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Matisse prima di Andy Wharol, Matisse dopo Gustave Moreau.
Matisse crisi di Picasso! ...il Rinascimento italiano dietro le spalle di
chiunque...

Matisse dipinge in serie, sdoppia, triplica il soggetto essenzializzando
I’essenzializzato, in una ricerca che va fino all’irriducibile di linea colore

forme, sproporzioni e toni.

Il cursore diretto sulle immagini visualizzera le didascalie; cliccare

sulle stesse per ingrandire.

http://www .artapartofculture.net/2012/05/01/a- parigi-al-pompidou-da-matisse-allinvenzione-dellarte-un-saggio/print 119


http://www.artapartofculture.net/new/wp-content/uploads/2012/05/6041470793_631a467648_z.jpg
http://www.artapartofculture.net/new/wp-content/uploads/2012/05/18343841.jpg
http://www.artapartofculture.net/new/wp-content/uploads/2012/05/Henri-Matisse-Notre-Dame-.jpg
http://www.artapartofculture.net/new/wp-content/uploads/2012/05/Interior_with_a_Violin_1917_18.jpg
http://www.artapartofculture.net/author/jacopo/

4/10/2015

art a part of cult(ure) » A Parigi, al Pompidou: da Matisse all’invenzione dell’Arte. Un saggio » Print

Entro nella prima sala della mostra Matisse, paires et séries in cima al
Pompidou. Ripercorro a memoria l'infinito stupore di una visita
meravigliata di fronte a tanta ostinazione e felicita di soluzioni. (Quanti
artisti contemporanei pensiamo che possano comunicare tanta
articolata serenita e luce d’orizzonte? La paranoica Marina Abramovic?
L’isolamento di Gerard Richter? Le visioni tetre di Sasnal? Il neutro
Serra? Il depresso (clinico) Tuymans? Non ce n’¢ uno! Eppure in un
video all’Orangerie, la donna dice che pure Picasso voleva suicidarsi — e
lei gli ha aperto la finestra dello studio e gli ha detto “buttati!”; e
un’altra riferisce di Matisse: “a proposito del perché lui continuasse a
dipingere quadri sereni e pieni di colori in periodo di guerra ha
risposto: “l'uomo voleva morire ma lartista doveva continuare a

vivere”).

A destra in fondo le due nature morte con frutta: a destra la scena si
precisa in spazi reali; a sinistra il colore e le sue stesure nette prendono
il posto dello spazio, le linee vengono mangiate bevute dalla rotazione
dei colori puri, gialli, rossi, verdi, blu, il quadro si appiattisce, si mostra

senza aspettare.

Un’altra sala. Davanti i due grandi dipinti Luxe I e Luxe II: a sinistra
campi di colore sfumati brutalmente in un’unica stesura piu pallida; a
destra le stesse linee, ma i colori sono netti, diversificati, piatti, e la

figura in basso si svuota quasi senza colore, non finita (ricordo dei blu
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colati densamente da Moreau come inchiostro liquefatto nel cielo, e
rossi non lavorati carnali, abbaglianti). A destra la scena si accende, si
divide fisica: la superficie del quadro e il paesaggio sentito piu dello

spazio che si prolunga dietro le figure.

La parete di destra ha tre quadri: la stessa angolazione di una vista della
Senna dall’alto che va oltre un ponte. A destra lo stesso panorama
grigio, reale, di un giorno di pioggia. A sinistra dal lato opposto solo
colori primari che seguono le medesime linee, e una buona porzione del
quadro resta non finita senza pittura o con pochi tratti suggeritori.
Sotto lo strato grigio piovoso Matisse evidentemente trova il blu e si
lancia a caccia dello scheletro di quel visibile. Linee di colori primari
accostati ci portano come al segreto aspetto di un paesaggio, al suo
cuore, alla sua segreta essenza. E questa e fatta di estasi, di speranza, di
oltranza, e di attenta meditazione. Ecco la vita, la vita che trapela senza

finzione!

Mi giro a destra, Luxe, Calme e volupté, il puntinismo € per Matisse la
rivelazione della pittura, la ricerca trovata dello stato della pittura negli
occhi del pittore come in quelli dello spettatore. (Matisse smeteorizza la
materia nel reale equilibrio di colore e luce viva, meglio di come credera

di smontare la materia Dali).

Mi giro. La seconda sala. Troppi quadri da ricordare. Dietro il muro
centrale le due cattedrali di Notre-Dame: a sinistra un paesaggio
verticale di luce scialba. La Senna taglia il quadro salendo fino alla
cattedrale, e un ponte si trova a meta. A destra tutto € assorbito in una
pittura blu non scura, compatta, colma di tracce nere scomparse o
rivelate. L’essenza in una costruzione di linee tirate, architettoniche.
Due linee che salgono fino quasi ad unirsi solcano il blu (fiume), una
linea orizzontale e sotto una linea ad arco (ponte), il disegno dei due
parallelepipedi delle torri di Notre-Dame e una macchia verde li a

fianco proprio dove termina il fiume. Quella macchia rossa cos’e se
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tutto il quadro € una riduzione essenziale dell'universo dipinto del
primo? Guardo a sinistra e vedo la lievissima sagoma di un albero senza
colore, se non quello dello stesso fondo evanescente giallino che
pervade tutta 'opera. L’albero si snatura e diventa solo riferimento di
una posizione che riequilibra di dinamismo la parte dipinta con il suo
specchio che e la superficie su cui si appoggia. A sinistra la natura ¢ la
pittura, e il mondo la tela del quadro. L’architettura ristretta a sole linee
di campi e volumi, emersa ed assorbita in una profondita materiale di

blu, trasmette I’essenza di cio che era e adesso €!

Cosa accade se il mondo tocca la superficie? Le sue tre dimensioni si
trasformeranno in due dimensioni. Questa riduzione non imprigiona,
bensi libera! Come l'isolamento in meditazione, come il nulla per la
vita! Come l'acuirsi degli altri sensi per un cieco o un sordo. Matisse
riempie di desiderio e aspirazione le sue limitazioni (irriducibili) e le
lascia fluire e le sorveglia, si lascia guidare, e non guida. (La signora del
video dice che nei numerosi incontri tra Matisse e Picasso, una volta
quest’ultimo confida che quando dipinge gli si aprono talmente tante
porte e possibilita e direzioni da intraprendere che vorrebbe prenderle
tutte; Matisse gli risponde che in questo consiste la sua grandezza, e che
egli non possiede questa qualita e che anzi il suo lungo lavoro consiste

nel seguire una sola Via.

Spirito e corpo sembrano dividere Matisse e Picasso. L’incontro con la
superficie avviene per Picasso dal lato opposto: da dietro! Le tre
dimensioni raggiungono le due dimensioni ma si torcono fino a riuscire
a conservarsi pur apparendo in una nuova forma, in un nuovo mondo.
Picasso conquista la superficie, la domina. Matisse se ne serve, libera il
suo potere, il richiamo, fino a farne sentire il linguaggio, gli orizzonti,

gli insegnamenti.)

Il colore prima di tutto, poi I'universo della linea. Due richiami si

uniscono e formano insieme una fuga. Parleremo presto di quel fondo
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nero in uno degli ultimi quadri della mostra, cosi luminoso, denso di
aria e armonia, gonfio di desiderio. Un nero senza altro che nero,
eppure, il nero di Matisse, € un nero mai visto prima. (Visto pochi
giorni dopo al Louvre, in una crocefissione di Fra Angelico, un affresco,
il cielo nero oltre la croce riempiva 'opera. Un nero di una spiritualita
piu dura, severa, Cristiana, ma irriducibile d’aria, di presentazione di un
evento, nascondeva, mostrava, duro. I sensi, li si perdevano, da li
riemergevano, da li rinviene lo sguardo dell’osservatore che comprende
e puo concepire, in nero spirito di luce, la severita e I'intera desiderosa
anima dell’'uomo che li (tutta I'umanita) muore e rinasce. Dolore, e

argentea vita!)

Leggo in un catalogo sulla vita di Gustave Moreau dove il signor [...]
dice che i quadri non finiti della casa museo dell’artista sarebbero
unicamente apprezzabili da letterati, che seguendo la loro
predisposizione alla narrazione facilmente proverebbero piacere a
concludere a loro piacere quelle dei quadri di Moreau, dando le loro
finiture alle storie dei miti rappresentati. Mi sono sentito chiamato in
causa, essendo anche scrittore ed avendo apprezzato incredibilmente la
visita al museo. Credo pero che il signor [...] si sbagli e sia davvero
impreciso, e la sua affermazione rovini il cuore e I’anima (e il desiderio)
dellopera di Moreau. II non-finito dei quadri € estremamente
interessante e nuovo. Moreau inventa dei quadri che sono sempre finiti
e che non possono smettere di esserlo, ad ogni loro stadio di
rielaborazione! Il bozzetto € per lui 'opera, il suo concetto: quel preciso
stadio del lavoro che si mantiene in contatto con il primo istinto (idea
viva) e che non si definisce e conclude in un obbiettivo finito. Egli
approfondisce rielaborando quella condizione in equilibrio, tra intuito e
conclusione, in un’viaggio reale (esperienza) del trasognato. Cio che ¢
mito ha dentro di sé una forza di liberta personale che deve essere
ridata all'uomo, perché egli svegli la sua condizione e riattivi il suo
essere vivo, il suo alimentarsi dalla realta. Sognare ad occhi aperti per

svegliarsi e guardare il mondo e se stessi!
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L’operato e la preparazione del pittore, teorica e pratica, € per Moreau il
raggiungimento di diversi stadi di perfezione, che parlano ognuno della
propria perfezione in un linguaggio simultaneo e diversificato. I bozzetti
preparativi, nelle diverse tecniche, soprattutto 'acquerello, sono gia la
condizione finita di quel sogno interminabile dell’opera. Matisse lotta
con l'apparenza della scena. Moreau lotta con la preparazione di una

scena e dell’idea che ¢ in essa.

Anche Moreau (e forse per primo) lavora in serie, da bozzetto piccolo a

bozzetto grande.

Per Moreau la donna € un tramite di risveglio angelico, si fissa nello
stereotipo di un simbolo che come un algoritmo cresce svuotando e

caricando la mente dell’'uomo osservatore.

Matisse € fisico, ama la sospensione terrena della carne femminile che
chiama, e dispone la figura in linee evolutive; ¢ la chiave, I'incitamento
al quadro, al processo del dialogo liberato della superficie. Egli gioca,
con le tonalita, cosi seriamente, da diventare una festa dell'ingegno.
Credo che sia nella terza sala, girando la testa subito a destra, una
donna sdraiata, nuda, il cui colore della pelle si modula di rosa negli
argini dolci del suo giacente volume. La donna e accensione, carica del
quadro, esplosione dialogica con i diversi elementi intorno a lei,
presenze. Un richiamo si attiva tra le cose, un richiamo armonico che

brilla in noi d’estasi reale, in un gettito di piana passione.

Il quadro seguente essenzializza le linee in profili, e appiana i colori in
campi unitari. I1 corpo di lei, pit grande, ¢ un campo di rosa, e
comunica in tonalita lieve con 'ampio squarcio della parete di fondo a
destra, giallo pallida. Capisco, vengo sedotto. Il mio intelletto si
abbevera di meraviglia: la carica tonale che abitava il corpo della donna
ora e trasferito al corpo del quadro! Esso risuona piu direttamente con
noi, con le cose che ci stanno intorno. Il campo del quadro si apre e

dialoga come un oggetto vivo tra altri oggetti reali e persone reali.
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Matisse quale di questi diversi stadi d’essere della pittura predilige? La
domanda stessa crea piacere e affascina. Il mondo in questo modo
sembra piu ricco, vario di un’alternativa, di una scelta offerta alla
mutevolezza del desiderio umano. Noi scegliamo la via che al momento
possiamo avere. Passeremo da uno stadio all’altro, cambiando respiro al
nostro intelletto scivolato da orizzonte reale ad orizzonte reale.

Naturalezza del respiro! Matisse non sceglie, apre possibilita!

(Gerhard Richter a Londra cosa penserebbe di Matisse davanti a questi
quadri, lui che ingigantisce il peso di una fascinazione indipendente
astratta o che intorbidisce meccanicamente un’imitazione fotografica?
Dov’e la linea in Richter? Cosa e rimasto della sua invenzione, della sua
evoluzione Matissiana? Dove siamo davanti ai suoi quadri? In un
plumbeo che crolla come una croce invisibile sullo spettatore e che egli
deve sostenere senza sapere dove portarla! Dov’e l'intelletto del colore?
Illusori quadri astratti, simulatori. Dov’e il viaggio di Matisse? Arte

nordica stremata, risvegliamo nuovamente il mediterraneo!)

Torno indietro col pensiero, alla seconda sala, a sinistra, la visione dello
stesso salotto di sole sedie e divano, da una parte ravvicinata e dall’altra
piu distanziata, sul medesimo fondo di un’unica compatta cromia,
rosata a sinistra, piu gialla a destra. Da lontano gli oggetti e il loro
movimento di linee e forma si incastonano leggeri, si sospendono,
giacciono. Da vicino, con i mobili tagliati dal bordo del quadro la
composizione sfugge aerea, e si alleggerisce, e diventa un sussurro
dinamico. Le stesse linee e le stesse forme cambiando condizione nel
campo Vvisivo, subiscono una trascendente trasmutazione vitale, pur
rimanendo ancorate alla bellezza originaria, le regole mentali che le
considerano vengono sovvertite. La loro composizione varia di poco, ma
le diverse condizioni dello sguardo le rivolgono in due diversi orizzonti
della percezione reale. (In questi due quadri troviamo forse
rappresentata la sedia che Matisse aveva a lungo cercato e che dal

racconto di quella donna del video amava con trasporto incomparabile.
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La bellezza dell’oggetto per Matisse era la sua realta vibrante e
inafferrabile, ma tangibile, infinitamente osservabile. Una meditazione

reale, sul reale, inestinguibile.)

Al piano inferiore, prima di vedere Matisse, nella sala di Francis Bacon.
Ricordo Lucian Freud riferire una frase del suo amico durante una loro
conversazione privata: “riteneva di aver svelato in Arte qualcosa di
nuovo”. Potrei definire questa qualita con la parola mortalita. Egli,
dietro le sue apparenti deformazioni, e attraverso queste, permette
all’osservatore di raggiungere, istantaneamente, la condizione profonda
del carattere dell’essere vivente ritratto: la sua condizione di mortalita.
Mortalita di un individuo, con il suo universo personale. Bacon
raggiunge, in effetti, una universalita nella rappresentazione, come
nelle grandi opere d’arte di una civilta (ed € uno dei pochissimi, il solo
nel suo tempo), e lo fa senza ideologie, né storiche, né narrative, né
compositive. Questo gli permette di raggiungere lo stato primo della
condizione umana personale di un individuo, 1a dove tutto il vissuto si
accumula e si dissolve: la pittura si fa portare e la mortalita di un

individuo si mostra, I'individuo mortale si mostra.

La pittura ritorna ad essere un mezzo come nell’arte rinascimentale. La
ricchezza della varieta pittorica di Bacon rimarra il lascito fondamentale

del xx secolo.

L’arte cicladica e ideologica! Anche lei! L'uomo crea I'uomo fuso al
mondo che lo circonda, fuso agli elementi naturali che lo investono, che
lo condizionano. L'uomo rappresenta se stesso nella sua condizione gia
fusa con 'ambiente del mondo che ne cambia 'aspetto. Egli € risposta e
domanda, Dio e suddito, vegliante. La testa si affila nel richiamo del
cielo che lo mura in una sensibilita accentuata. La postura eretta e
composta si protegge e risponde al labirinto atmosferico del mondo.
Quel centro lo nutre, lo plasma, nella mano che lo tiene e nell’occhio

che lo vede, stabile come una reminiscenza nel vuoto senza fissi punti
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riferimento.

La statuetta cicladica si alza nella casa della natura fino al cielo, fino al

pensiero, fino a sfiorare I’essere.

L’ideologia dell'uomo ¢ la sua casa, e la sua casa e rappresentazione. La
casa dell'uomo progressivamente si amplifica nel corso dell’antichita, e

I’Arte segue.

Il pensiero e concezione in Giorgione sono anch’essi ideologia (la
siringa nel braccio dipinta da Bacon, o la fascetta nazista, sono il
marchio inutile di un’ideologia vuota, svuotata, lasciata indietro, la
pelle di un serpente). Il quadro al Louvre dietro il muro della Gioconda,
Festa campestre. Giorgione fa fondere l'opera d’arte con l’essere
dell’osservante, e direi con l'eta dell’essere dell’osservante. I quadri di
Giorgione scompaiono, letteralmente, all’osservazione, poiché quello
che lo spettatore riconosce (il risultato dell’opera, il suo valore), € una
specifica condizione di se stesso, una propria classificazione dello stare
al mondo, legata di mistero — e gioia, di vita, amore, pensiero e
compimento del vivere. In questo caso si scopre la propria desiderosa
matura intellettualita: il rumore dell’acqua nella nostra memoria la
descrive — o la legge! (la rivela). Si genera li una condizione di
naturalezza, in una naturale posizione: non e forse quel corpo di donna
distratto e dedito, nudo; si appoggia al bordo della vasca dove da una
caraffa scende l'acqua nell’acqua (il parallelepipedo della vasca che
scompare quasi per intero oltre il bordo sinistro del quadro si inclina
innaturalmente verso quel lato simile al palazzo della Tempesta!, e un
altro gioco si attua: che lettura difficile sfuggente € l'intuito naturale

della vita. Ironia, gioco e dedizione.)

