis  perché  comunque  ho  un

ritorno d’immagine. Io non so stare seduto a un provino ad aspettare.

Non ho la pazienza di sta fermo su una sedia, io devo fare“.

“Perché  mai  una  persona  dovrebbe  studiare  e  prepararsi  per  poi

sedersi  ad  aspettare  essere  chiamato?  Dove  sta,  qui,  l’autonomia

artistica?  Dove  la  propria  voce?  E  lo  spazio  di  espressione?  Gli

insegnamenti  di  Julio  Chavez  (attore,  regista  e  insegnante  di

recitazione)  mi  hanno  segnato.  Non  posso  pensare  a  fare  uno

spettacolo  come  ‘lo  si  dovrebbe  fare’  perché  non  so  com’è  quel

dovrebbe.  Sarebbe  come  stare  all’asilo  dove  ancora  dicono:  chi  è

seduto  bene  esce  prima.  Ma  cosa  è  bene?  Io  ricordo  quell’angoscia

all’asilo  di  non  sapere  come  fosse  stare  seduto  bene.  Per  me

l’autonomia ha che fare con qualcosa di rotto, o di non saputo. È una

ricerca e una lotta costante sia di quello che ho perso, sia di quello che

non so. Allora devo avere il mio sguardo personale sul mondo, e devo

allenare quello sguardo, e questo non mi  impedirà di  imparare dagli

altri“.

Lisandro Rodriguez parla con rispetto del  lavoro che  fa. Assai  lontano

dalla  superbia  che minuti prima  temeva di dimostrare. Con  rispetto  e

cura di quella cosa, forse l’unica che un essere umano, artista o meno,
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ha: i propri dubbi fatti tesoro.

Arriva José Escobar, un altro elefante e uno degli attori di “Sencilla”.

Saluta  e  dice  con  una  certa  sorpresa:  “Ma  hanno  già  abbattutto  il

muro.  E  il  tetto  è  caduto…  un  enorme  pezzo  di  tetto”.  “Si,  risponde

Lisandro,  è  caduto.  Siediti,  vuoi  un  mate?  Stavamo  parlando

dell’Elefante“.

Dell’Elefante  Club  de  Teatro  fanno  parte  Mariano  Villamarín,

Santiago  Loza,  José  Escobar,  Natalia  Fernandez  Acquier,  e

Lisandro Rodriguez.  La  nuova  sala  sarà  inaugurata  il  31 marzo  in

Guardia Vieja 4257, Buenos Aires.
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Alfredo Pirri, Passi alla Gnam e la caduta
degli angeli ribelli

di Fabrizio Florian | 30 marzo 2012 | 1.787 lettori | No Comments

Sono semplici specchi infranti quelli adagiati sul pavimento della Sala

delle  Colonne  della  Galleria  Nazionale  d’Arte  Moderna  di

Roma  e  sono  solo  fragili  sculture  ottocentesche,  senza  basamenti,

quelle  strane  figure  che  popolano  questo  intervento  artistico  di

Alfredo Pirri dal titolo Passi.

Il cursore diretto sulle immagini visualizzerà le didascalie; cliccare

sulle stesse per ingrandire.
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E  allora  perché  dovremmo  soffermarci  più  di  tanto  all’interno  di  un

intervento  artistico  che  denuncia,  in modo  così  clamoroso,  la  propria

fragilità e la propria ambiguità?

Sarà forse l’affabilità dell’artista o lo strano cerimoniale a cui assistiamo

(compreso  il dono discreto di  Federico Fusi  che  ci  omaggia  di  un  suo

intervento  scritto  a  proposito  dell’operare  artistico  di  Pirri),  ma

decidiamo  di  rimanere  e  di  percorrere  questa  sala,  insieme  a  molti

visitatori,  con un misto di perplessità  e di  curiosità:  l’impatto visivo è

notevole  e  noi  tutti  ci  sentiamo  dentro  l’opera  anche  se,

inevitabilmente, il nostro peso provoca ulteriori crepe nel pavimento.