I due uomini seduti uno accanto a I’altro su una collina di campagna al
centro del quadro hanno I'uno il profilo totalmente in ombra (il suo
liuto non ha corde... che importa, la musica , la melodia, la meraviglia

sta nel processo della mente che la recupera e la fa viaggiare in sé;
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articolazione mentale, metafora di quell’acqua). E I'altro a destra ha il
volto di tre quarti tagliato quasi integralmente d’ombra nera: i due
riposano, le due meta dell’animo si incantano, immobili, silenziose,
vive, respiranti, infatuate. L’anima € una lettera di trasparenza che si
manda a se stessi. Una vocale forse: il desiderio di giovani coscienze che
diventano adulte, e la maturazione si sente (il rumore; d’acqua?
Ancora?), incrementa, intraprende il desiderio del suo viaggio,
necessario! Noi siamo il viaggio con dentro un viaggio. Il primo in noi e
una ruota che gira in noi per forza di una volonta simbolica. Il secondo
fuori di noi e la conquista, il pericolo di sporgersi fino a dove
potremmo, nel mondo, e nella natura della nostra comprensione.
Questo quadro avviene come un paesaggio del nostro funzionamento

interiore, nell’eta del desiderio maturante, quasi concretizzato.

L’altra donna, davanti alla destra del secondo uomo, seduta, ¢ nuda
anch’essa. Gli uomini sono vestiti. Essa chiude il cerchio del movimento
della ruota di un dialogo di creazione interno, che lega cuore e ragione.
La conversazione si stringe, lei da le spalle all’osservatore, e, tenendo in
mano un flauto, fa scomparire il volto nella profondita immisurata di

un discorso che sta avvenendo e deve ancora avvenire.

Intanto fanno eco al rumore dell’acqua, dal lato opposto, alcuni
contadini con carro e buoi al lavoro in lontananza: un eco solidale,
descrizione dei due orizzonti che stringono la volonta (e il piacere) del
dialogo — della sua costruzione, e della sua conquistata armonia. Si
compie cosl il ritmo del mio divenire adulto, inseguendo quel ritmo
rinato in me, acceso da una visione cieca di immagini che mi abitano in

pensiero!

Io vengo suscitato dalla visione del quadro, e la mia esperienza si forma
con abilita rinata, nel cuore di una concezione di me ben definita,
intagliata sul mio essere cogitante. Caparbieta dell’essere uomo, per

compito di sue elaborate facolta rispecchiate in lui.
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Quei riflessi tanto liberi e ideologici, ci descrivono e ci definiscono,
come una qualita del mondo, una qualita indimenticabile del mondo.

Questo e Giorgione.

Nella terza sala, il violinista in piedi che suona davanti alla finestra. La
luce e suono, dalla vastita del mondo passa e si ferma davanti al
musicista, porta con sé I'alchimia dei colori, rimessi insieme da quella
musica. Quella musica sentita di spalle ricompone la luce. E la pittura,
la scena: si dissolve e si concretizza. Noi assistiamo alla sistemazione di
questo miracolo intimo, di ascolto umano, amplificato nella vastita del
mondo, della storia, dell’alchimia dell’essere. Noi osservatori spiamo
I’accensione di una scintilla preziosa gettata nella sensibilita delle cose!

Il mondo, noi stessi, stiamo per essere appiccati di luce.

Matisse consegna allo sguardo il potenziale di una nota, un congegno di

pace, irrifiutabile.

Li accanto a destra, I’'altro quadro. Il violino riposa nel suo astuccio in
una camera dombra blu densissima, ma silenziosamente
(pacificatamente, sensibilmente) travolta dal sole che trapela
dall’apertura sotto la parte sollevata di mezza persiana. La luce e
frontale (nell’altro quadro), qui ¢ il sole (I'astro, il suo ricordo, il suo
rumore stellare, la sua percezione sensibile) I'attore principale, e ci
tocca trasversalmente, indiretto, nascosto, altrove, per mezzo di
un’ombra accesa in un riposo di blu colmo d’aria... il violino produce la
pace reale di una armonia in silenzio. Il quadro fa chiudere le palpebre
della mente, il corpo si distende, vive, rilassa la sua verve, 'azione sta

passando da un pensiero a un altro.

Sono due Quadri complementari? In Matisse la musica, liquida, reale,
suadente, si sente quando lo strumento non suona! Tutto € trasmissione
tra due stati di calma, e si attua per contrasto di spirito: cio che non
suona suona (col sole), cio che suona e luce. Ogni cosa vive in un’altra —

cosi come I'uomo vive nelle cose e in coloro che gli stanno intorno, di
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cui lui si accorge.

Basquiat dice in un’intervista di non capire il motivo del perché non €
soddisfatto di un’opera pur mettendo la linea sempre nel modo che
voleva. La linea di Basquiat non € mai stata tracciata da nessuno: ¢ la
sua invenzione nel mondo dell’Arte. Una linea scavata in se stessa,
indipendente, non governata, ma attuata li dove si trova (come nata li!),
bella in sé, né descrittiva, né serva, ma creante di energia. Quante linee
nei quadri di Basquiat! Si puo dire che tutto e linea in lui (nei video
dove lo si vede tracciare una linea con la mano sinistra, sembra
volutamente la mano sbagliata, che procede, va, con una vita propria,
con una propria ragione di linea. E la forza di una linea ¢ di non essere
niente, di non esistere in natura, di essere pura creazione umana, e
quindi infallibile nel dire tutta in una volta tutta questa liberta in
energia, se la si lascia libera). Nei suoi quadri c¢’¢ un tale intrico
(accostamento, riazzeramento) di linee che il prodigio dell’energia
scatenata incombe sullo spazio e lo cambia in pura energia vivente nel
mentre la persona vi vive allinterno. La linea di Basquiat produce
battiti, ictus angelici che intensificano lo spazio circostante
(delimitandolo intorno al quadro e allo spettatore) rendendolo vivo alla
vita. Un intero mondo c’é in una sola linea tracciata da Basquiat; se la si
segue con lo sguardo, la si vive e si vive, si vive ulteriormente. Basquiat

e un’accensione colossale degli attributi della liberta!

Individuale e collettivo si incontrano in un accordo (la fiducia € un
campo energetico). Ecco cosa serve oggi per riprodurre I’abbraccio dei
due santi misto ai loro sguardi sereni (pieni della vita) in quel riquadro
di Giotto nella Basilica di San Francesco. Tutto Basquiat, tutta la sua
opera, serve per passare da quel tempo, dal semplice assistere a un
evento e al suo insegnamento alla generazione di una probabilita di un

incontro vivo che sta per definirsi.

Ed ecco che ricollego esattamente I'azione di Basquiat, che solleva lo

http://www .artapartofculture.net/2012/05/01/a-parigi-al-pompidou-da-matisse-allinvenzione-dellarte-un-saggio/print

12/19



4/10/2015

art a part of cult(ure) » A Parigi, al Pompidou: da Matisse all’invenzione dell’Arte. Un saggio » Print
spazio da dentro lo spettatore e da questo allo spazio circostante,
ponendolo come seme evolutivo di una biologia dell’essere e di una
convivenza naturale tra sé e il mondo, con i due Prigioni che con il loro
movimento brutale e segreto sradicavano da sé lo spazio della sala del
Louvre in una piu grande condizione delle cose in rapporto tra loro
davanti a me. Per Michelangelo lo spazio viene prima dell'uomo, lo
spazio suggerisce 'nomo. L'uomo deve prima studiarsi per percepirsi
libero. Lo spazio del corpo in Michelangelo, lo spazio nel (dentro) al

corpo in Basquiat.

L’esperienza che ebbi poco piu di un anno fa alla grande mostra di
Basquiat qui a Parigi (quell’energia potente gia mi portava a
Michelangelo) 1'ho ritrovata soltanto in questi giorni al Louvre

girandomi e vendendo a distanza la posizione inconsueta dei Prigioni.

Nel Rinascimento la scoperta e stata che lo spazio ¢ potenza. Oggi la

scoperta e che lo spazio e energia.

Matisse riproduce l'inizio di questa nuova percezione in quel quadro
semplificato dove il pieno di una palma in segni grandi ed essenziali
riempie la finestra dove stiamo (anche noi) guardando. Una bellezza
elettrica € creata dallo spazio che la mente ricrea libera d’aria tra la
finestra e la palma, che appaiono semplificate a quel modo come
dolcemente appiattite I'una sull’altra. La mente ricrea quello che
manca, e vive l'effetto acuto di quella creazione (I'uomo, lo spettatore,
crea! Per la prima volta crea la parte centrale costituente del quadro.
Non ne ¢ semplice ricevente, ma guarda e vive nel quadro quello che ¢

lui a mettere).

La linea di Basquiat attraversa I’essere ma non lo mostra. La mente crea

I’essere, la costruzione dell’essere — e vuole conquistare la propria vita.

Ma dove si trova quel quadro?, non so... Si, nell’'ultima sala. Torniamo

indietro. Al cuore del lavoro di Matisse.
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Lo si dice nel video: Matisse aveva nelle compagne delle muse e delle
aiutanti. La donna dice che voleva dimostrare che il lavoro che c’era nei
suoi quadri non era il disegno banale di un bambino ma un lungo lavoro
di elaborazione. Ritorna il Rinascimento in diversa declinazione.
Raffaello decideva I'impostazione del quadro, la sua composizione e poi
la dipingeva. Matisse fa lo stesso ma sposta I’elaborazione del quadro
sul quadro: egli crea un’immagine durante lintero giorno, e la
compagna ha il compito di cancellarla totalmente dalla tela, cosi lui il
giorno dopo puo ridipingerla, proseguirla. I diversi stadi (tappe
compositive) del quadro restano in lui come I’evoluzione di un’identita
viva, che ha bisogno dei suoi stadi corporei intermedi, di far sentire
all’artista il suo respiro che cerca il suo compimento, la sua alta

sospensione: la sua meraviglia viva e ininterrotta.

Ecco in mostra due esempi del lavoro in serie di Matisse. Egli fa
fotografare ogni stadio dipinto prima di essere cancellato e ridipinto,
cosi da avere una cronistoria di un’evoluzione come un’infiorescenza! In
mostra, negli anni cinquanta, espone l'originale finale e tutto intorno, di

poco piu piccole, le foto.

Colpisce la ricerca combattuta, con, a volte, il ritorno di forme che aveva
abbandonato due o tre giorni procedenti. Questo fa sembrare
meccanico il processo, ma € una simulazione meccanica dove la ragione
ha una parte compositiva ed evolutiva simile alla procreazione che e
serva dell'involontaria perfetta decisione del Dna. L’opera d’arte
dipinta, con linee, colori, profili, forme, campi piatti di profondita, e
una genesi perfettamente complementare alla nascita procreativa: tutte
e due sono perfettamente umane, la seconda nasce nel segreto delle
profondita del corpo, la prima emerge dal mistero delle facolta della
mente. Due nascite in rapporto, I'una non avverra senza l’altra: il corpo

e poi la mente!

Matisse, in un lavoro di sei o piu mesi, elabora I’elementarita di una
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perfetta liberta di infiorescenza, che non possono essere che dei ritratti
di donna. L’occhio si trova davanti il suo speculare infinito:
un’immagine selezionata naturalmente, per effetto della sua mutazione
(di natura) di immagine. Linee, colore, campi, spazi, definizione. Una
liberta durevole, granitica, leggera, che apre la sua natura sensibile, e

fortemente (stabilmente) la trattiene.

Uno dei quadri e 'apparizione di una donna. Ha il volto frontale, le
spalle enormi e bianche (come un lago dei sensi dove rapidi tocchi di
pennello rossi e neri in basso alle maniche decorano un’architettura
dolce, femminile, porta di ogni essere), con le mani riunite in basso al
ventre dipinte e non dipinte che hanno una fisicita scultorea simile alla
mani della moglie di Cezanne, inclinata, rigida, con il vestito blu.
Quanto piu forte e la scultura di un corpo quando viene suggerita! In
Cezanne le mani pretendono il corporeo e la sua presenza, ricreando il
suono alto, eterno, di quel segreto generativo del mondo e dell'universo,
restando mute, stabili, fisse, granitiche e accese. Ma in Matisse la
scultura si riassorbe nei sensi in forme, aspirazioni spirituali, e la
compostezza si mischia di dolce attitudine, e due colombe che si
sfiorano sembrano in posizione, pronte a un volo straordinario, accesso

del mondo, passando in liberta nel luogo della vita!

Matisse crea il suo archetipo, un simbolo, fisso e ripetibile, liberante:

guardarlo (ammirarlo, meditarlo) e vivere.

Pur dipinto in tre ritmi distinti (volto in elevazione di due, tre segni —
l'ovale € una linea nera che resta aperta in alto, non conclusa, dove
navigano in pochi segni gli occhi, naso e bocca. La frontalita fa sfuggire
un’anima... la dove sempre fugge, nel suo desiderio di composizione! (la
donna si inclina come in Cezanne, ma di piu, eccessivamente, dritta,
sulla sinistra, pesca nello spazio, vola, forma la ridice essenziale di un
luogo.) Poi c’e il mare, calmo, circoscritto, appena animato, del bianco

della blusa, e infine le mani, nota terminale di un balzo materiale di
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dissoluzione e di stabilita in un viaggio sensibile nella materia viva

dell’aria di uno sguardo) in un solo respiro torna a vivere!

L’altro quadro € movimento, postura. Una donna addormentata passa
la sua enorme manica in alto al quadro in un arco come a raccogliere il
volto. Cio che prima era fatto in spirito, ora € condotto in paesaggio. In
dialogo tutte le parti 'una con I’altra per afferrare (affermare) un’idea!

Siamo ancora cosi vicini all’esempio rinascimentale!

La fuga dei sensi come la fuga dei simboli in branchi nell’oceano bianco
della blusa. Li vedo muoversi per forza del sonno, del sogno che li
spinge nelle dimensioni sprofondate di quel colore nudo, pieno! Il
movimento che ha, muove la sua densita, si agita, fluisce nel sonno, si
difende e prosegue il sogno, si adatta, si deforma, e invade il quadro

(che si disarticola in paesaggio).

Il bianco si ripiega su se stesso seguendo l’altro braccio che posa la
mano non lontano dal volto, abbandonata li... le mani naufragano,
quasi vengono perse nel bisogno del dipinto. Il sogno si piega su se
stesso, netto, forzato, dolcemente, in un paesaggio raddoppiato,
triplicato, intensificato placidamente nel sonno che lo conduce. La
donna si € addormentata seduta, con la testa poggiata su un cuscino, su
un tavolo (il volto appena apparso, sta sul giallo che poggia su una
piatta laguna viola distesa oblunga sul profilo di un tavolo, e le mani
stanno in campo viola e non nel campo giallo dove si trova il volto), il
momento si coglie dall’alto: Matisse amorevole si avvicina a lei, in piedi,
con lo spettatore. La donna si trasforma nella sostanza che I’ha rapita, si
perde e si moltiplica in una densa materia indefinita tra sonno e sogno.
Lei dorme, tutto il quadro si mostra fatto di sonno, e il nostro occhio
cadendo in trappola si risveglia sfiorando il sogno. Questa densita che
abita intensificata il quadro, maggiormente fa riposare lo sguardo in
un’immagine (o posizione, o formazione, o composizione, o condizione)

come in un’opera rinascimentale.
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Accade un evento: la mente naufraga, ed ¢ un naufragare percorso di
luce. La storia che racconta questa luce € 'abbaglio felice della vita, e
l'osservatore ne trova, nella pittura, in segreto, nella meditazione, lo

scintillio vivo.

Un brivido d’'ombra e la luce, ma che tutto rischiara solo per 'nomo,
anche se l'intera trasformazione del creato ritorna in vita. E tutto
nascosto nella profondita di quel bianco, piegato, arcuato e ripiegato in
un modo che fa moltiplicare la profondita del bianco e della sua facolta

di colore dei colori, che I'occhio, inseguendo la mente, raggiunge.

Alla fine della mostra, prima di uscire, allineati davanti a me, stanno i
quattro nudi azzurri, seduti e raccolti nel bianco, grandi collages,
capolavori dell’'ultimo Matisse. L’artista colora i fogli, poi con delle
grandi forbici da sarto, nell’aria, tenendoli con l’altra mano, li taglia,
formando profili, inseguendo una linea che finalmente e libera, area,
mobile, ma non per questo meno precisa nella sua definizione finale. Il
foglio sospeso nella mano si piega e Matisse continua il taglio in una

danza simile a un sorriso.

Ha fatto dei piccoli bozzetti a matita su un taccuino; i profili della
forma, sola ed evocatrice, sono puri senza limiti o linee, e ben si
sposano alla tinta blu data con intensita ma non perfettamente
omogenea: passano delle striature di colore schiarito vicino a zone
compatte, il colore (anche lui) viaggia libero in uno spazio che non ha

delimitazioni e si fa sentire, vastissimo.

Le forme una volta tagliate vengono riorganizzate, accostate, in
un’azione meccanica e libera di naturale assestamento, di accordo
musicale; e una sola nota, vasta, purissima si sprigionera da ogni
quadro: una nota simile, ma mai identica! Le diverse parti del corpo
femminile si assestano I'una contro I’altra, con un accordo possibile solo
in natura: sono elementi dello stesso universo. Si mettono insieme da

soli. La pittura ricreava un universo; qui un universo viene creato,
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umano, comprensibile e libero. Colore e forma: e le varie parti, testa con
il collo, seno e ventre, braccio che torna indietro sulla testa, gamba
piegata con il ginocchio alzato, sono cio che lega cielo e terra, albero e
luna, aria e odore, fuoco e orizzonte, quasi citta e stelle, quasi mano e
orgoglio, fiore e amore, uomo e donna, quasi.. Matisse trova
nell’accostamento di profili femminili dove il colore puro blu non e piu
in prigione, un’assimilazione al segreto rapporto che lega gli elementi
della natura (biologica o chimica) senza uomo, un contatto con quella
trasparente architettura che li regge insieme in un ordine elementare,
offrendo all’osservatore un contatto sensibile cosi vasto di precisi
accordi che egli fa (tenta nel desiderio) di sé stesso e delle sue facolta
(biologiche, mentali, sociali) un universo in un altro piu grande

universo.

Matisse raggiunge questa enormita (quasi eccessiva!) con un tatto e un
suggerimento tanto semplice, primitivo e primordiale, umano, intriso di
liberta, che in un solo scatto emotivo dato dallo stupore alla meraviglia
(subito cosi simile alla bellezza del creato!) di vedere quelle opere, come
una sorpresa, una gioia dello spazio, tanto attesa, finalmente

incontrata!

Ma non ero io a chiederlo (e neanche Matisse lo prevedeva!), ma la mia
stessa natura segretamente in me! In esse trovo la risoluzione di ogni
mio istante. Ora capisco che ogni mio momento vissuto fin qui
attendeva lo scatto di questa liberazione, lo chiedeva muto, senza che io
mai lo sapessi, ma che eternamente senza saperlo cercavo con ogni

parte di me in ogni mio tempo!

Matisse ha scoperto qualcosa che in avvenire verra riconosciuto simile
all'invenzione del fuoco o della ruota! Noi, dalla nostra epoca ancora
troppo vicina a lui, possiamo soltanto intuirlo: Matisse ci ha liberato
della casa che fin dai primordi ci proteggeva e ci isolava. Ora guardiamo

le nostre mani e fissiamo il cielo con una liberta nuova, senza subirne il
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primo condizionamento. Sembriamo capaci per la prima volta di dare al
cielo e alle mani la nostra liberta!, e a rinnovare i nomi del nostro
mondo, avendo nel cuore il ricordo (I'insegnamento) di quella

semplicita iniziale, che cambia il corso di una vita.

Da qui, tutta I’Arte venuta dopo, e facilmente decriptabile, tra successi e
insuccessi, pieni o parziali. Il XX secolo e lo studio di questa verginita
personale, limpida o traumatica. E ad essere sincero vi vedo piu
l’approfondimento del trauma. Forse il momento della limpidezza e
della sua graduale riconquista apparterra all’Arte del XXI secolo.
L'uvomo deve imparare a gestire questa trovata indipendenza,
affrontarla, cominciare dalla lotta, cercare di non perdersi, e di
conquistare nuovamente 'equilibrio di una meditazione e ricostruire i

propri rapporti, e connettere due universi.
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Tagliatele la Testa! Ovvero Esercizi di
Decapitazione alla Galleria Delloro

di Naima Morelli | 1 maggio 2012 | 685 lettori | No Comments

Esercizi di Decapitazione, perché ci sono molti modi per tagliare le
teste, e la Galleria Delloro li conosce tutti.

Se e vero che nel volto e racchiusa la vera essenza di un individuo, € pur
vero che nel corso della Storia dell’Arte non c’e stato artista che non si
sia cimentato nella rappresentazione della testa umana. Una scelta che
e gia un taglio (fotografico e non solo) un esercizio accademico che nella

sua ripetizione sfiora I’ossessione.

Il cursore diretto sulle immagini visualizzera le didascalie; cliccare

sulle stesse per ingrandire.
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E’ questa la chiave straniante nella quale la Galleria Delloro ha deciso di
interpretare 1 lavori degli artisti in mostra, ovvero Davide Balliano,
Alessandro Dandini de Sylva, Marco Di Giovanni, Paolo
Grassino, Sergio Ragalzi e Andreas Zingerle, i quali fronteggiano
questo problema, ¢ il caso di dirlo, capitale, in maniera diversificata,

con esiti sorprendenti.

Non a caso, dicevamo, ci sono molti modi per tagliare le teste; andate a
chiedere a Davide, Giuditta, Perseo, Lisabetta da Messina. Un taglio che
non deve essere necessariamente la cruenta ghigliottina di Maria
Antonietta, ma puo rappresentare anche una trasognata testa di Orfeo

tra la sabbia in riva al mare. Una testa fra le nuvole, per farla breve.

E’ questo il caso di Marco Di Giovanni, che si appropria esattamente del
volto dell’osservatore il quale, curioso, non puo evitare di sporgersi il
buco al centro dell’ammasso di fogli sistemato dall’artista al centro della

galleria.

Trovera all'interno del foro un piccolo specchio con lente, che gli
restituira I'immagine della sua faccia rimpicciolita e capovolta, come

persa in un abisso dove gli strappi di fogli ricordano delle nubi.

Il riferimento nell’istallazione di Di Giovanni e infatti proprio la

mitologia, quella nordica per la precisione, dove si parla del terribile
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Ginnungagap, ovvero la voragine originaria esistente prima della

creazione, quando spazio e tempo erano due concetti ancora inesistenti.

Sospesi nel tempo sono anche i dipinti di Ragalzi, un altro artista che
quando prende la mira punta direttamente all’archetipo. In questo
contesto riprende le pitture rupestri, reinterpretandole pero con vernici
industriali. Il suo colore ¢ il nero, le teste sono immerse in un silenzio

primigenio.

Alessandro Dandini de Sylva invece, background da fotografo, piu che
riflettere un’immagine che familiare, decide di celare un volto gia di per

seé sconosciuto.

Una testa di spalle, che nell'immobilita dello scatto non si voltera mai a
rivelarci la propria identita e le proprie sembianze. Una faccia che

possiamo solo immaginare, modellata secondo la nostra fantasia.

Un richiamo alla classicita si puo trovare nel lavoro di Davide Balliano.
Tutti conoscono il busto di Vespasiano, un’opera oggetto di studio per le
sue proporzioni. Balliano d’abitudine fa proprio questo: si appropria
delle opere della storia dell’arte e vi sovrappone degli schemi, svelando

o forse mistificando.

Nel suo lavoro di grafia su una stampa fotografica della famosa icona
della romanita, indica una possibile costruzione della figura, oppure vi
affastella una lettura contemporanea, ricordandoci che nessuna

fruizione € oggettiva.

Un po’ come Grassino, che avvolge di colori elettrici la fotografia
propria nuca, fino a farne una crisalide, protetta ma magnetica,

misterioso contenitore di vetro.

Dall'immagine alla lingua, o al'immagine della lingua. Gianni Garrera
lavora cosi, come un filologo che confida nel logos, ma viene tradito. E’

infatti nell’assenza di qualcosa che consiste la decapitazione, in questo

http://www .artapartofculture.net/2012/05/01/tagliatele-la-testa-ovvero-esercizi-di-decapitazione-alla-galleria-delloro-di-naima-morelli/print

3/5



4/10/2015

art a part of cult(ure) » Tagliatele la Testal Ovvero Esercizi di Decapitazione alla Galleria Delloro » Print
caso proprio la mancanza del termine decapitazione all'interno della
grande Enciclopedia Italiana. Non a caso il titolo dell’opera e
Decapitazione di Decapitazione. Non e dunque in questo caso l'artista

stesso a farsi boia, ma e suo compito di mostrare i corpo mutilato.

Tra i piu interessanti della collettiva, c’e di certo Andreas Zingerle, che
trova spazio nel piano sotterraneo della Galleria, gia promessa di
qualcosa di proibito e meravigliosamente agghiacciante. Non si capisce
subito a cosa corrispondano quelle inquietanti forme ovoidali issate
come cimeli su scarni paletti di legno, ma I'impronta emotiva arriva

comunque fulminante.

Si tratta in realta di calchi di teste di bambole gonfiabili, simulacri di un
erotismo triste e onanistico che si conclude in un omicidio sadiano: la

soffocazione della vittima nel cemento.

Da sempre attenta ad un arte che fa del mistero e del conturbante il
proprio indiscutibile fascino, la Galleria Delloro, lungi dall’esaurire
l'ossessione capitale protratta in secoli d’arte visiva, fornisce anzi nuovi

elementi di ghighiottinaggio artistico.
Da perderci la testa.

Info

e Esercizi di Decapitazione.
Davide Balliano, Alessandro Dandini de Sylva, Marco Di Giovanni,
Gianni Garrera, Paolo Grassino, Sergio Ragalzi, Andreas Zingerle

e Galleria Delloro

e Via del Consolato, 10 — 00186, Roma

e 5 aprile — 31 maggio 2012

e orari: dal Martedi al Sabato, 16.30 — 19.30

o www.galleriadelloro.it info@galleriadelloro.it
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| colori della passione: la lettura di Lech
Majewski del capolavoro di Peter Bruegel La
salita al calvario

di Pino Moroni | 2 maggio 2012 | 1.306 lettori | 2 Comments

Sull’onda lunga delle contaminazioni artistiche € uscito un film del

polacco Lech Majewski, finora conosciuto artista e performer di

installazioni, sul dipinto di Peter Bruegel “La salita al Calvario”

(1564), con il titolo evocativo “I colori della Passione”.

Il cursore diretto sulle immagini visualizzera le didascalie; cliccare

sulle stesse per ingrandire.

Nell’era delle piu avanzate tecnologie di computer grafica e del 3D,
questo film ne fa un uso cosi pieno, che si potrebbe evocare ormai un
altro cinema o cinema daltro. Uno spostamento cosi forte dalle
teoriche del cinema delle origine o della sua successiva storia, che

rischia una deriva nell’estetica pura, nella videoarte da contemplazione,
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nell'immagine ipnotica che assorbe ed annulla i contenuti filmici.

Ma, scanso equivoci, questa potrebbe essere un’opinione del momento,

sconfessata a seguire da nuove tendenze che vanno poi a consolidarsi.

Tornando quindi alla preponderante tecnica del film, tratto dal libro
The Mill & the Cross di Michael Francis Gibson, le scene con gli
attori sono state girate davanti ad un blu screen: i fondali sono stati
ricostruiti in seguito per dare quel senso di illusione prospettica tipico
della pittura fiamminga. Le locations sono state accuratamente
selezionate tra Polonia, Repubblica Ceca, Austria e Nuova Zelanda,
paesaggi come quelli del quadro. Lo stesso regista, anche pittore, ha
dipinto un grande fondale, replica del quadro di Bruegel. Regista e
montatore hanno poi sovrapposto velatura dopo velatura, come pittori

antichi ed amanuensi, alternando immagini digitali e scene dipinte.

Con sfondi di monti e prati, presenze di uomini insetti che vivono una
giornata comune, soldati, contadini, mendicanti e venditori ecc... Un
mulino, sull’alto di una roccia con il mugnaio simile a Dio ed una citta
sullo sfondo (forse Gerusalemme), il Cristo quasi coperto dalla folla ed
in primo piano sulla destra una Madonna addolorata tra i santi. Il tutto
come all'interno di una tela di ragno con i punti piu importanti suggeriti
da un committente fiammingo che soffre passivamente come tutti,
questa nuova rappresentazione della passione, conseguenza della
dominazione spagnola sulle Fiandre e della grande Inquisizione. Con i
mercenari che emergono dalle nebbie del tempo per martirizzare ogni
giorno gli abitanti nelle figure di seguaci di Erasmo da Rotterdam,

eretici messi al bando dalla Spagna di Filippo II°.

Ma Majewski va ancora piu in la di uno sfondo pittorico, creando
all'interno dell’occhio indagatore del pittore del XVI° secolo, la sua
messa in scena di Tableaux Vivant in composizione, con i figuranti
fiamminghi che si stanno finendo di vestire prima di girare la prima

scena del film, per prendere posto quali comparse, nel quadro storico.
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Con Bruegel nell’occhio dello spettatore (il cinema nel cinema) intento
a preparare e concepire, con la sua filosofia, con le motivazione e le
suggestoni del banchiere mecenate, i bozzetti preparatori del quadro.
Per cui la pellicola si svolge quasi senza dialoghi attraverso illuminanti
ed illuminati sipari su un paesaggio rarefatto come quello di tanti

dipinti flamminghi.

In una tale prospettiva ottica tridimensionale e triplice (pittore, regista,
spettatore) prevale una visione di evidente discrasia sul colore. Il pittore
Bruegel lascia il suo fragile segno grafico in bianco e nero nelle bozze in
prova su cartone; il regista Majewski usa inquadrature fiamminghe in
formazione, con ambienti riflessi, illuminati spesso dai colori dello
sfondo dipinto; lo spettatore viene immerso invece in un tale
cromatismo colorato, che lo annienta visivamente in una trappola
pittorica. Quasi liquefatto senza piu vie di fuga, tanto che rimane li, alla

fine, in una catartica catatonia.

Lech Majewski, in veste di produttore, regista, sceneggiatore, direttore
della fotografia e compositore delle musiche ha creato un’opera
personale, in un film piu da contemplare come videoarte che come film
in forma cinema. Anzi la quasi assenza dei dialoghi rimette ancora piu
al centro dell’operazione 'arte pura, lasciando lo spettatore assuefatto
al linguaggio cinematografico, senza informazioni contestuali, immerso
nel mondo virtuale del XVI°secolo e nel paesaggio ancor piu virtuale dei
panorami di Bruegel. Alla ricerca di un senso filmico, aggravato da una
marea di simboli ed allegorie, trasposte direttamente dalle filosofie di
Bruegel. Il quale vede la realta all'interno di quella tela di ragno in cui
inserire 1 suoi bozzetti di vita quotidiana dell’epoca. Fatta poi propria
dal creativo Lech Majewski, che si immerge in un mondo dove la
cultura era molto piu contemplativa e piena di simbolismi, cercando di
fondere piu linguaggi, con piu tipi di lettura, in cui prevale purtroppo

troppo forte il suo prediletto tecnicismo da videoarte.
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Del resto, sulla base di questo lavoro (che ha fatto fatica a vedere la
luce) Majewski ha creato una serie di pezzi di videoarte
intitolati Brueghel Suite che sono stati istallati nel febbraio del 2011 al
Louvre e nel giugno 2011 all'interno della biennale di Venezia 2011,

nella chiesa di San Leo.

Da un punto di vista squisitamente cinematografico, il film quindi non €
di immediata fruizione, ma occorrono piu visioni per poter assorbire
quei valori che contiene. Rimane comunque alla fine una operazione in
cui prevale il contesto ambientale, lo sfondo pittorico sui personaggi e le
storie, financo quelle degli interpreti principali (Rutger Hauer nelle
vesti di Peter Bruegel, Michael York in quelle del mecenate Niclaes
Jorghelinck e di Charlotte Rampling in quello della Madonna), quasi
comparse, nel grande affresco del quadro. Il quale si materializza nella
sua fisicita nel Kunthistorisches Museum di Vienna solo nell'ultima
carrellata all’indietro, di un film che, come si € gia detto, potrebbe

anche fare scuola.

2 Comments To "I colori della passione: la lettura di Lech Majewski del capolavoro di Peter

Bruegel La salita al calvario"

#1 Comment By fiorella On 4 maggio 2012 @ 17:50

grazie per la segnalazione

#2 Comment By ferdinando On 7 maggio 2012 @ 17:04

salve, vorrei entrare in contatto con il Dott. Moroni potendogli magari
scrivere via mail o a qualche altro suo recapito.

grazie per I'aiuto
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Le avventure fantastiche di Lucio e Majo.

Intervista a Riccardo Majorana
di Donato Di Pelino | 2 maggio 2012 | 4.645 lettori | 4 Comments

o

“Al coro, Riccardo Majorana!”. Cosi Lucio Dalla introduce al
pubblico il suo giovane corista prima di iniziare una esecuzione
magnifica di Nuvolari, contenuta nel disco live Amen (1992), un
capolavoro dal punto di vista dei suoni, grazie agli straordinari
musicisti e anche alla eccezionale vocalita che il piccolo grande
uomo dimostro in quella come in tante altre occasioni. Il disco raccoglie
tracce eseguite dal vivo durante il tour dell’album Cambio (1990) e le
canzoni in esso contenute, grandi successi come Quale allegria,
Felicita, Denis, Com’e profondo il mare, Attenti al lupo e Apriti cuore,
assunsero una vena quasi mistica grazie alla scelta degli arrangiamenti:
pareva nascondessero un Segreto... In effetti, questa atmosfera ascetica
inizio a percepirsi sin dalle prove per il tour documentato nel disco,
come ci racconta proprio quel giovane corista, Riccardo Majorana,

appunto, oggi musicista con una certa esperienza alle spalle:

“Durante le prove generali, Lucio canto tutta la scaletta con in
testa una bottiglia piena d’acqua, senza mai farla cadere, cosi
pure il tappo della bottiglia, che aveva attaccato alla fronte. A

volte era come se avesse dei poteri sovrannaturali.”

Riccardo Majorana e figlio di Maurizio Majorana, noto
contrabbassista jazz e membro, alla fine degli anni Cinquanta della
Doctor Dixie Jazz Band assieme ad un Lucio Dalla adolescente prodigio

del clarinetto e ad un giovane Pupi Avati, quando questi in mano
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teneva un sassofono al posto della macchina da presa.
Dopo essersi diplomato al Conservatorio di Bologna, Riccardo inizia a
collaborare con Dalla come corista e subito si rende conto della

straordinaria atmosfera che lo circonda.