Finisce qui l’avventura di un sabato pomeriggio alla Galleria Nazionale

d’Arte  Moderna?  Con  un’opera  che  ci  coinvolge,  ma  che,  al  tempo

stesso, pone interrogativi a cui non sappiamo dare una risposta?

Forse una risposta, parziale, ci viene proprio da uno scritto che l’artista

ha affisso alla parete:

“L’accesso  al  museo  è  una  soglia  simbolica,  una  zona  di

trapasso  auto­critico  e  insieme  celebrativo.  Attraversarla  è

una cerimonia che accentua la percezione di una dimensione

spaziale  e  temporale  irreale  ma  allo  stesso  tempo

radicalmente  e  intimamente  materiale.  Con  quest’opera

vorrei  dare  allo  spettatore  l’impressione  che,  muovendosi

nello  spazio,  ne  possa modificare  la  visione  compiendo  una

doppia azione contemporanea di demolizione e ricostruzione

dell’immagine”.

Soffermiamoci, per un istante, su quanto scritto da Pirri.

Esiste  un  rapporto  complesso  tra  l’opera,  l’artista  e  chi  la  osserva,  un

rapporto che richiederebbe un difficile e grande equilibrio. E ci sembra
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che  l’instabilità  di  questo  equilibrio  sia  la  ragione  principale  del

percorso  artistico  dell’autore.  L’instabilità  crea  tensione  e  questa

tensione  crea  l’opera.  Al  tempo  stesso  il  museo  (o  la  piazza,  il  sito

storico, l’ambiente sacro) è un luogo dove l’aspetto collettivo e pubblico

convive  con  l’individualità:  questo  luogo,  pertanto,  è  l’unione  (o  la

disunione)  di  caratteri  contrapposti  che  ci  restituiscono  un  racconto

frammentato ma evocativo di storie e anche un luogo dove una visione

teatrale e architettonica si unisce alla narrazione che ci spinge ad aprirci

a nuove percezioni. Pertanto, questa Sala (chiamiamola delle Colonne o

delle  Cerimonie,  come  vorrebbe  Pirri)  diventa  luogo  di  una

rappresentazione aperta in cui l’immagine complessiva non è frutto di

un  calcolo  totalmente  determinato  dall’artista ma  che  prevede  al  suo

interno  un  coinvolgimento  da  parte  del  visitatore  che  ne  altera

inevitabilmente l’immagine. Siamo dentro all’immagine, ma non siamo

immobili,  entriamo  in  competizione  con  essa  e  ingaggiamo  una  lotta

disperata  tra  le  nostre  infinite  solitudini  e  la  fredda  solitudine

dell’immagine.

Ancora Pirri:

“Immagino lo spettatore al centro di una narrazione spezzata

che  annulla  ogni  consolazione.  Quest’opera  è  distante

dall’idea  che  l’arte  sia  specchio  del mondo.  Al  contrario,  ne

celebra  la  bellezza  (insieme  alla  sua  caducità),  la  gloria

(insieme al suo fallimento). E ci restituisce il passato come un

sogno letterario!”.

Bellezza  e  caducità.  Gloria  e  fallimento.  Termini  desueti  per  l’arte

contemporanea, ma  fino  ad un  certo  punto. Esiste  un’arte  nel  tempo,

che  è  il  tempo  storico,  e  un’arte  fuori  dal  tempo,  in  costante

opposizione  al  tempo  storico.  Ed  è  proprio  nel  perseguire

un’opposizione  al  tempo  storico  che  si  inserisce  Pirri.  L’arte  è  un

abisso  dove  le  discipline  precipitano  e  riemergono  rigenerate,
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dimentiche della propria origine.

Questo  è  il  senso  ultimo  di  Passi:  specchi  infranti  da  angeli  ribelli

(l’arte,  gli  artisti,  noi  tutti)  che  precipitano  per  troppo  desiderio  di

altezza o per toccare le cose del nostro mondo.

“Tentare di nuovo. Fallire di nuovo. Fallire meglio di nuovo.”