Il cursore diretto sulle immagini visualizzera le didascalie; cliccare

sulle stesse per ingrandire.

Lucio Dalla non aveva una formazione musicale accademica.

Tu, Riccardo, cosa hai imparato da lui che prima non sapevi?

“E’ stato come frequentare una prestigiosa accademia musicale, una
rara universita, un’ esperienza unica per me, dalla quale credo di
avere imparato tutto cio che mi mancava di sapere; ¢ anche per
questa ragione che avverto fortemente la sua mancanza: con Lucio,
anche con una semplice chiacchierata di cinque minuti si poteva
imparare tanto. Con le sue parole, riusciva sempre a trascinarti
fuori dalle mura dello studio di Bologna per portarti nelle case della
gente, ti faceva sentire 'odore del fumo che esce dai camini, inoltre,
meravigliato, si fermava a guardare le lucciole; certe sere andava sui
colli per ammirarne la magia per poi ridiscendere e ricominciare il

lavoro lasciato in sospeso.”

Per il fatto che noi tutti siamo le cose a cui ci interessiamo, € bene
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ricordare quanto un grande musicista come Dalla fu anche un grande
appassionato di arti visive. Vanta una collezione personale che raccoglie
preziose opere del passato, come quelle del bolognese Amico
Aspertini (1474-1552) e lavori di amici artisti contemporanei come
Luigi Ontani, Mimmo Paladino e Valerio Berruti. Per Paladino,
autore della copertina del suo disco Henna, Dalla € anche attore nel
2006 in un film intitolato Quijote, una rivisitazione da parte
dell’artista del Don Chisciotte, in cui il cantante interpreta uno
strampalato Sancho Panza. Nel 1997, poi, avvio assieme al gallerista
Ricky Rizziero Di Sabatino il progetto della galleria No Code a
Bologna, che rimase attiva per diversi anni e in cui si tenevano
moltissimi eventi ed happenings con artisti celebri. Nulla nasce per
caso.

Ma torniamo alla musica.

Tu con Lucio, tu, Riccardo, eri inizialmente un corista. Come
interveniva lui sugli arrangiamenti dei pezzi da suonare dal
vivo? Dava delle direttive particolari ai musicisti o delle

indicazioni sul senso che il pezzo doveva assumere?

“S1, Lucio seguiva tutto! A 360 gradi, tanto in studio quanto nei live.
Era molto, molto esigente. Pretendeva di essere capito subito. Era
capace di provare delle parti per una serata intera, finché tutto non
andava come diceva lui. Stabiliva qualsiasi suono, qualsiasi
intervento, di batteria, di chitarra, di tastiera, di coro... tutto,
proprio tutto. Nelle prove, poi, si innervosiva parecchio e creava una
tensione tra sé e la band altissima. Spesso pensavo che fosse
necessaria quella tensione, senza la quale non si sarebbero potuti

fare quei bellissimi e importantissimi concerti.”

Negli anni pero hai portato avanti anche la tua musica. Quali
sono le influenze che piu ti ispirano e verso quali sonorita ti

sel via via orientato?

http://www .artapartofculture.net/2012/05/02/le-avventure-fantastiche-di-lucio-e-majo-intervista-a-riccardo-majorana-di-donato-di-pelino/print

37



4/10/2015

art a part of cult(ure) » Le avventure fantastiche di Lucio e Majo. Intervista a Riccardo Majorana » Print
“Se oggi nel mio piccolo faccio musica e ho portato avanti il mio
sodalizio con lei, € perché I'ho sempre ascoltata tutta. Certo e che,
come tutti quelli della mia generazione, anche io provengo dai fiati
degli Earth Wind & Fire, dalle urla di James Brown, da Michael
Jackson e Madonna. E credo di aver rivisto i Blues Brothers migliaia
di volte. Quando pero ascolto Mozart o Puccini, mi viene la pelle
d’oca e certe canzoni napoletane mi commuovono. Quando ascolto
Morricone, poi, a causa della sua grandezza, non mi sento un

musicista ma, piuttosto, un gelataio.”

Durante la sua avventura con Lucio Dalla, Riccardo Majorana divenne
anche autore, componendo per Lucio pezzi come 7Trash, come
Siciliano e INRI. Questo ultimo brano € contenuto nel disco Il contrario
di me (2007) e testimonia un’attenzione alla realta inspiegabile delle
cose, la continua ricerca spirituale e materiale che tanto ha

caratterizzato Dalla.

“Quella di INRI ¢ una storia lunga, nel senso che 'ho scritta tra 1’89
e il ’90 poi, come succede spesso per alcune canzoni, € rimasta
chiusa in un cassetto. Dopo parecchi anni, mi trasferii per un
periodo in via D’azeglio 42, proprio sopra lo studio di Lucio, avevo
portato con me tutta la mia attrezzatura per registrare, cosi
riaprendo un vecchio hard disk, ritrovai quella canzone che poi
divenne INRI. La registrai un’altra volta con nuovi suoni
apportando qualche modifica armonica e melodica, poi alla fine
dell’estate, appena Lucio rientro dalle isole Tremiti, gliela feci
ascoltare. Sul momento non disse niente, se non Lasciami il cd che
la riascolto con calma. Da quel giorno non seppi piu nulla fino a
qualche anno dopo, quando ricevetti una telefonata da Lucio che mi
chiedeva l'autorizzazione per poter registrare quel brano del quale
non mi ricordavo quasi piu. Lucio scrisse il testo insieme ad
Angelo Messini e aggiunse una parte alla musica. In quel periodo

io gia non lavoravo piu per Lucio e dopo qualche mese venni a
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sapere che era stata cantata in coppia con Marco Alemanno.

Riccardo Majorana ha preso parte a numerose produzioni di tanti
artisti italiani come, per citarne alcuni, Samuele Bersani, Ron,
Gianni Morandi e, negli ultimi anni, ha collaborato con il musicista
Dave Rodgers alla creazione di pezzi di genere Eurobeat, un tipo di
dance music che trova le sue fondamenta in Giappone. Attualmente si
cimenta nella creazione di questi brani per I'etichetta Sun Fire. Questa
esperienza gli sta facendo scoprire nuove sonorita ma soprattutto nuove

metodologie di produzione musicale.

Gli domando se qui in Italia siamo realmente coscienti della nostra

tradizione musicale...

“Penso che la nostra tradizione musicale, le nostre radici artistiche,
ci appartengano a priori, sono i nostri tratti somatici. Quello che da
sempre ci distingue e ci da’ prestigio nel mondo musicale € la nostra
Melodia. La bellezza della nostra Musica € pari a quella della nostra
Arte e della nostra Poesia. Inoltre credo che per un musicista, o un
artista in generale, sia fondamentale comunicare o trasmettere le

proprie emozioni indifferentemente dalle epoche e dalle mode.”

Come sono cambiati i modi di fruire della musica? Pare che
oggi si tenda ad ascoltarla in maniera individuale, perde di
significato la forma dell’aggregazione. Insomma, Woodstock

oggi avrebbe ancora senso?

“Oggi siamo tutti musicalmente globalizzati; il formato digitale
consente alla musica di girare il mondo velocemente e oggi si puo
raggiungere qualsiasi meta in zero secondi. Inoltre, dal momento
che sono centinaia i canali da cui poter fruire della musica, oggi le
emozioni si scelgono come gli hamburger in un fast food, mentre
una volta passavano quasi per caso e quando ti colpivano... erano

brividi intensi. Comunque penso che anche adesso la musica abbia
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una valenza sociale, infatti non mancano iniziative benefiche e
grandi eventi, pensiamo al dopo terremoto in Abruzzo. In fondo, a
pensarci bene, Woodstock ha lasciato traccia musicalmente ma
politicamente o socialmente cosa ha lasciato? Pero la musica
e invisibile e misteriosa, non potra mai determinare mutazioni
sociali vere e proprie, al limite potra predirle ma, di certo, sara

sempre la colonna sonora dei nostri Woodstock interiori.”

Insomma, alla fine dei conti, chi era Lucio Dalla? Era un dichiarato
nemico della specializzazione e una persona interessata ad ogni cosa:
dal clarinetto al Basket, dalla Filosofia al prosciutto e melone, una
specie di mago come fu Virgilio per i medioevali. E chi e, infine,
Riccardo Majorana? Anche lui € uno che preferisce il numero sette
all’otto, ¢ uno dei custodi del Grande Segreto della musica. E se le
persone speciali che la creano sono unite da una qualche alchimia

invisibile, ogni tanto, per fortuna, possiamo vederla... e ascoltarla.

Immagini: ph. Lucio Dalla di Guido Harari; ph. Riccardo

Majorana di Cristiano Collina

4 Comments To "Le avventure fantastiche di Lucio e Majo. Intervista a Riccardo Majorana"

#1 Comment By fiorella On 4 maggio 2012 @ 17:47

mi fa sempre piacere che si ricordi Lucio Dalla, uno dei pochi esperti e

fini compositori nel suo genere

#2 Comment By SerenArte Bologna On 10 maggio 2012 @ 16:44

Ma...il senso di tutto cio?

BOH!
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Saluti da Bologna (centro, vero)

#3 Comment By Gino On 12 maggio 2012 @ 09:36

Certe persone dovrebbero studiare meglio I'inglese, prima di
commentare inutilmente e solo per mettersi in mostra.
Il senso del suo commento qual € sig eutzenio di Bologna centro?
Mah
W i fenomeni
Cmgq bella l'intervista, complimenti.
Ricordare Lucio Dalla € sempre piacevole.
Gino

(Bologna periferia)

#4 Comment By Carlo da Bologna On 31 agosto 2014 @ 19:57

Sono molto contento di averla conosciuta a Baveno nella serata dedicata

al ricordo di Lucio. Grazie di cuore.
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Where words cease, images take over.
Intervista al fotogiornalista e docente Rajen
Nair

di Giulia Gabriele | 3 maggio 2012 | 818 lettori | No Comments

Il fotogiornalista freelance Rajen Nair (Mumbai, India), in questa

intervista ci racconta la sua storia e quella dei suoi studenti della
Sanskardham School for Hearing Impaired. Le fotografie
presenti in questo articolo raccontano le attivita scolastiche degli
studenti, in armonia, mi auguro, con il pensiero di Rajen Nair: “Where

words cease, images take over”.

Il cursore diretto sulle immagini visualizzera le didascalie; cliccare

sulle stesse per ingrandire.
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Per cominciare, le andrebbe di parlarmi un po’ della sua vita

e del suo lavoro?

“Sono un giornalista e fotografo freelance di Mumbai. I miei lavori
sono stati pubblicati su quotidiani e riviste come il Guardian
Weekly (Gran Bretagna), I’Huffington Post (Gran Bretagna), il DNA
(India), ’'Himal Southasian (Nepal) e il Tehelka (India).

Sono diventato un fotografo per forza di cose a causa di circostanze
incorse nella mia vita privata. Nel 1998, infatti, mi sono sottoposto a
un’operazione alle orecchie per colpa della quale, sfortunatamente,
ho perso l'udito all’orecchio destro operato. A peggiorare il
problema, poi, € arrivato l'acufene [lat. tinnitus: sensazione di
rumore nell'orecchio — NdA]. Di conseguenza, sono stato costretto a
lasciare il mio lavoro nel campo informatico. Per vivere, quindi, ho

dovuto ripiegare su quello che era un mio hobby: la scrittura. Poi,
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ho studiato giornalismo e fotografia; quest’'ultima affinché le
immagini potessero “completare” la parola scritta. II primo
cambiamento lo ottenni da giornalista freelance, quando la mia
storia venne pubblicata sul Guardian Weekly, del quale
successivamente divenni uno stretto collaboratore. Da allora, sono
un fotogiornalista freelance a tempo pieno. Sono stati i miei scatti a
far si che il pubblico si accorgesse del mio lavoro, il quale, a sua
volta, mi ha avvicinato ancor piu alla fotografia per mezzo della
quale ho potuto compiere il mio primo viaggio sponsorizzato

all’estero, recandomi a Seul in Corea del Sud.”

Dopodiché... perché ha deciso di dare inizio ai corsi di
fotografia per ragazzi e ragazze con disabilita uditive?

Potrebbe espormi il suo progetto?

“La maggior parte delle persone, incluso me, crede che sia stata la
perdita dell’'udito ad aiutarmi a diventare un fotografo migliore.
Questo mi ha portato a interrogarmi sulla possibilita di trasmettere
le mie conoscenze sulla fotografia a persone che, come me, avevano
delle disabilita uditive, in quanto credo fermamente che Ila
fotografia non sia solo un canale creativo attraverso il quale queste
persone possano esprimersi, ma che possa anche aiutare loro a
guadagnarsi un futuro sicuro diventando, per esempio, fotografi di
matrimoni.

Quindi contattai la Sanskardham School for Hearing Impaired a
Mumbai, una scuola per non-udenti, e ci confrontammo sulla mia
idea di insegnare fotografia ai loro studenti. Avrei svolto il mio
lavoro come volontario e la scuola si mostro lieta di poter accogliere
le mie lezioni di fotografia per i suoi studenti. Da allora sono passati
piu di sei mesi: mi reco in questa scuola ogni settimana per
trasmettere a circa 50 studenti le mie conoscenze sulla fotografia,
riscontrando in loro I'entusiasmo per questo mestiere e il desiderio

di imparare. Le lezioni vengono impartite utilizzando il linguaggio
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dei segni.”

Ha riscontrato delle difficolta con 1 suoi corsi? Ha ricevuto

degli aiuti?

“La maggior parte degli studenti proviene da famiglie povere che
non possono permettersi di comprare una macchinetta fotografica
né hanno accesso a Internet. Io insegno ai ragazzi le basi della
fotografia (inquadratura, esposizione, illuminazione, funzionalita
della macchina fotografica ecc.) e cerco di mantenere le cose
semplici conoscendo bene i problemi che ci sono. Chiediamo alla
gente, che di solito apprezza il mio impegno con il corso di
fotografia, di donarci macchinette di seconda mano o nuove. Mi
piacerebbe che tutte le scuole avessero un corso di fotografia a
frequenza obbligatoria. Abbiamo sottoposto questa iniziativa al
Governo, ma sappiamo che il processo per approvarla sara

travagliato.”
Ha altri progetti che bollono in pentola?

“Di recente sono stato contattato dal Green Project (USA) che
vuole evidenziare problematiche ambientali tramite la fotografia. Su
mia richiesta, hanno accettato di includere i miei studenti nel
progetto. Loro ci manderanno 5 o piu macchine fotografiche
cosicché i miei studenti potranno scattare foto che abbiano come
tema i problemi ambientali, contribuendo cosi a sollevare tali
questioni vitali e sviluppare una propria consapevolezza circa
I’ambiente, che € cosi cruciale per tutti noi.

Vorrei trasmettere le mie conoscenze sulla fotografia ai ragazzi non-
udenti di altre scuole, affinché molti studenti possano beneficiare di
questa arte. Inoltre, ho aperto un gruppo su Facebook dove gli
studenti con disabilita uditive possono condividere foto, link, idee e

interagire sia con altre persone come loro sia con persone normali.”
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E infine; ha un sogno nel cassetto?

“Molti studenti non-udenti all’estero hanno espresso il loro
interesse e la volonta di imparare il mestiere del fotografo. La mia
missione € quella di insegnare I'arte della fotografia al maggior
numero di persone non-udenti, sia qui sia oltre i confini nazionali.
La fotografia puo essere terapeutica per i loro sentimenti repressi,
aiutarli a far emergere il potenziale creativo che hanno dentro e

anche assicurare loro un futuro come fotografi.
At first, may you tell me about your life and your job?

I am freelance Photographer cum Journalist based in Mumbaia.
My work has been published in Guardian Weekly, Huffington Post,
Indian newspaper DNA, Himal Southeast magazine and Tehelka
magazine.

I became a photographer by default as it was a conscience decision
to become a photographer due to a forced circumstance in my
personal life. I underwent an ear surgery in 1998 and
unfortunately I had complete loss of hearing in my operated right
ear. To further compound my problem I got tinnitus in ear. This
compelled me to give up my computer business. I had to fall back
on my writing hobby to make living. Later I did studied journalism
and photography. I added photography to complement my
writing. My first break I got as a freelance photojournalist when
my story was published in Guardian Weekly and later I went on to
become a regular contributor to them. Since then I became a full
time freelance photojournalist. It is my photography that had
drawn my audience knowing my work, which made me more
drawn to photography. I made my first sponsored overseas trip to

Seoul (South Korea) thank to photography.

Then, why did you decide to found your school of
photography for boys and girls hearing impaired? Could
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you explain your project?

Many of them including me felt that it was loss of hearing that
might have helped me become a better photographer. This made
me think why not I pass my skill of photography to fellow deaf
person. I firmly believe that photography will not only
photography act as a tool of creative expression but also help them
earn a secure future by becoming for example a wedding
photographer.

I contacted a deaf school known as Sanskardham School for
Hearing Impaired and talked about my project to impart
training in photography to deaf. It was a volunteer job and they
were happy to invite me to teach photography to their deaf
students. Now it is more than six months, I visit the school every
week to teach deaf students photography. They are very
enthusiastic and eager to learn photography. I have about 50
students learning photography. Lessons are taken using sign

language.

Have you experienced any difficulties in School? Have you

had some help?

Most students are from poor family background, who cannot
afford to buy camera nor do they have asses to internet, these are
some our problems. I am teaching them basic photography such as
framing, composition, lighting, exposure and camera functions,
etc. I want to keep it simple knowing fully well the communication
problem we face. We are asking for people to donate second hand
cameras, or new disposal cameras to our students. People in
general are appreciative of my teaching photography to deaf
students. I want deaf school to have photographer in their regular
curriculum as vocational course. We have to get Government

approval for it and the process of getting approval is cumbersome.
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Are there other “works in progress”?

Recently I have been approached by Green Praoject (USA) to high
light environment issues through photography. Upon my request,
they have agreed to include my deaf students into the project. They
will be sending us 5 or more disposal cameras, so that students can
click photos of problematic environments and help raise these vital
issues and also develop self-awareness about environment, which
is so crucial to all of us.

I intend to impart photography skills to deaf students from other
school as well so that as many students get benefit of photography.
I have a Facebook group where in deaf students can share their

photos, links, ideas, interact with fellow deaf and other normal

people.

At last, what is your yet unfulfilled dream?

I have many overseas deaf boys expressing their interest and
willingness to learn photography. It is my mission to impart this
art of photography to as many deaf person as possible, both
locally and overseas. Photography will be act as therapy for their
pent up feelings, help bring out their inner creative and also secure

their future working as a photographer.
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Grigory Sokolov: vecchio e nuovo nella
prassi esecutiva

di Fabrizio Florian | 3 maggio 2012 | 595 lettori | No Comments

Il concerto del pianista Grigory Sokolov al’Auditorium Parco
della Musica di Roma ha posto una serie di interrogativi sulla prassi
esecutiva di particolare importanza: € lecito o meno eseguire al
pianoforte composizioni scritte originariamente per altri strumenti a
tastiera (quali il clavicembalo o il clavicordo) nel tentativo di allargare
un repertorio, quello pianistico, che, oggi piu che mai, sembra avere il
fiato un po’ corto? E nel caso in cui la risposta sia positiva, come
eseguire queste composizioni senza stravolgere le intenzioni

dell’autore?

Il cursore diretto sulle immagini visualizzera le didascalie; cliccare

sulle stesse per ingrandire.

Se fino agli anni ’20 del XX secolo era normale, per i pianisti, inserire
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nel programma concertistico la produzione musicale scritta per il
clavicembalo, con 'avvento della clavicembalista Wanda Landowska
e il successivo interesse per l'esecuzione filologica, gli strumenti

antichi, e le composizioni a loro destinati, riconquistarono la scena.

Una riconquista importante soprattutto in campo discografico, mentre,
in sede concertistica, le esecuzioni dei capolavori di Bach, Scarlatti,
Couperin su strumenti originali costringevano I’ascoltatore a uno sforzo
sovrumano nel tentativo di cogliere una parvenza di struttura

all’interno di un ronzio indistinto.

Inevitabile, pertanto, il progressivo abbandono, se non in esecuzioni
destinate ad un pubblico di appassionati ed esperti, delle esecuzioni
filologicamente corrette e il ripristino dell’esecuzione su strumenti

moderni.

La domanda fondamentale, pero, rimane la stessa: come eseguire
queste composizioni? E chiaro che & impossibile, con le sale da concerto
moderne e con il pianoforte gran coda, cercare di riprodurre il suono
del clavicembalo, ma le scelte, a seconda degli esecutori, possono essere
le piu diverse. Se per Glenn Gould era assolutamente inconcepibile
eseguire Bach avvalendosi dell’'uso del pedale di risonanza, altri invece
tendono a rendere I'esecuzione non soltanto con la pienezza sonora
richiesta dall’acustica contemporanea, ma anche modificando

sensibilmente la dinamica e la struttura stessa della composizione.

La scelta di Sokolov di eseguire in apertura di concerto una splendida e
scintillante Suite in Re di Jean-Philippe Rameau, in un programma che
comprendeva anche la Sonata in la minore K310 di Mozart, le
Venticinque Variazioni e Fuga sopra un tema di Handel op. 24 e i Tre
Intermezzi op. 117 di Brahms, ci porta direttamente al cuore del

problema.

La Suite in Re fu pubblicata da Rameau per la prima volta nel 1724,
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insieme a un breve metodo intitolato Della Meccanica della dita del
clavicembalo, di una Tavola degli abbellimenti e di un Minuetto in
rondo con diteggiature e ripubblicata nel 1731 e nel 1736 con il titolo
Pezzi per clavicembalo con una tavola degli abbellimenti. Strutturata
in dieci brani caratteristici (a differenza della tipica suite di danze) con
titoli diversi (tra gli altri I teneri lamenti, I sospiri, La giocherellona, I
ciclopi, La zoppa) sono brani di grandissimo fascino musicale che

ricordano la raffinatissima tecnica pittorica di Chardin.

L’interpretazione datane da Sokolov € frutto sicuramente di un
compromesso tra vecchio e nuovo: esecuzione completa di abbellimenti
e da capo e uso discreto del pedale di risonanza. In realta avremmo
preferito, tenendo conto delle caratteristiche specifiche del pianoforte e
della qualita della ricezione musicale attuale, una scelta piu coraggiosa
basata su alcuni tagli discreti che avrebbero favorito una migliore

comprensione dell’architettura generale della composizione.

Nulla da dire, invece, sulla tecnica impeccabile del pianista, ancora piu
evidente negli altri brani in programma: la Sonata in la minore K310 di
Mozart (1778) e opera che nulla concede al gusto galante e raffinato del
periodo; si tratta in realta di una composizione tempestosa e, a tratti,
violenta, frutto, forse, della situazione disperata di Mozart rifugiatosi,
con la madre gravemente malata, a Parigi dopo essere stato licenziato

dall’arcivescovo di Salisburgo.

Mentre le titaniche Variazioni di Brahms sono un grande esempio di
manierismo musicale: a partire da un’Aria di Handel, scritta nel 1733,
Brahms costruisce una composizione imponente dove il dialogo tra
vecchio e nuovo fatto di gioco di incastri, di frecce del tempo che
scorrono ora in avanti ora indietro, di mascheramento e
smascheramento manieristico, viene portato a livelli mai raggiunti
prima. Ogni variazione riprende I'aria di Handel e la trasforma: ora

diatonica e allegra (Prima Variazione) ora tormentata e densamente
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cromatica (Seconda Variazione); ora trasformando I’Aria in un motivo
in stile ungherese (Tredicesima Variazione) ora indugiando su sonorita
pseudo arcaiche da romanticismo prima maniera (nella Ventiduesima
Variazione) per concludersi con una maestosa Fuga che ha messo a

dura prova la resistenza dell’interprete.

Infine i tre splendidi Intermezzi op. 117 dove lo spirito manierista di
Brahms diventa riflessione sulla propria giovinezza e sulla storia del

movimento romantico.

Riprendendo le tipiche forme musicali della prima meta dell’Ottocento,
e in particolare la struttura tripartita tanto amata da Schubert e Chopin,
Brahms costruisce tre autentici gioielli dove la nostalgia per il passato
perduto dialoga con la tensione verso un futuro musicale incerto, fatto

di dissoluzione dei vincoli tonali e di sfumature impercettibili.
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Design Dance: C’est n’est pas une chaise,
une lampe, une boite

di Sonia Patrizia Catena | 4 maggio 2012 | 642 lettori | No Comments

All’'inizio € una scatola. Non sai cosa possa esserci dentro. E una scatola
con dentro una scatola, con dentro una scatola...

E tutto 1i. E tutto possibile. Si puo fare. Si puo trasformare.

Il cursore diretto sulle immagini visualizzera le didascalie; cliccare

sulle stesse per ingrandire.
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Da queste parole prende forma lo spettacolo Design Dance (Teatro
dell’Arte, Milano), nel tempo di un respiro l'incanto del teatro
prende avvio, le piccole meraviglie non vedono I'ora di venire alla luce e
di sorprenderci. In uno spazio ben definito e conciso si stagliano
difformi oggetti di design, chiamati a essere dei veri e propri attori
grazie ad un’idea delle drammaturghe e registe Michela Marelli e

Francesca Molteni.

La prima domanda che sorge spontanea ¢ quella di chiedersi quale
soluzione tecnica abbia permesso di muovere tutti questi prodotti. Non
si fa in tempo a rispondere a queste domande che sulla scena entrano in
gioco voci, corpi, oggetti e musiche che s’intrecciano per dare vita a uno
spettacolo divertente e non didascalico, ove ogni oggetto acquista
un’anima; attraverso i suoi movimenti, i suoi colori e materiali ci fa
conoscere il suo carattere. Ben 456 articoli o meglio attori si animano
sullo spazio teatrale, trainati da fili e carrelli creano scenografie colorate
che si trasformano in totale fusione con gli attori, i danzatori e gli

acrobati.

Le parole evocano le immagini sul grande schermo posto sul fondo del
palco e grazie alla musica danno vita a situazioni di stupore e
meraviglia. La potenza poetica dei testi di Filippo Soldi, le sue parole
scivolano tra le cose e la loro rappresentazione suggestiva diventa
azione di metamorfosi sul reale visibile. Sembra di esser tornati
bambini quando si dava il nome alle cose e si animavano storie di
fantasia, dove tutto poteva succedere e la leggerezza sgravava
I'esistenza. Questo spettacolo permette cio, fa si che la nostra creativita
esca e si lasci trascinare da mondi nuovi e possibili. Grazie ai sogni degli
altri, degli uvomini e dalle aziende noi abbiamo la possibilita di viverli,
perché ci hanno creduto e li hanno realizzati. L'imprenditore ¢ qui il
demiurgo, mediatore tra il mondo delle idee e la materia, permette alla

visione del progettista di prendere luce.
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Scorrono sulla scena tantissimi attori: il Vas-one ben 180 cm progettato
da Luisa Bocchietto (Serralunga, 2000) rincorre i danzatori, gioca
con loro e da luogo ad un irriverente rimpiattino. Atterrano le sedie
Allunaggio di Zanotta (A. e P. G. Castiglioni, 1966) preconizzando lo
sbarco sulla luna del 20 luglio 1969; si gioca a Sciangai (Zanotta, De
Pas, D’Urbino, Lomazzi, 1973), appendiabiti in cui i bastoni di legno
cadono a ventaglio sul piano di appoggio. Attori che saltano come
canguri su sedute colorate Trioli (Magis, Eero Aarnio, 2005); un uomo
entra in scena seduto sulla poltrona icona pop del design: Up 5 & 6
(B&B, Gaetano Pesce, 1969) dalle sembianze femminili, appoggia la
testa sul cuscino-seno e i piedi su un pouf sferico, dando cosi forma alla
metafora attualissima della donna prigioniera dei pregiudizi. Segue un
re seduto su un trono Baloon d’or di Modenese Gastone, ma ecco che in
un frangente decide di regnare su un nuovo oggetto dalle forti
potenzialita ironiche: Sacco (Zanotta, Gatti, Paolini e Teodoro, 1968), il

potere rimane, cambia la sedia da possedere.

Dinanzi a questo volteggiare di oggetti e persone che si librano nello
spazio scenico con grazia e potenza al medesimo tempo mi viene da
esclamare: “C’est n'est pas une chaise” .”"Ma allora, cosa e?”: vedo gli
oggetti reali o la loro rappresentazione teatrale? Prodotti che ci
pongono dinanzi ad un confine labile: tra la loro vera funzionalita e la
loro raffigurazione estetica. E davvero una sedia o pud assumere altri
significati, altre valorizzazioni? Immagini geometriche, realistiche o
poetiche, composte da oggetti che raccontano la storia del design, e si
scompongono magicamente, lasciando nella memoria la forza di questi

meravigliosi oggetti dalla forte personalita e dalle forme suggestive.

Le componibili Kartell (Kartell, Anna Castelli Ferrieri) si sviluppano in
altezza, impilandosi una sull’altra toccano i sette metri invadendo lo
spazio teatrale per ergersi verso il cielo, verso il mondo delle idee. Un
ballerino attaccato a una corda si relaziona con esse, vi danza attorno

accompagnato dalla musica che ne guida le movenze e scende...
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scende... scende sempre piu giu fino a toccare terra. Li scompone,
lanciandoli agli altri attori ed ecco che come un fermo immagine onirico
ogni elemento e tirato o accompagnato per assumere la sua posizione,

quella che le permettera di creare una lirica visiva.

Una straordinaria espressione della vitalita creativita italiana,

spettacolo performante, divertente e originale.

Lo spettacolo lascia una sottile speranza: occorre credere nelle proprie
idee, ma soprattutto bisogna che ci sia un altro folle in questo percorso,
un imprenditore che abbia il coraggio di puntare ancora sui progetti
innovativi, interlocutore per un mondo diverso, forse ancora possibile e

fatto di cose... di quelle cose non ancora pensate.
Info

e Design Dance

o www.designdance.it
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The Social Sculpture of Andreja Kuluncic.
Con un dialogo in inglese

di Antonello Tolve | 5 maggio 2012 | 607 lettori | 1 Comment

Aperta ad wun discorso plurale e ad una visione dell’arte
interdisciplinare, la manovra artistica messa in campo da Andreja
Kuluncié (Subotica, 1968) costruisce una polifonia creativa che
elabora riflessioni o antidoti utili a decodificare la realta. Gli strumenti
della comunicazione di massa sono per l'artista ambiti necessari a
svolgere una linea estetica offensiva che sabota il circuito
dell'informazione interattiva mediante l'adozione di strutture
newmediali efficaci a costruire dialoghi, ambienti multietnici, strutture

di confronto e di ragionamento collettivo.

Il cursore diretto sulle immagini visualizzera le didascalie; cliccare

sulle stesse per ingrandire.

http://www .artapartofculture.net/2012/05/05/the-social-sculpture-of-andreja-kuluncic-con-un-dialogo-in-inglese/print 1/8


http://www.artapartofculture.net/new/wp-content/uploads/2012/05/5.jpg
http://www.artapartofculture.net/new/wp-content/uploads/2012/05/4.jpg
http://www.artapartofculture.net/new/wp-content/uploads/2012/05/3.jpg
http://www.artapartofculture.net/author/antonello/

4/10/2015

art a part of cult(ure) » The Social Sculpture of Andreja Kuluncic. Con un dialogo in inglese » Print

Instaurando un rapporto con lo spettatore e con il tessuto urbano
mediante stratagemmi linguistici di natura strettamente multiloquiale,
Kulunci¢ organizza formule visive che, se da una parte recuperano
Pannuncio cartaceo (index.donne ¢, ad esempio, un manifesto
informativo — affisso a Napoli — che invita il pubblico a partecipare
mediante I'invio di un messaggio anonimo al numero 081.0118908) che
si metamorfosa in progetto interattivo, dall’altra elaborano strategie che
recuperano il gioco per aprire ad una metodologia socio-antropologica
attraverso la quale generare test attitudinali, preferenze e proairesi
critiche con lo scopo di costruire una nuova, utopica, societa

contemporanea lontana dai gineprai dei traumi planetari.

Con Sei ottimista sul futuro?, personale elaborata per gli spazi del
Museo Madre (Mezzanino), Andreja Kulunéi¢ propone, ora, un
progetto — cocurato da Radmila Iva Jankovi¢ (curatrice del Museum
of Contemporary Art Zagreb), Adriana Rispoli ed Eugenio Viola
(curatori della Project Room del Madre) — la cui prassi, connettivo-
relazionale, trasforma lo spettatore in attore, la passivita fruitiva in

attivita critica.

Dopo un preambolo che mostra le statistiche del progetto partecipativo
index.donne proposto a Spalato nel 2007 (all'interno del disegno Donne
in bivio tra le ideologie) e dello stesso lavoro — in corso — su Napoli, la

mostra procede verso una seconda sala che ospita due video —
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Ricostruzione di un giorno importante della nostra storia e
Ricostruzione di un giorno non importante della nostra storia —
interamente girati nel Castello di Tikves che rappresentano i due
estremi della storia [da una parte un giorno qualunque di Tito, dall’altra
I'incontro cruciale tra due presidenti, quello croato (Tudman) e quello
serbo (Milosevi¢), avvenuto il 15 aprile 1991] mediante una metodologia
narrativa che espone la presenza attraverso l'assenza. A chiudere il
cerchio espositivo una terza sala propone dei web project di stampo
sociale per lasciare allo spettatore un necessario campo di azione

riflessiva.

Ultimo step di un palinsesto straordinario attraverso il quale Viola e
Rispoli hanno evidenziato la loro bravura curatoriale negli spazi della
Project Room del Madre (costruendo ponti relazionali con alcune
istituzioni del mediterraneo), Sei ottimista sul futuro? si pone, dunque,
come luogo di confronto e di analisi su un presente dell’arte e della vita

sempre piu pungente e pensante.

In your work relational speech with the public/audience is
also a part of the aesthetic, of the linguistic structure. Would
you like to start from your reflexive field of a relational-

stylistic nature?

“Engagement in the social subjects, widening communicational
models and cooperation with experts from different fields
determines my artistic practice. I am sensitive to the range of
nuances within social justice and I often base my works on previous
research. I endeavour, together with the audience and associates, to
reveal the traps, the contradictions and declarative tolerance of the
society we are part of. In most of my works, the essence is in
developing forms of dialog and offering a different, subtle but still
clear, model (tool) for activation within the problem the work is

focused on. The accent is less on the result, and more on the process
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and quality of participation of audience and associates in the

project.”

In an analysis of your work Radmila Iva Jankovi¢ has
established, recalling Beuys, the re-elaboration of social
sculpture via which you create “synergy with the
community” . Dialogue, encounter, plurality, the many. But
also participation, permeating one another. How much are

these figures engraved into your artistic work?