(S. Beckett, Peggio tutta)

Info:

Alfredo Pirri, Passi

Galleria Nazionale di Arte Moderna

Via delle Belle Arti 131 – Roma
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Firenze: la passione secondo la libreria
Brac

di Piera Cristiani | 31 marzo 2012 | 659 lettori | No Comments

Non  è  una  storia  nuova,  quella  delle  librerie,    per  secoli  luoghi  di

scambio,  di  nascita  delle  idee,  di  incontri.  Con  il  tempo,  questa  loro

peculiarità  è  andato  scemando,  in  parte  per  l’affermazione  del  ruolo

della  stampa  e  dei  media,  in  parte  per  lo  spazio  più  volgarmente

occupato  in  modo  massiccio  dalla  televisione.  Colpo  di  grazia  finale,

Internet  ha  creato  un’alternativa  solida  alla  lettura,  sia  in  termini  di

accesso  alle  sfere  delle  curiosità  più  varie,  sia  per  quanto  concerne  la

nascita di metodi alternativi di lettura o più semplicemente di acquisti

on  line. Piano piano,  le  librerie  sono andate diminuendo e,  al di  là di

eccezioni  come  la  realtà  parigina,  hanno  avuto  un  massiccio  calo  di

utenza che ha costretto a rivederne le scelte.

Questa introduzione serve a sottolineare l’impegno e il simbolo che una

libreria come la Brac di Firenze rappresenta.

Il cursore diretto sulle immagini visualizzerà le didascalie; cliccare

sulle stesse per ingrandire.
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Nata nel 2009 come coronamento delle passioni di Melisa e Sasha,  la

libreria  offre  testi  legati  all’arte  contemporanea,  al  fumetto,  alla

fotografia, al  teatro. La maggior parte delle pubblicazioni è di materia

artistica  e  l’attenzione  al  contemporaneo  per  la  Brac  è  notevole.  Il

servizio di ristorazione, gestito da Sasha,  incarna anche un’importante

valore etico perché le prelibate pietanze sono tutte vegetariane, alcune

persino vegane.

Certo, qualcuno potrebbe pensare che una scelta del genere, in una città

d’arte, sia più semplice che mai. Ma Firenze non è Venezia, e non è una

capitale  abituata  al  contemporaneo;  ha  una  tradizione  rinascimentale

su cui si é adagiata da anni e grazie alla quale la gente da tutto il mondo

si muove  sempre  e  comunque: non  servono  troppi  sforzi,  in una  città

così:  meravigliosa,  con  cibo  ottimo,  ben  tenuta,  Firenze  è  un  salotto

borghese in cui lustrarsi gli occhi con quell’arte più antica, che ha reso

l’Italia immortale. Punto. Solo da pochi anni c’è il Museo Alinari, da

meno  hanno  investito  nella  Strozzina  (che  funziona

straordinariamente  bene)  e  c’è  un  (agonizzante)  EX3;  il  Pecci  è  a

Prato  e  la  Filanda  ad  Arezzo.  Eppure  Sasha  e  Melisa,  in  un  vicolo

nascosto in pieno centro, senza un’insegna, con il loro cibo alternativo e

preparato al momento, hanno puntato sul contemporaneo.

Da qui una serie di iniziative: le tovagliette d’artista, iniziativa intitolata
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Brac’s Art on Table, che prevede  la produzione di  trenta tovagliette al

mese  con  immagini  a  cura  di  illustratori,  fotografi,  pittori;  e  poi  gli

incontri  con  alcuni  importanti  artisti  della  scena  italiana

contemporanea (Mimmo Jodice per  fare un nome, Tano D’Amico

per  averne  un  altro,  Loris  Cecchini  per  chiudere  in  bellezza);  le

presentazioni di libri di critica con la rassegna Scripta l’arte a parole in

cui emergono i nomi di Anna Maria Monteverdi con Nuovi Media e

Nuovo  Teatro,  Alberto  Zanchetta  con  il  testo  Frenologia  della

Vanitas  o  Elio  Grazioli  con  l’ultimo  discusso  testo  della  Krauss

Inventario  Perpetuo.    In  aprile  ci  sarà  anche  Gabi  Scardi.  Altre

iniziative  di  pregio,  gli  incontri  di  storia  dell’arte  per  comprendere  il

contemporaneo in collaborazione con Sergio Risaliti e  l’associazione

culturale Città Nascosta; e poi le mostre e performance d’arte e qualche

istallazione; incontri con artisti e letterati, critici e accademici, militanti

e appassionati.