“I'm interested in relationships between people in concrete social
contexts. I try to move the dominant matrices within some
(everyday) mechanisms, making use of recognisable forms
(billboards on the roadside, commercial breaks on the radio,
newspaper adverts, Internet games). I have no feeling that I can
build a new world, new attitudes, just perhaps put existing
relationships into a changed situation, with the key bearers of the
change being the participants themselves. By activating them I hope
to achieve a change from within. One example for this was the
political art intervention 1CHF=1VOICE (2007/2008, Zurich), in
which I call upon the Sans-Papiers (those who live and work
without legal papers in Switzerland) by donating one franc to help
in the renovation of the Swiss Parliament in Berne. Or, the socially
engaged project Bosnians Out! (2008, Ljubljana), in which together
with three construction workers from Bosnia we developed and put
up posters around the centre of Ljubljana, speaking about the
discrimination they face living and working in Slovenia, in contrast
with the fact that by their work they make a contribution to Slovene
society.

During the process of creating multidisciplinary works, I involve
experts from various scholarly and scientific disciplines, particularly
in Internet works, which are more conceived as “tools for

knowledge” and less as directly engaged works. One example is the
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extended project Distributive Justice (2001-2012,
http://www.distributive-justice.com) which is also presented at the
exhibition in the MADRE Museum. This is the result of a wider field
I'm wishing to encompass with the project. Working together with
philosophers, sociologists or urban anthropologists, I can get a lot
deeper into a topic, make use of different methodologies in the
approach, illuminate a topic from different angles of vision. I think
that it provides much more complex, precise and broader image
than the one any of us as an individual could elaborate from its own
angle. Except that, working with other people is very inspiring, like
different layers that touches, pervade, but also preserve their

autonomy within the project.”

One of the basic aspects of your works is opened up with
manoeuvres of what is called ubiquitous computing. This is
shown by some of the different interactive projects — Letter,
Women.Index, and Distributive Justice are just a few of them
— created in the last few years. What importance, and how
much, does ubiquity have in your work? Is it used for a re-

appropriation of pubic space?

“The mechanisms in my projects that I build around individual
neuralgic points in society, are often complex in the process of
production, but are easily recognisable and understandable for the
viewer. Perhaps it is easiest to explain using a concrete project, On
the State of the Nation (2008, Zagreb), which I developed for more
than a year with a large network of participants, aiming to
normalise the position of the Others (in this concrete situation in
the Croatian context). Since the research we carried out was within
a project about social distance, it turned out that the image of the
Others in this country is created by church, family, school and the
media. I chose the media as the most suitable for working with in a

project restricted by time and budget. Together with the groups we
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identified as Others (Roma, homosexuals and Chinese) we
organised workshops for students of journalism, sociology and
anthropology; round tables about the issue of the ethics of the
media and a non-discriminating relation towards writing about the
Others; and, the most important element of the project, together in
the gallery space we would make virus news for the dominant
media. This was an attempt at normalising the position of the
socially most distanced groups in Croatia within the main media
space. The hardest part of the job was to push the virus news to the
mainstream media (for example to publish in the Vox Populi part of
the daily papers the opinions of Roma and Chinese about the town
planning changes in the centre of the city, as well as the opinions of
the dominant population; another example was to release the
statement of a man in a radio program about a theatrical
performance that he had ceased going to the theatre when he had
broken up with his boy friend; in the Croatian wavebands, this is
still not accepted as normality). From this concrete example we can
see that the tactic that I use is infiltration, insertion into the existing

public space... more like a virus than some big visible change.”

What does play represent in your work? Is it an illusion via
which illusion itself is knocked down or just an essential

process in the construction of an educational threshold?

“Perhaps both. On the one hand, playing, you become aware of the
dilemmas that some topics start up. Let us say ethical issues related

to genetic engineering in the works Closed Reality — Embryo

(1999/2000, http://embryo.inet.hr), a game in which two players

create an embryo between them; or “Cyborg Shop” (2007,

http://www.cyborg.com.hr) in which you play while improving your
physical performance.
But at the same time, play is a good way for visitors in an indirect

way to be unobtrusively educated about, let’s say, the theoretical
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underpinning of the distribution of goods in society (the
Distributive Justice project). This is shown by the fact that several
universities contacted me for permission to use the games from the
project in the first year of study, on the whole in philosophy and

political studies.”

I would like to round off our little talk by asking you the same
question that you posed from the world of art to the world of

everyday life: Are you optimistic about the future?

“Of course I am optimistic about the future, or I wouldn’t be doing
projects that in a subtle and covert way work on making
relationships among us more aware... but to be optimistic in today’s
situation does not mean being unrealistic. After all, the work
Reconstruction (2007, Dvorac Tikves), exhibited at this show, tells
of the possible nearness of war, which breaks out unexpectedly...
the person I am talking to in the video explains that people thought
Tudjman and Milosevic, at the meeting of April 15, 1991, which we
are reconstructing, were trying to calm down the situation and
arrive at a solution without conflict, but the war, the consequences
of which you know yourself, broke out not quite a fortnight after

that meeting.”

L’autore desidera ringraziare Radmila Iva Jankovié (curatrice del
Museum of Contemporary Art Zagreb), Adriana Rispoli ed Eugenio
Viola (curatori della Project Room del Madre) e Graham McMaster

per la preziosa collaborazione di traduzione.

Se vuoi leggere il testo in italiano...
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L’Anti/Rinascimento. Temi attuali

di Eugenia Battisti | 5 maggio 2012 | 1.061 lettori | 2 Comments

«Oh incanto universale del valore / Ogni storia é una generazione
equivoca / dell’ispezione»

E. Sanguineti, Laborintus

Benché le ricerche condotte ne L’Antirinascimento siano di
fondamentale importanza, per una ricognizione storico artistica del
Rinascimento in Italia, nelle storie della critica d’arte del Novecento, si
fa raramente cenno al contributo offerto dallo storico dell’arte Eugenio
Battisti.

Il silenzio intorno alla sua opera, L’Antirinascimento, oggi piu celebre,
ha origine negli anni Sessanta. La motivazione di tale omissione non
puo essere ricondotta al luogo della sua pubblicazione in quanto, edita
dalla Feltrinelli, essa usufruiva di un efficace supporto per la diffusione.
Tutte le recensioni apparse nell’anno della sua prima comparsa, 1962,
ne registrano la forza innovativa, insolita per gli studi italiani,
dirompente. Allo stesso tempo ne indicano i referenti, europei ed
americani, ponendola all'interno di una nuova tradizione critica di

respiro internazionale.

Il cursore diretto sulle immagini visualizzera le didascalie; cliccare
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mogiziano di cultur conremporane

1

maly miormanone

Coloro che si esprimono sono docenti universitari delle varie discipline
di natura storica. Mancano i grandi nomi della critica d’arte ufficiale e
tacciono pure le riviste alle quali gli storici dell’arte facevano
riferimento. In ambito storico artistico, nell’lambiente accademico
italiano, prima di allora, vigeva l’analisi critica puro-visibilista.
Raramente si parla dei testi che affrontano temi di storia della cultura.
Prevaleva, sulle altre figure, quella del connoisseur. L’interesse per
lopera d’arte ed i suoi valori intrinseci ponevano in ombra la storia
delle idee. L’ostilita verso testi che proponevano una nuova intenzione
metodologica ha giocato un ruolo decisivo nella fortuna di Battisti.
L’Antirinascimento puo essere situato, a nostro avviso, in un momento
che vede nascere, nel resto dell’Occidente, un particolare interesse per
quegli studi volti all’approfondimento dei fenomeni culturali in

relazione ai fatti sociali.
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Una conferma di questo fenomeno si trova nella prolifica produzione
editoriale di quegli anni. La casa editrice Einaudi, tra il 1950 e il 1960,
promosse la traduzione di testi come: la Storia sociale dell’arte di
Arnold Hauser (scritta nel 1953 e pubblicata in Italia nel 1955);
Peinture et societé. Naissance et destruction d’un espace
plastique. De la Renaissance au Cubismo di Pierre Francastel
(scritta nel 1951 e tradotta in Italia nel 1957); a seguire la pubblicazione
dei celebri saggi di Frederick Antal raccolti nel volume: La pittura
fiorentina e il suo ambiente sociale nel Trecento e nel primo
Quattrocento (scritta nel 1947 e tradotta in Italia nel 1960). Inoltre, in
quegli stessi anni, assistiamo ad una timida introduzione degli studi di
carattere iconologico in Italia. Nel 1961 € pubblicata, dalla casa editrice
Feltrinelli, la raccolta di scritti storici e teorici di Erwin Panofsky: La
prospettiva come “forma simbolica” ed altri scritti (risalenti al
1921) e, sempre dello stesso autore, nel 1962, Il significato delle arti

visive (del 1955), da parte di Einaudi.

Volendo restituire al lettore e ricostruire la fortuna dell’opera di
Battisti, all'interno dell’accademia italiana, abbiamo analizzato le
recensioni pubblicate in concomitanza alla prima uscita de
L’Antirinascimento. Leggendole si percepisce subito I'’enorme difficolta
affrontata dalla critica a definire la complessita del concetto di
Antirinascimento. Si fa fatica a distinguerlo dal Manierismo e lo si
accosta alla problematica di ordine categoriale. Individuandolo come
Post-rinascenza o Pre-barocco, non si riesce ad indicarne un’adeguata
postazione nell’estesa fascia temporale storica rinascimentale. Si
dimentica che esso non € stato coniato solo come un concetto da

inserire in una tendenza storica quanto come un’ipotesi di lavoro.

Alla luce di queste osservazioni le uniche due recensioni, tra quelle
uscite negli anni sessanta , che hanno saputo cogliere il senso
dell’opera, a nostro avviso, sono quelle di Filiberto Menna , amico di

vecchia data e tra i primissimi collaboratori della rivista “Il
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Marcatre”, e di Marco Dezzi Bardeschi , studioso insieme al quale

Battisti fonda e dirige un’altra grande rivista di architettura: “Psicon”.

Il fattore principale de L’Antirinascimento, individuato dai due studiosi,
che vorremmo sottolineare in questa sede, € insito nella componente
esoterico — popolare che venne diffondendosi nella cultura figurativa

cinquecentesca.

Dalle osservazioni raccolte nelle recensioni, inoltre, si evince come
l'opera in questione battezzi un nuovo filone di studi che andra
intersecandosi alla Storia dell’arte. L’Antirinascimento si andra a
collocare, infatti, oltre che negli studi di natura sociologica e iconologia,
nel superamento della concezione di una storia dell’arte “isolazionista”,
con l'intenzione di favorire l'integrazione dell’esame artistico a quello
storico, letterario, antropologico e sociale. Non a caso alcune ricerche
ivi trattate si possono rintracciare anche nell’ambito della rivista di
cultura contemporanea da lui diretta e prima citata: “Il Marcatre”. Oltre
a punti di contatto d’ordine tematico e interdisciplinare, non
trascurabile e la congiuntura cronologica che vede susseguirsi
L’Antirinascimento e “Il Marcatre”. Il primo vede la luce nel 1962, il
secondo solo un anno dopo, nel 1963. Possono essere ricondotti in via
diretta a L’Antirinascimento gli studi ospitati nella sezione della rivista
dedicata alla cultura di Massa, coordinata da Umberto Eco, quelli sul
Disegno industriale, ospitati nell’apposita sezione curata da Gillo

Dorfles e la sezione dedicata al Folklore, diretta da Diego Carpitella.

Nei tempi a noi piu vicini, pero, avvertiamo che L’Antirinascimento
viene riconsiderato, in sede di studi storiografici, filosofici e letterari del

Novecento, a partire gia dagli anni "70.

Tra gli studi piu importanti citerei 'omonima opera di Mario
Apollonio, considerato precursore degli studi sul teatro, il quale ha
individuato ne L’Antirinascimento un termine chiave, attorno al quale

radunare episodi della storia del teatro cinquecentesco. Si dovra, pero,
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attendere il 1994, anno del convegno tenutosi in onore di Battisti ,
perché gli storici dell’arte prendano seriamente in considerazione la sua
l'opera. Piu volte i relatori affermano che egli € stato un “espansionista”
della cultura, ma l'intervento piu interessante € quello di Valeria
Petrucci Cottini che ha voluto porre in luce il suo profilo da “storico

dell’arte antropologo”.

Passando in osservazione gli anni piu recenti, si moltiplicano gli autori
che fanno cenno e riferimento a L’Antirinascimento. In un capitolo
della sua opera, Michele Ciliberto analizza le tappe del pensiero
filosofico e storiografico del Novecento partendo da una riflessione su
L’Antirinascimento. Davide Bigalli, professore di Storia della
Filosofia presso la Facolta di Lettere e Filosofia dell'Universita di
Milano, nel 2003, definisce il libro di Battisti un’analisi anamorfotica

del Rinascimento, che ha aperto la via ad una nuova direzione.

Dalle testimonianze sopra riportate, comprendiamo come i vantaggi
della proposta metodologica di Battisti sono stati percepiti solo a
distanza di piu di dieci anni dalla prima pubblicazione della sua opera e
completamente assorbiti dalla storiografia odierna. L’introduzione nella
ricerca storiografica di categorie mutuate dalle altre scienze umane, la
sociologia, ma anche I'antropologia (come momento di formazione di
una nuova strumentazione concettuale nelle indagini sulla cultura
rinascimentale) e non solo, ha esercitato una spinta tale da promuovere
la pubblicazione della seconda edizione de L’Antirinascimento negli
anni ‘80 e la terza ed ultima edizione, del 2005, ad opera dell’editore
Aragno. L’entusiasmo espresso dalla critica italiana negli anni piu
recenti € chiaramente percepito, descritto e testimoniato da Battisti
proprio nell'introduzione a quella seconda edizione, promossa da
Garzanti, uscita poco prima della sua morte. Si deve dunque ricordare
che le tre edizioni scandiscono nel tempo un ampio sforzo innovativo
compiuto dalla critica e dalla storiografia italiana. Sono sintomo di uno

dei piu lucidi e persuasivi risultati di una nuova temperie storiografica,
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distaccata dalla cultura tradizionale e ideologica dei clerici e dei
magistri, che valica le frontiere metodologiche in linea con quello che

precedentemente il Battisti aveva promosso.

2 Comments To "L’Anti/Rinascimento. Temi attuali"

#1 Comment By dan On 18 maggio 2012 @ 14:58

battisti e stato un storico magnifico, dimenticato forse troppo presto ma

ancora attuale!!

#2 Comment By Gino Anzivino On 25 luglio 2013 @ 10:32

Che tuffo nel passato leggere la tua bella recensione, per chi, a Firenze,
e stato il primo laureato dello Splendido Visionario.
Anche tuo nonno sarebbe fiero del tuo distacco. Pur con grande affetto.

Grazie.

g.a.

pubblicato su art a part of cult(ure): http://www.artapartofculture.net
URL articolo: http://www.artapartofculture.net/2012/05/05/lantirinascimento-temi-
attuali-di-eugenia-battisti/

Clicca questo link per stampare

© 2014 art a part of cult(ure).

http://www .artapartofculture.net/2012/05/05/lantirinascimento-temi-attuali-di-eugenia-battisti/print

6/6



4/10/2015 art a part of cult(ure) » Le Salsicce di Villa Massimo, ovvero Open Studios dei Borsisti tedeschi e altre riflessioni » Print

Le Salsicce di Villa Massimo, ovvero Open
Studios dei Borsisti tedeschi e altre
riflessioni

di Naima Morelli | 5 maggio 2012 | 698 lettori | 2 Comments

Gli Istituti di Cultura stranieri spesso rappresentano degli strani ibridi
tra la cultura che rappresentano e il paese in cui si trovano, in una sorta
di esperimento tra il genetico e il sociale. A volte questi Istituti si
pongono come un utile ponte tra culture simili, altre volte sono
semplicemente uno scontro di due mentalita antitetiche.

Prendiamo italiani e tedeschi ad esempio, e prendiamo proprio Roma
come scenario, in particolare lo splendido set di Villa Massimo,
proprio questa: '’Accademia Tedesca nella Capitale.

Un’occasione imperdibile per apprezzare il contrasto di culture di cui

sopra, ¢ la presentazione annuale dei borsisti.

Il cursore diretto sulle immagini visualizzera le didascalie; cliccare

sulle stesse per ingrandire.
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L’Accademia Tedesca infatti, come molte istituzioni internazionali
simili, offre la possibilita ad artisti giovani e/o apprezzati in patria di
alloggiare per un determinato periodo in abitazioni-studio cablate per
ogni esigenza creativa; alla fine di questa residenza, espone i lavori

realizzati ad hoc.

Ovviamente, si tratta di artisti visivi, musicisti, scrittori, tutta gente
seria animata da un certo Deutschgeist, tutt’altro che zuzzurelloni
parcheggiati in un angolo di Piazza Bologna; non a caso, tutta la Roma
fruitrice d’arte contemporanea si mobilita il giorno della presentazione

dei borsisti. E’ un evento al quale non si puo mancare.

Dunque come ogni anno anche io ero li, particolarmente interessata alla
formula eccezionale di questa nuova puntata, nella quale i borsisti
avrebbero aperto i loro spazi e mostrato i propri lavori direttamente nel

luogo dove essi sono stati creati. Un esperimento interessante che
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prometteva ottimi riscontri. Ebbene, di certo ce I'avete un’idea di che
aspetto abbia I'arte tedesca contemporanea... La maggior parte di essa
e, come dire, estremamente sintetica. Abbastanza asettica, a conti fatti.
Intenzionalmente sterilizzata. Ogni sentimento (che sembrerebbe non
volersi nemmeno sforzarsi di suggerire) € inevitabilmente
criogenizzato, per di piu si tratta di un gelo concettuale, fin troppo
concettuale per tutti questi compagnoni romani in cerca di azione,

sensazioni forti, la materia, la materia signori...

Sé, la materia. Dimenticatela: varcati i cancelli di Villa Massimo sei in

Germania.

L’equazione meno sentimento, piu ragionamento non € solo una

formula stereotipica, € piu che altro un dato di fatto.

Prendiamo a tesi i video di Martina Wolf. Esattamente quello spirito.
Li potremmo facilmente definire uno sguardo distaccato del mondo da

una finestra a casaccio. Nel bene e nel male.

O forse un tenue sprazzo di una passione contenuta che possa scaldare
per un attimo il cuore del visitatore lo si potrebbe rintracciare in
qualcuna delle fotografie di Eva Leitolf, focalizzate su temi sociali, ma

con uno sguardo lirico.
Ma niente di piu, per chi cerca il brivido delle viscere.

Nella galleria di Villa Massimo, proprio vicino agli studi, sono esposti
i lavori delle altre due residenze collegate all’Accademia Tedesca: Casa

Baldi and Villa Serpentara.

A seguire, proprio a fianco della galleria, si trovano gli studi, tutti
allineati, casette a schiera dall’aspetto teutonico con grande vetrate

luminose.

L’idea di visitare gli studi e poter parlare con gli artisti per poter
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comprendere meglio i lavori e creare connessioni di per sé era
meravigliosa. Peccato che per molti, non tutti certo, avventori romani
ogni tappa avrebbe corrisposto a una sorta di via Crucis in un

insopportabile crescendo di concettualita ad ogni fermata.

Comunque, i giardini di Villa Massimo erano molto belli nella tenera
notte capitolina, con le candele che illuminavano i cespugli ben curati e
le ginocchia degli amanti dell’arte, dei critici, dei collezionisti, dei
curatori, degli artisti, degli scrittori e dei socialites accorsi all’evento.
Cera chi era venuto per l'arte visiva, chi per il concerto di Jazz del
famoso trombettista Tilln Bronner nell’edificio centrale della Villa.
Tutti gli altri erano li per i buffet. Lo si vedeva chiaramente; I'area delle
libagioni divideva in due parti la schiera degli studi. Come formiche su
un cadavere, come fan di Harry Potter in attesa davanti alla libreria per
un nuovo episodio, molti sedicenti amanti dell’arte si accalcavano senza
dignita attorno ai tavoli. Che I'insostenibile intellettualita delle opere sia
stato un salato prezzo da pagare per poter prendere qualcosa da

mangiare?

Il contrasto tra la sobrieta degli studi era piuttosto alienante, da

sottotitolarsi: Intellektuelle Kampf von Lebensmittel...

I Tedeschi dal canto loro, non capendo come mai questo squilibrio di
apprezzamento tra le loro ingegnose opere d’arte e le gustose salsicce,
gnocchi e pizzette dell’ottimo catering del Pigneto, hanno dedotto che o
la crisi in Italia s’¢ fatta veramente acuta, o, piuttosto, che l'arte

concettuale stimola 'appetito.

2 Comments To "Le Salsicce di Villa Massimo, ovvero Open Studios dei Borsisti tedeschi e altre

riflessioni"

#1 Comment By Isabella On 7 maggio 2012 @ 12:50
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Quest’anno non c’ero. Forse perché nelle edizioni precedenti avevo
sentito il troppo vuoto di quell’arte (che non mi appartiene) e il troppo
pieno del buffet. Siccome non amo le salsicce e i buffet, sono contenta a

questo punto di non esserci andata. Grazie per il suo commento.

#2 Comment By pino On 7 maggio 2012 @ 22:29

Brava!! Antropologicamente perfetto, che é meglio della solita critica

estetica.
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Odore di ferro e di cacao. Emersione
anarchica e romanticismo metropolitano
nella narrativa di Alessandra Dragone

di Claudio D'Antoni | 6 maggio 2012 | 710 lettori | 1 Comment

Che una vena d’attenzione agli umili né compiaciuta né distaccata
percorra la narrativa di Alessandra Dragone si avverte come riflesso
delle tematiche importanti da lei trattate quasi come pretesto. E un
raccontare la storia del tempo sulle storie delle persone, gli altri. Quasi
in osservazione da un punto sospeso, allocazione congeniale per uno
sguardo privilegiato sulle vicende quotidiane in cui si avvolgono i
personaggi da lei creati, anziché amministrare la dike del poeta la
narratrice sembra arrendersi alla presa di coscienza che cosi poca
distanza possa separare mondi talmente lontani, i poveri dai ricchi, i
figli dai genitori, la persone rispettabili da quelle che non lo sono, le
persone ragionevoli da quelle immotivatamente portate a
comportamenti oppositivi, il male dal bene, la giustizia dall'ingiustizia,
il merito dal demerito e cosi via all'infinito. Difficile scoperta, il mondo.
Questo in sintesi il presupposto per un tratteggio di scene che
sollecitano il lettore a ritagliare nel campo visivo della propria
immaginazione lo spazio per la rappresentazione di eroi e relative gesta
invero prosaici, la gente normale cioe, nello sforzo del tormento
quotidiano, un modo narrativo funzionale all’epicizzazione dell’essere

contingenti.

Nella raccolta di novelle-drammi Se cade il mondo mi sposto detta
peculiarita univoca puo essere evidenziata in una serie di dettagli

strutturali e psicologici che caratterizzano le formanti di una narrativa
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lineare. La prosa € agevole, presente e passato sembrano coesistere in
un contempo che non consente I’elaborazione dei sentimenti maturati
per I'azione catalizzante della memoria, una palpabile traccia di russita
evidentemente da ricondurre a uno studio dei grandi novellisti del

secondo Ottocento.

Il cursore diretto sulle immagini visualizzera le didascalie; cliccare

sulle stesse per ingrandire.

w LR & Mljil’lllfﬂ'-l-

Il 16 marzo 2012, nei locali di una libreria sita nel pur aereo ground
zero del Palazzo delle Esposizioni in Roma, ha avuto luogo la
presentazione del nuovo, bellissimo romanzo dell’autrice romana
intitolato Odore di ferro e cacao, edito da Baldini Castoldi Dalai nella
collana La Tartaruga. L’evento € stato condotto dal critico Michele
Concina, che ha proposto una sua illustrazione del testo e del contesto,
con i pregevoli interventi di Maria Antonella Galanti e Silvana
Mazzocchi e la lettura di alcuni estratti per le voci di Dora De
Stefano e Alice Scornajenghi. Parterre di personalita, anche dello
scrivere e delle arti, in un’atmosfera, si potrebbe dire senza tema di

scivolare in alcuna forma retorica, commossa.

In questo romanzo ambientato nel 1919, per Alessandra Dragone
periodo in cui il superamento di un mondo ancora antico deflagra in

mille motivi di conflittualita, lo slanciarsi verso la modernita con
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vantaggi e svantaggi ineluttabilmente connessi, € svolto un ampio ed
emotivo resoconto su un sentire condiviso, su un pensiero sottratto alle
restrizioni dellideologia. E chiaro sin dall’inizio il tentativo dell’autrice
di sfuggire I’epicizzazione dei personaggi in vantaggio della coscienza di
un portato ideologico in cui si riversa il sentimento nostalgico di sfondo.
Vista attraverso le vicende private delle componenti d'una famiglia
borghese, la storia si innesta su amori, idee, tentativi di odio. Come
giustamente messo in luce da Concina, lo stile del tutto appropriato
al’ambiente, alle scene, alla cronologia del narrato, riporta a un’idea del

romanzo ‘d’appendice’ sviluppata in ampiezza.

Nella logica dell'insieme protagonista e Violetta, figura che esercita
un’attrazione situazionale per cui tutto procede in funzione del suo
continuo smarrirsi e ritrovarsi. Tale induzione € da rapportare alla
compresenza pressoché costante di altri personaggi, uomini pit o meno
comuni, nel loro modo speciale, eroici. Proprio la molteplicita delle
figure, la compresenza, l'affollamento, tutto cio che segnala riunione
funge da perno condizionale agevolante l'intersecarsi di storie tramite
cui viene sviluppata la peripezia, per dirla con termine aristotelico, che
dovra involversi fino al necessario dénoument, termine invece adorato
da Poe. Il filo d’'una coerenza al vasto affresco si sostanzia nella
curiosita che viene accesa per vie traverse, soprattutto mediante «la
capacita di sapere accogliere le emozioni da tradurre in azioni»
[Concina]. Nel sottile intreccio tra sottinteso ed esplicito, tra antefatto e
accadimento si configura l'intersezione tra emozioni che fatalmente
ingenera attesa. Uno dei fattori di inaspettata suspense, sempre
crescente, che si gonfia fino a una prima presa di coscienza dei fattori
esogeni drammatici circolanti nella tessitura pluritematica, € sviluppato
in parallelo fra lo stupro narrato nel Don Giovanni e la memoria di
quello perpetrato dal fratello del coprotagonista Errico, il Dario
Guastoni cagione di una parte di azioni e reazioni attorno cui la vicenda
ruota quasi prescindendo dai propri attori [p. 262]. Violetta, nome

verdiano, € spontaneita allo stato puro e in quella situazione di rivalse
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piu 0 meno enormi la sua particolare fenomenita non puo non attrarre e
suscitare sentimenti, di qualunque tipo essi siano. Pur fragile e
relativamente alla mentalita del contesto, osa agli estremi di
un’emancipazione che non e conquista di cultura bensi una pur blanda
emancipazione di mentalita, stare al passo con il tempo, com’e. «Le
sorelle hanno paura di lasciare la casa. In Violetta si aziona una molla
che la spinge a farlo» [Concina]. I suoni dell’epoca avvolgono gli eventi
producendo il valore di uno scenario senza rumori. Contrappuntano il
silenzio storico le note della Tosca, Respighi, qualche soliloquio
dilettantistico al pianoforte, le evanescenti e spumeggianti invenzioni di
Pizzetti su D’Annunzio [p. 377]. Tatto e olfatto, sensazioni di cuore in
disfacimento segnalano il dilagare del processo creativo verso un
ambito che comprende tutti i sensi al completo. Titolo e percorso tarati
su un senso ben preciso, in Odore di ferro e di cacao vista e udito

vengono parimenti coinvolti.

L’autrice riferisce I'eroe del racconto (o dei propri sogni?), Errico, al
prototipo umano in cui s’incarna il pensiero libertario, ’anarchia come
metodo per un mondo migliore e inquadra nel pensiero dell’anarchico
Camillo Berneri la specifica teoria motivazionale. Scenario romantico.
In qualche modo si e rimandati a Proudhon [p. 77], nel 1839 autore del
trattato L’Utilité de la célébration du dimanche, delineato nel solco del
rispetto dei diritti dell'uomo. Le nebbie che circondano I'avvolgersi
della trama artificiale sono momentaneamente sollevate dalle polveri
esplose della Locomotiva di Guccini, storia nelle storie di un romanzo
in cui si coglie lo sforzo di non voler abbandonare la saldezza
dell’antico, di cio che e¢ avvenuto prima. «Errico e 'aver voluto dare un
volto a un’idea» [Dragone].

La situazione si svolge intorno a un’inattesa eredita. Non ¢’é azione né
colpo di scena. Errico € preciso. Gli uomini sono quasi un mero sfondo.
Il personaggio maschile, ribaltamento dell’eterno féminin, vive di
influssi che hanno ragione di lui. Il lavoro di Errico e descritto con

umorismo e cosi il suo rubare la posta perde di connotazione
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patologica. Rubare ¢ il vizio costante di persone sole, cosicché non € un
male, quandanche una forma di transfert. Il romanzo diventa verita
degli altri, infine, per il rapporto che il singolo ha con la storia fatta

dalle persone.

Abbiamo avuto il piacere di conferire con Alessandra Dragone per un
focus sulle suggestioni, le esplicite e le sommerse, che alimentano la

fluente narrativa del suo romanzo Odore di ferro e di cacao.

I presocratici supponevano il caos la condizione naturale del
cosmo. Fino a che punto ’anarchia puo essere una traduzione

del caos cosmico nell’attualita delle strutture sociali?

Non sono una profonda conoscitrice del pensiero anarchico, '’ho
coltivato come passione giovanile e come interesse filosofico
studiandone i rapporti con il liberalismo e la teorizzazione dei diritti
individuali che non devono recedere piu di tanto davanti allo Stato-
Leviatano [Un preciso rimando a Hobbes]. Penso che sia
importante oggi definire anarchismo come pensiero libertario;
anarchia evoca situazioni drammatiche ed esplosive che coprono la
sua vocazione vera, quella delle liberta possibili nel contesto della
vita civile. Conciliarle sembra un ossimoro ma € una necessita e ha
suscitato riflessioni degne di essere ricordate. Per rispondere alla
sua domanda bisogna intendersi su cosa significa natura: e naturale
il caos ed e naturale anche ci0o che I'nomo e la donna hanno
costruito nel mondo: la societa, le citta, il tessuto sociale, i rapporti
e le istituzioni. Non e naturale che gli individui ne vengano
schiacciati. Lo Stato e nato per dare stabilita e tranquillita alle
persone, non certo per sommergerne la felicita in nome di chissa
quale ideale che poi non si realizza. E’ questa la rabbia di Errico, nel

mio romanzo.

A dire la verita, quello della presentazione del suo libro mi e

sembrato 'unico ambiente non connotato dove sia stato fatto
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un uso non convenzionale di questo termine. Libertario.

L’anarchismo é storico, ha avuto una funzione di lotta e di rottura a
fianco del socialismo, in maniera difforme e con obiettivi diversi. E’
stato strumento di giustizia sociale in un’epoca terribile, dalla meta
del diciannovesimo secolo alla seconda guerra mondiale.
Paradossalmente, invece, oggi che il benessere ¢ diffuso, che i diritti
dei lavoratori sono tutelati, che esistono centinaia di strumenti
giuridici e politici di garanzia, c’¢ una scontentezza diffusa, un
malessere civile fortissimo, una perdita di identita del cittadino di
fronte all’apparato amministrativo. E qui che secondo me puo avere
una nuova cittadinanza il pensiero libertario, rinnovato ed epurato
da particolari della sua storia che non servono piu. La sua ragione
d’essere € sempre di piu creare istituzioni umane o, meglio, una
forma di pensiero umano all’interno delle istituzioni, immaginare
maggiormente la societa a misura d'uomo, ancora di piu a misura di
donna e, perché no, di bambino. I diritti vengono regolarmente
compressi da un valore in piu che lo Stato possiede rispetto alla
somma dei diritti dei singoli, un plus di hegeliana memoria che ha
sempre la meglio in nome della necessita di mantenere 1'ordine;
ricordare pero il caos primordiale aiuta a prendere coscienza di
quanto sia variegata, complessa, sfaccettata, pericolosa e incoerente
la realta senza cercare di domarla, senza comprimere le aspettative

giuste, senza smettere di rispettare la bellezza dell’individuo.

La sintesi tra ’essere naturale di rousseauiana memoria e

forse le istanze della contemporaneita.

Si. Forse in questo senso nel pensiero anarchico dei primi decenni si
possono rilevare delle carenze, perché ¢ nato come teoria di una
giustizia sociale alternativa al socialismo che pero agiva insieme al
socialismo. Erano i binari paralleli di una rotaia, due modi di lottare

contro la poverta e lo sfruttamento, con percorsi sono stati diversi,
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tant’e vero che l'anarchismo e stato molto combattuto dal
socialismo. In quanto tentativo di coniugare l'incoerenza e la
pericolosita dell’individuo lasciato ai suoi istinti con le esigenze di
una societa che ti chiede invece di essere buono, coerente,
costruttivo, non pericoloso per gli altri, puo sembrare la quadratura
del cerchio. Come fare a tradurre un individuo di questo genere in
un contesto sociale? Il pensiero libertario ci ha provato: con Camillo
Berneri ad esempio, che ha immaginato soluzioni istituzionali
basate sul federalismo per immaginare una societa a misura d’'uomo
(c’¢ un volume interessante ed esaustivo di Stefano d’Errico,
intitolato Anarchismo e politica, la prima vera ricostruzione delle
idee di questo pensatore poco ricordato, forse per essere stato
profondamente pacifico); ci ha provato con Malatesta (fra i pochi a
parlare di felicita in politica), Proudhon, e l'irrinunciabile Bakunin,
o con l'esasperata filosofia dell'individuo di Max Stirner. Piu
recentemente ci ha provato anche negli Stati Uniti con Robert
Nozick che negli anni 70 ha scritto un libro folle e stimolante

intitolato Anarchy, state and utopia.

In un certo senso anche lo psicologo Skinner in Beyond
Jreedom and dignity si avventura verso lo stesso orizzonte. A
questo punto € consequenziale una domanda che presuppone
capacita di esplicazione: fino a che punto la coerenza ¢ una
dote. Nel suo romanzo Odore di ferro e di cacao vi sono
personaggi che sembra perseguano un ideale unicamente per
il fine di realizzarlo, non perché abbia un’utilita, manca una

teleuté nelle loro azioni.

Sicuramente ho voluto dare vita a personaggi sfaccettati, colti nelle
loro incoerenze. Io non ritengo che la coerenza sia una dote. Lo € da
un punto di vista assiologico, perdo mi piace nel mio lavoro di
scrittura esaminare le difformita e le incongruenze della persona

umana. Trovo molto piu interessante e dolce I'umanita colta nei
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suoi contrasti, quelli dell'uomo della strada, i miei, i suoi, quelli di
tutti, piuttosto che un ideale eroico, tantopiu che in questo romanzo
le vicende di un giovane anarchico individuano un eroe non tanto

negativo quanto fragile, ossimoro che trovo profondamente umano.
Un mancato eroe.