La  libreria Brac  incarna un gusto  inconfondibile, una ricerca costante,

una  scelta  di  contenuto,  una  formula  che  funziona  perché  ha  un

pubblico frequente.

I  tanti  sacrifici di Melisa e Sasha sono  funzionali a una realtà che con

coraggio viene portata avanti ogni giorno, arricchita dai dibattiti, dalla

ricerca  di  relazioni  con  il  territorio,  come  la  presentazione  del  testo

Madeinfilandia che raccoglie il lavoro fatto nel complesso della Filanda

di  Arezzo,  e  con  gli  artisti  che  lo  vivono  unitamente  a  una  ricerca

gastronomica mirata e alternativa.

Le  risposte  che  questi  ragazzi  continuano  a  raccogliere  in  effetti

sembrano lo specchio di una sete diffusa: Firenze aveva bisogno di uno

spazio  come  la  Brac,  che  rompesse  con  la  sua  storia,  che  creasse

un’alternativa,  che  potesse  diventare  un  luogo  dove  entrare,  bere

qualcosa, forse mangiare un boccone preparato con dedizione da Sasha,

solo  consultare  uno  dei  numerosi  testi  accuratamente  selezionati  da
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Melisa  o  fumare  una  sigaretta  nella  corte  sotto  una  divertente

istallazione  dello  studio  De  Ferrari+Modesti.  Forse  anche  il  resto

dell’Italia potrebbe avere una sete analoga e il caso della Brac a Firenze

è emblematico e dovrebbe essere uno stimolo per ampliare questo tipo

di esperienza. Certo, ci vogliono una serie di combinazioni: uno spazio

così ben curato e gestito,  il desiderio delle  titolari di mettersi  in gioco

sempre,  la voglia di creare un’alternativa e  la   passione: ecco, ci vuole

passione,  cosa  che  di  questi  tempi  ha  una  vita  difficile,  ma

estremamente intensa.
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Carlo Rocchi Bilancini: Pesci fuor d’acqua.
L’intervista

di Manuela De Leonardis | 31 marzo 2012 | 1.294 lettori | 1 Comment

Todi (Perugia). Era una limonaia, la piccola casa­studio di Carlo Rocchi

Bilancini (Todi 1973) a due passi da Porta Amerina, al di qua delle mura

medievali della città. Uno scrigno che  intercetta, raccoglie e rimanda  i

tanti  tasselli  che appartengono al mondo  interiore e alle esperienze di

vita  del  fotografo.  I  due  gatti  (non  hanno  un  nome  anche  se  la  zia

Gardenia li chiama Pilla e Bella) passeggiano disinvolti – uno per volta

– sotto il tavolo, mentre chiacchieriamo.

Il cursore diretto sulle immagini visualizzerà le didascalie; cliccare

sulle stesse per ingrandire.
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Ogni oggetto ha la sua storia, il paravento alle nostre spalle è un regalo

di Pupi Avati (come pure il reliquiario nella stanza accanto), ricordo dei

set di Magnificat (1993) e L’arcano Incantatore (1996), a cui Carlo ha

collaborato,  insieme a La Via degli Angeli (1999). Incorniciata,  in alto

su una parete, la foto di Anita Ekberg ai tempi della Dolce Vita. Carlo

Rocchi Bilancini è tornato più volte a ritrarre la diva a Genzano, nella

dimora  dove  vive  da  tempo,  insieme  all’amica  giornalista  Ann­Louice

Dahlgren: il servizio fotografico è stato pubblicato sulla rivista svedese

“Queen”.

Sugli scaffali un posto d’onore spetta ai press­papier e ai vetri, oggetti

collezionati  nel  tempo,  in  parte  appartenuti  alla  famiglia,  come  la

vetrata  realizzata  secondo  la  tradizionale  tecnica  a  piombo  dal  nonno

Giuseppe, fondatore – due generazioni fa – della nota vetreria.

Del nonno c’è anche un bel ritratto, formato cartolina, mentre suona il
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violino:  era  diplomato  al  Conservatorio  e  suonava  a  Roma,  nelle

orchestre  che  accompagnavano  il  cinema muto, ma  con  l’avvento  del

sonoro dovette tornare a Todi e ingegnarsi a trovare una nuova identità

professionale.

Anche Carlo, in passato, si è avvicinato all’arte del vetro, creando quella

lampada Tiffany che è  sul  tavolino basso.  In giro per  la casa, poi, una

Foto  Forma  di  Enrico  Sarsini  (con  dedica  a  “Carlo  Pinturicchio”),

alcune incisioni di Piero Dorazio, disegni di Lindsay Kemp, due angeli

barocchi  della  Scuola  di  Cuzco,  i  ferri  da  stiro  in  ghisa,  le  radio  a

valvole,  una  scultura  di  rame  di  Antonella  Zazzera,  il  pouf  di  Piero

Fornasetti, la foto nel giorno della laurea (in Economia) in cui è ritratto

con il tocco e la toga, una scultura africana che sembra antica ma non lo

è…

Sul piano di vetro del tavolo rettangolare c’è un gruppo di  fotografie a

colori  che  guardiamo  insieme,  dirigendo  lo  sguardo  –  di  lì  a  poco  –

anche sullo schermo del p.c., dove  la cartella Pesci fuor d’acqua ne

contiene molte di più.

Pesci fuor d’acqua è il progetto che Carlo Rocchi Bilancini porta avanti

dal 2007/2008 – il libro è stato pubblicato da Skira, mentre la mostra

a cura di Ziva Kraus sarà ospitata dalla Fondazione Giorgio Cini

in  occasione  della  13.  Biennale Architettura  di  Venezia  (dal  29

agosto  2012)  –  una  cinquantina  di  ritratti  di  personaggi  famosi,

quanto  anonimi  –  diversi  per  età,  sesso,  professione  –  che  gravitano

nella  città  tuderte  e  che  sono  stati  ritratti  in ammollo nell’acqua della

piscina.

“Persone  vere  che  recitano  se  stesse,  ma  in  una  situazione

completamente decontestualizzata”, spiega il fotografo.

Sono  vestiti  di  tutto  punto  –  giro  di  perle  incluso,  sigaro  acceso,

bottiglie di vino che galleggiano, bicicletta… – mostrando,  talvolta, gli

attributi  relativi  alla  propria  professione.  Tra  i  volti  noti  il  mimo
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Lindsay Kemp,  il ballerino di  tango Walter Perez,  la  scrittrice Patrizia

Chen, Matteo Boetti (che ha scelto di indossare una maglietta realizzata

dal padre Alighiero con la scritta “Mon point de vue”),  la  restauratrice

Jacopella Rughini, gli artisti Giuseppe Gallo, Graziano Marini, Jack Sal,

Marino Ficola, Rita Miranda, Alessandra Pierelli…

Tra  i  riflessi  increspati  dell’acqua  circoscritta  della  piscina  affiora

l’ironia, insieme ad una consapevole ricerca di slittamento di piani: dal

reale al surreale.

“L’acqua è il mio elemento naturale, mi dà un senso di pace,

di  benessere,  calma  le mie nevrosi,  le mie  ossessioni,  non  a

caso  sono  del  segno  dei  pesci.  Amo  ciò  che  è  fluido,  che  si

adatta,  che mantiene  la  sua  identità ma  si  plasma.  Io  sono

come  l’acqua.  Mi  piace  il  colore  forte,  il  turchese,  l’azzurro

dell’acqua.”.

Come nasce l’idea del progetto Pesci fuor d’acqua?

“In  maniera  un  po’  casuale,  perché  stavo  facendo  un  servizio

fotografico  a  due  amici,  la  scrittrice Patrizia Chen  e  il  ballerino di

tango  Walter  Perez.  Walter  mi  chiese  se  potevo  fargli  delle  foto

nell’acqua,  vestito  così  com’era.  Quindi,  in  realtà,  l’idea  non  è

neanche  mia.  Devo  ringraziare  Patrizia,  perché  mi  ha  prestato  la

piscina  per  fare  la  maggior  parte  delle  foto.  La  particolarità  di

queste immagini è che non si vede il bordo della piscina. All’inizio la

ricerca era semplicemente estetica, poi ho pensato di caratterizzare

le persone con determinati elementi e, soprattutto, di dare al lavoro

un taglio surreale.”

Hai  scelto  l’elemento  acqua  come  liquido  contenuto  in  un

contenitore,  priva  perciò  dell’irruenza  dell’acqua  di mare  o

fiume…

“Istintivamente  il  blu  mi  dà  un  senso  di  libertà,  di  indefinito  e
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sfuggente. Mi piacciono molto il turchese e la trasparenza, ma solo

in  una  piscina  è  possibile  trovare  il  gioco  di  queste  combinazioni.

Poi, sono stato influenzato anche dalla teoria di Otto Rank e dal suo

libro  Il  Trauma  della  Nascita.  Secondo  Rank  ogni  essere  umano

soffre,  alla nascita,  il  più  intenso  trauma della  vita,  che non  viene

mai  completamente  superato  ed  è  responsabile  del  desiderio  di

ritorno nel grembo materno. In quest’ottica ogni forma di angoscia,

non  sarebbe  altro  che  la  ripetizione  dell’angoscia  della  nascita.

Analogamente,  ogni  forma  di  piacere  deriva  dalla  tendenza  a

riprodurre  il  primo  piacere,  quello  dell’esistenza  all’interno  del

corpo  della  madre.  In  un  certo  senso  la  piscina  rappresenta  un

grande  “amnios”  ed  i  soggetti  fotografati,  immersi  nel  liquido

amniotico, sarebbero portati a rivivere  la condizione prenatale che

poi è l’Eden.”

C’è un orario in cui preferisci fotografare?

“Sì, la sera tra le 19 e le 20, quando la luce è diffusa, perché uso solo

luce naturale.”

Come avviene la scelta dei personaggi?

“Ho  attinto,  intanto,  alle  mie  conoscenze  e  amicizie,  scegliendo

quelle  che  ho  ritenuto  più  fotogeniche  o  interessanti.  Mi  è  anche

capitato di  coinvolgere persone  che non  conoscevo,  incontrate per

strada  o  ad  una  mostra,  che  mi  piacevano  anche  solo  per  come

erano vestite.”

Anche  se  si  tratta  di  ritratti  di  personaggi  reali,  la

rappresentazione è teatrale. In qualche modo ha influenzato

il tuo modo di vedere, l’aver lavorato con Pupi Avati?

“Ho conosciuto Pupi Avati da giovanissimo, collaborando a tre film

girati in Umbria, L’arcano incantatore, Magnificat e I cavalieri che

fecero  l’impresa.  Facevo  un  po’  di  tutto,  dall’assistente  di
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produzione  al  facchinaggio,  inclusa  la  comparsa.  E’  stata

un’esperienza  bellissima.  Quando  i  film  finivano,  dopo  qualche

mese, era una grande tristezza per me tornare alla realtà, perché in

quel breve periodo era come vivere in un sogno.”

Anche con Lindsay Kemp hai un rapporto di amicizia…

“Ho sempre cercato il contatto con artisti che ritenevo interessanti.

Di  Lindsay  Kemp,  ad  esempio,  mi  ha  sempre  attratto  questa  sua

magia del sogno. Lui è così teatrale che l’ho sempre fotografato con

grande facilità. Pensavo che sarebbe stato così anche per il progetto

Pesci  fuor  d’acqua,  invece  nell’acqua  è  stato  difficilissimo

fotografarlo.  Non  mi  aveva  mai  detto  di  aver  avuto  da  giovane

un’esperienza  traumatica,  in  cui  aveva  rischiato  di  annegare.

Naturalmente mi ha fatto piacere che abbia accettato, pur essendo

terrorizzato dall’acqua, ma – allo stesso tempo – il non aver appigli

a cui tenersi stava creando dei problemi. Fortunatamente ho avuto

l’intuizione di mettere nella piscina una sedia che era sul bordo, che

potesse fare da ancora. Solo allora si è tranquillizzato e ha iniziato

una  specie  di  spettacolo  bellissimo. Ho  scattato  così  tante  foto  da

fare un libro solo su Lindsay!”

Dall’esperienza del cinema alla fotografia…

“Ho  iniziato  a  fotografare  dopo  aver  conosciuto  Enrico  Sarsini,

grande  fotogiornalista di  “Life” che abita qui a Todi. Aver avuto  la

possibilità di  fargli  da  assistente,  lavorando nell’archivio  e nel  suo

studio  fotografico  e,  soprattutto,  vedere  il  suo  mondo  è  stato

incredibile. Lui è stato molto generoso, più che per l’aspetto tecnico

mi  ha  aiutato  a  sviluppare  il  mio  linguaggio,  incoraggiandomi  a

portare  avanti  i  miei  tentativi  –  all’inizio  facevo  ripetizioni  di

pattern – prendendo molti riferimenti dall’arte.”

Hai seguito anche dei workshop alla Fondazione Forma per la



4/10/2015 art a part of cult(ure) » Carlo Rocchi Bilancini: Pesci fuor d’acqua. L’intervista » Print

http://www.artapartofculture.net/2012/03/31/carlo­rocchi­bilancini­pesci­fuor­dacqua­lintervista­di­manuela­de­leonardis/print 7/8

Fotografia  di  Milano.  Ci  sono  dei  fotografi  che  stimi

particolarmente?

“Arthur  Tress,  Leslie  Krims,  Rodney  Smith,  Jerry  Uelsman,

Valentina Vannicola, Roberto Kusterle…”

C’è un genere della fotografia che non ti interessa?

“Il  paesaggio  non  mi  è  mai  interessato.  Perché  penso  che  la  mia

fotografia  non  possa  aggiungere  nulla  alla  sua  bellezza.  Tutti

possono  vedere  un  tramonto,  un  campo  di  girasoli…  Ecco  perché

non  l’ho  mai  fotografato.  Quello  che  mi  interessa,  piuttosto,  è

cogliere  qualcosa  che  normalmente  non  si  vede.  Ad  esempio  il

tentativo di trovare la bellezza in ciò che viene scartato, maltrattato,

buttato… La ruggine di un fusto di metallo, un pezzo di legno… Non

c’entra  niente  con  la  fotografia  ma,  essendo  una  persona  molto

eclettica,  tra  i miei  interessi ci  sono anche  le discariche. A Deruta,

nella discarica della ceramica, ho recuperato i pezzi rotti con cui ho

realizzato un  tavolo a mosaico, sempre  in maniera casuale e senza

uno schema predefinito.”

Nella  tua  libreria  ci  sono  anche  parecchie  guide  turistiche.

Anche  il  viaggio  è  una  componente  fondamentale  del  tuo

sguardo…

“Il turchese è sicuramente quello della Grecia, delle porte tunisine,

del Marocco, della Spagna…”

La fotografia, comunque, arriva dopo un periodo creativo in

cui hai fatto varie sperimentazioni.

“Non riuscivo a canalizzare la mia creatività in qualcosa di duraturo,

forse  perché  avvertivo  che  c’era  sempre  un  limite,  ma  poi  ho

scoperto  la  fotografia  che  è  un mezzo  espressivo  che mi  si  addice

completamente.”
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Abbiamo  sfiorato  un  po’  tutti  i  campi,  tranne  la

gastronomia…

“Odio cucinare! Forse perché non amo tutto ciò che è effimero, dai

madonnari  agli  artisti  che  fanno  le  infiorate…  Vengo  spesso

contestato, perché si sa che un buon pranzo è uno dei piaceri della

vita,  però per me  è  inconcepibile  l’idea di dover  faticare  tanto per

fare  qualcosa  che  sparisce  nel  giro  di  mezz’ora.  Apprezzo,

naturalmente,  il  buon  cibo, ma  il  senso  che mi  appaga di  più  è  lo

sguardo.”.
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