Si, un mancato eroe che nutre grandi, grandissimi ideali libertari e
di giustizia sociale, al punto di sacrificarvi la vita privata, accanto a
difetti bollati dai comuni sentimenti morali. Errico, I'’eroe mancato
o fragile, € nato in disagio estremo ma ha dentro un profondo ideale
di bellezza e per questo cerca pillole di armonia e di sogno nelle
lettere che ruba. Si, sono sicuramente le contraddizioni che mi
affascinano. Cerco di dare loro cittadinanza perché sono convinta
che costituiscano la ricchezza dell'umanita. Pensi a Che Guevara:
una roccia d'uomo che ha combattuto ovunque e per tutta la sua
vita; aveva ’asma, che la scienza medica indica fra le malattie piu

psicosomatiche.

Difatti ho riscontrato che lei tenti di sfuggire ’epicizzazione
del personaggio per mitizzare un portato ideologico che,
addirittura, si risolve in sentimento nostalgico, quindi

I’'utopia dell’anarchia inespressa.
Nostalgico?

Appunto, il gioco mi sembra molto sottile. Lei & riuscita a
determinare due livelli di nostalgia, quella personale e quella
del romanzo, che a un certo momento si fondono o forse si

respingono, poi, alla fine del romanzo.

Sicuramente c’e un gioco di contrasti forti all'interno dei personaggi
e soprattutto di cio che nella presentazione e stato messo in conto
piu che altro alle protagoniste femminili perché € una moda

culturale, devo dire, guardare piu ai personaggi femminili che a

8/13



4/10/2015

http://www .artapartofculture.net/2012/05/06/odore-di-ferro-e-di-cacao-emersione-anarchica-e-romanticismo-metropolitano-nella-narrativa-di-alessandra. ..

art a part of cult(ure) » Odore di ferro e di cacao. Emersione anarchica e romanticismo metropolitano nella narrativa di Alessandra Dragone » Print

quelli maschili.

Basti pensare a quello che scrivono in Russia su Alexandra

Kollontaj [cfr. http://www.c-
cafe.ru/days/bio/22/044_22.php e soprattutto
http://az.lib.ru/k/kollontaj_a m/ recante Particolo

Aleksandra Kollontaj. Diplomatica e sex simbol della

rivoluzionel].
La sua vita e stata definita uno scandalo continuo.
Una maniera riduttiva di percepire la liberta della donna.

C’e una tendenza pericolosa a sottovalutare la portata ideologica che
puo avere una donna in una societa. Io ho dato ai personaggi
femminili ruoli importanti, ognuna aveva il suo ruolo. Invece
Errico, il personaggio maschile li sintetizza tutti: 'amore domestico,
lo spirito filiale, la presenza politica forte ed eversiva e la reazione a

Vera, la futurista, donna assurda e per me non priva di stimoli.

Ricorderei il famoso saggio di Valentina de Saint-Point sulla
donna futurista [Per il Manifesto della donna futurista cfr.

www.classicitaliani.it/futurismo/manifesti/donna_futurista.

htm].

Ho studiato il futurismo femminile e con Vera ne ho evidenziato
fascino ed assurditd. E solo al personaggio maschile che ho
permesso di essere contrastato e nostalgico. Gli altri sono portatori
di un ruolo differente, il romanzo € una rappresentazione di ruoli

tipizzati, solo il protagonista li somma tutti.

Un romanzo € piu arte o piu messaggio? Questo riassume

I’utilita, la finalita del testo.

E messaggio perché ritengo che uno scrittore non debba scrivere se
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non ha niente da dire. Sembra una frase banale ma non lo e. Si puo
scrivere per protagonismo, per voglia di ribalta, si puo scrivere
perché non si ha niente da fare, perché si conosce qualche editore
disposto a pubblicare. La mia spinta a scrivere viene da
un’impellenza a dire certe cose. In effetti e stato Scott Fitzgerald a
coniare questo monito, che per me ¢ diventata deontologia pura,
anche perché se alla base della storia che narro non ho un
messaggio da trasmettere le cose non escono, restano nella penna.
Qui mi riconnetto all’altro polo della domanda. Il messaggio diventa
“arte” in un modo molto peculiare per me. Nel momento in cui ho
qualcosa da dire scatta un rapporto particolare tra me e la penna o i
tasti del computer, per cui io divento una sorta di strumento quasi

inconsapevole

Il ruolo di medium dell’artista.

L’ho sperimentato soprattutto con questo romanzo. Scrivendolo mi
sono emozionata profondamente; avvertivo nella mia mente
qualcosa che chiedeva di essere tradotto in parole, in storie
compiute, in messaggio. Nel momento in cui scatta 'impellenza del
messaggio se ne forma anche il percorso, peculiare e creativo piu
che artistico, per I'attitudine a diventare strumento di qualcosa che
chiede di essere realizzato. Un po’ platonico, un po’ sciamanico.

Forse universale.

Le chiederei se dal suo romanzo verra tratto un film, come ho

sentito accennare nella presentazione.

Il rapporto col cinema esiste da molto tempo, da quando ho iniziato
a scrivere il mio primo libro, Bambine cattive, che consiste di tre
romanzi brevi, due dei quali erano stati oggetto di selezione al
Premio Solinas — Storie per il cinema. Con uno di questi, Alla
controra, ¢ cominciato un rapporto con alcune case di produzione

per la realizzazione di un film, purtroppo negli anni della crisi del
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FUS, quindi sono progetti non compiutamente realizzati. Talvolta
mi sembra che Odore di ferro e di cacao sarebbe un romanzo adatto

al cinema per come, dove e perché e stato concepito.

Nelle scene del suo romanzo spesso vi sono riferimenti

musicali alquanto raffinati.

Penso che la mia possa essere definita come scrittura sensoriale,
soprattutto odori e sapori. I primi costituiscono una memoria piu
arcana di quella cognitiva e contrastano secondo me a meraviglia

I’eccesso di razionalita di cui a volte e dotato ’essere umano.
Anche nella sala da té a Ferrara.

In quella pasticceria si svolge la scena del romanzo che piu mi ha
emozionato scrivere. Anche 1li c¢’¢ un tentativo di esposizione
sensoriale affidata ai sapori ma anche alle stoffe, alle materie, ai
metalli e ai legni. E poi mi ha divertito scrivere la scena dell’antica
profumeria in cui il protagonista va a chiedere qualcosa che copra il
suo sudore, ho usato ricordi, immagini catturate da bambina e
rielaborate in un’epoca che non ho vissuto. Ho accennato anche a
qualche brano musicale per contribuire ad evocare lestetica
dell’epoca e contestualizzare ’azione scenica attraverso cenni di

contorno piu che con descrizioni.

Nella presentazione i vari relatori rilevavano che il tempo si
percepisce proprio dal silenzio, che consente la collocazione

in un evo preciso.

Io penso che non sia bello descrivere troppo in un libro. Il ruolo
dello scrittore deve essere quello di evocare e lasciare che la fantasia
del lettore spazi, perché attraverso questo esercizio di “spaziatura”
puo svilupparsi il cosiddetto ‘patto narrativo’ tra chi legge e chi
scrive. Per me non va bene prendere il lettore per mano e guidarlo

in un percorso da me stabilito. Ho amato moltissimo Grazia
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Deledda, pero ricordo che in alcune descrizioni mi sono smarrita,
nonostante fossero scintillanti. Ho preferito abbandonare questo
terreno e fare mia la regola di accennare per fare in modo che il
lettore immagini da solo tante cose, un insegnamento che devo a
Francesco Piccolo. Credo che cosi nasca e lieviti la magia di una
storia in cui I'immaginazione del lettore diventa protagonista
insieme a quella di chi scrive e di chi agisce nella storia. Se cio si
avvera, puo scaturirne un dialogo senza fine, che entra nel ricordo.
Come diceva Joan Mir6, provocare una sensazione fisica per
arrivare all’anima. Facile nella poesia, difficle nella letteratura, dove
il numero delle parole € notevolmente maggiore e puo diventare
schiacciante. Ci ho voluto provare con un’aggressione sottile,
avvolgente e plastica del lettore, con la grande ambizione di restare

nel suo cuore.

1 Comment To "Odore di ferro e di cacao. Emersione anarchica e romanticismo metropolitano

nella narrativa di Alessandra Dragone"

#1 Comment By Marco On 7 maggio 2012 @ 14:13

domande e risposte, attente, ricercate ma poco “vera/e” seppur
piacevoli come ritengo sia il libro. Una nota al riguardo di anarchia e
caos cosmico diversi e distanti per arbitrio, carente nel cosmo (non
micro per macro), che emancipandosi determina scelte tendenti
all'infinita utopia (paradiso) quale panacea dal vero in realta.

Brevemente grazie.
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Pionieri # 5. Joseph William Kittinger:

I’'uomo che salto giu dalla stratosfera ed e

ancora qui a raccontarcelo
di Paolo Di Pasquale | 8 maggio 2012 | 1.954 lettori | 3 Comments

Il mito di Icaro € un tema caro che ha sempre affascinato 'uomo. Il
desiderio dell'umanita di volare ha radici molto antiche, e alla vera e
propria storia dell’aviazione si affianca un gran numero di allegorie e
leggende appartenenti alle tradizioni piu varie che vanno dalla cultura
mediterranea a quella Inca fino a quella cinese. Proprio in Cina si fanno
risalire le origini della preistoria dell’aviazione: circa 2000 anni fa fu
ideata la Kongming (fL|BH|4]) ossia la lanterna volante, e nel V secolo

a.C. Paquilone.

Sono noti a tutti gli studi di Leonardo da Vinci sulle macchine
volanti con approfondimenti su congegni meccanici che hanno
anticipato di almeno 500 anni i moderni elicotteri; I'artista-inventore,
uno dei geni dell'umanita, progetto — e abbozzo con disegni celebri —
macchine che dovevano permettere all'uomo di provare direttamente
sul proprio corpo I’esperienza del volo e che si concretizzeranno poi con

il paracadute e il deltaplano.

Il cursore diretto sulle immagini visualizzera le didascalie; cliccare

sulle stesse per ingrandire.
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Chissa cosa sara mai passato per la mente al giovane Joseph William
Kittinger quando il 16 agosto del 1960 decise di fare un salto nel
vuoto di 31 km, 'esperienza di volo libero piu completa che un

essere umano abbia mai potuto provare.

Tutto ha inizio a Tampa in Florida il 277 luglio del 1928 dove viene alla
luce il piccolo Joseph. Un destino in parte gia scritto dall’indirizzo di
studi che la sua famiglia gli riservo: da bambino, infatti, venne mandato
a studiare alla Bolles School di Jacksonville, un istituto dove & previsto
un percorso di apprendimento che va dalle scuole materne fino al
college per formare i futuri ragazzi predisposti per I'accademia militare.
Seguirono gli studi in ingegneria presso I'Universita della Florida e
parallelamente la passione per il giovane Joseph (soprannominato il
Rosso per via del colore dei suoi capelli) per le corse sui motoscafi. Nel
marzo del 1949 entra come allievo cadetto nella Us Air Force e al
termine del corso ne esce con un brevetto di pilota e il grado di
sottotenente. Nel 1954 dopo vari trasferimenti nelle basi militari, tra le
quali anche in Europa, a Ramstein, viene assegnato nella base di
Holloman AFB, nel New Mexico, presso I’ Air Force Missile
Development Center (AFMDC). Proprio da questo sito e in quell’anno
inizia a concretizzarsi forse un sogno che andava oltre 'immaginazione
ed era, fino ad allora, limitato a quello di volare assicurato al sedile di

un moderno caccia a reazione.
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L’incontro del giovane Rosso con l'ufficiale medico John Paul Stapp
fu determinante. Quest'ultimo era un pioniere nella medicina
aerospaziale e in particolare nello studio degli effetti delle forze di
accelerazione e decelerazione sugli esseri umani. L’ufficiale medico era
un collega e amico del piu celebre pilota e collaudatore americano
Chuck Yeager , che divenne noto come Luomo piu veloce sulla
terra essendo il primo essere umano che nel 1947 infranse la barriera
del suono a bordo del Bell X-1. Yeager fu celebrato anche in un film
di Philip Kaufman, del 1983, The Right Stuff, tradotto poi in italiano
con una inappropriata declinazione machista, ovvero: Uomini Veri. La
collaborazione tra i due si dimostro molto intensa e stimolante. Joseph
era impressionato dalla dedizione e dalla competenza scientifica di
Stapp mentre quest’ultimo era rimasto colpito dall’abilita del giovane
come pilota di caccia. Stapp trovo in Kittinger anche un ottimo soggetto
per i suoi esperimenti sulla sua slitta-razzo su rotaia, la Sonic Wind,
alimentata con propellente liquido, che raggiungeva i 1.017 km/h e
decelerava bruscamente fino allo zero con uno straordinario impianto
frenante. Questi esperimenti procuravano di sovente in alcuni soggetti
volontari anche delle lesioni e fratture. Lo stesso Stapp, mosso dalla sua
passione per la ricerca, si sottopose in vari esperimenti come un vero
dummy in carne ed ossa fino a sopportare 46,2 volte la forza di gravita
terrestre. Nei vari test ebbe costole rotte, fratture dei polsi, distacco
della retina e i vasi sanguigni che esplosero nei suoi occhi gli

procurarono dei danni permanenti alla vista.

Kittinger tuttavia era ben addestrato e fisicamente molto forte per cui
Stapp lo seleziond per un piu ambizioso programma scientifico di
ricerca che avrebbe aperto la preparazione dell'uomo destinato
all’astronautica. Questo piano prevedeva il lancio di un soggetto umano
da un pallone sonda da una quota stratosferica ben oltre la linea di
Armstrong. Il Rosso, amante della velocita e delle sfide, accetto di
aderire al programma Excelsior (dal latino “sempre piu in alto”) che

prevedeva tre lanci progressivi da quote sempre piu elevate.
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Dopo dei primi lanci con paracadute da un Lockheed C-130 in quote di
preparazione di 28.000 piedi, si appronto la gondola, ossia la
piattaforma di lancio simile ad una piccola navicella mandata in quota
mediante un gigantesco pallone gonfiato ad elio, una sorta di
mongolfiera spaziale. Il 16 novembre del 1959 avvenne il primo lancio
da circa 76.400 piedi (23.300 m). L’esito di questo primo lancio fu
quasi catastrofico. Per un malfunzionamento dell’equipaggiamento
Kittinger perse i sensi e solo grazie all’apertura automatica del
paracadute ebbe salva la vita. Durante la caduta, prima dell’apertura del
paracadute, il suo corpo inerte si avvito orizzontalmente ad una velocita
di rotazione di circa 120 giri al minuto . La forza di gravita ai suoi
estremi calcolata supero di oltre di 22 volte la sua grandezza, stabilendo
cosi un altro record. Il salto successivo avvenne 1’11 dicembre del 1959,
questa volta da circa 74.700 piedi (22.800 m). Per questo lancio,
andato a buon fine, Kittinger si aggiudico la A. Leo Stevens Parachute
Medal. Va considerato che per saltare giu da queste altezze era
richiesta, oltre una buona preparazione atletica, anche un buon
equipaggiamento di protezione. Il soggetto veniva preparato in una tuta
termica protettiva su cui andava poi indossata una tuta pressurizzata,
una Air Force MC-3, come quelle per gli astronauti e doveva indossare
un casco anch’esso pressurizzato con visiera. Il carico inoltre era
appesantito da un respiratore per le alte quote e zavorrato da altri chili
di zaino per un paracaute multistadio Beaupre, telecamera, ossigeno e
per altri strumenti tecnici di misurazione che portava il carico a 60
libbre. II programma si completo con I’Excelsior III la mattina del 16
agosto del 1960. Era previsto un lancio finale a 102.800 piedi (31.300
m). Joseph ci mise circa un ora e mezza per arrivare in quota. La
temperatura era di 110 gradi sotto lo zero. La pressione era di soli 5 mm
di aria, prossima al vuoto (sulla superficie terrestre € 780 mm). Durante
I’ascesa per un problema di perdita di pressurizzazione dal guanto
destro la sua mano inizio a gonfiarsi fino a diventare il doppio della sua

grandezza, ma Kittinger anche a rischio di perderne I'uso permanente
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decise di andare avanti comunque. Arrivato alla quota prestabilita che e
pari 3 volte quella di volo di un normale aereo di linea e oltre la quota
operativa di un caccia militare che € di circa 20.000 metri, si sporse giu

dalla navicella e si lancio nella stratosfera.

E’ stupefacente perché a quella quota e possibile vedere la curvatura del
nostro pianeta. L’azzurro della troposfera sfuma verso il nero della
stratosfera e piu in alto della mesosfera dove non c’e¢ piu ossigeno e
dove si spalanca la notte siderale con tutte le stelle e i corpi celesti.
Trovo commovente tutto cio. Un essere umano in solitudine e cosi

insignificante davanti a uno spettacolo cosi emozionante.

Molto probabilmente Kittinger non ebbe molto tempo per riflettere su
queste cose. Dal suo salto, la caduta di questo moderno Icaro duro
quattro minuti e 36 secondi, raggiungendo una velocita massima di 614
miglia all’'ora (988 km/h), rompendo quasi con il proprio corpo la
barriera del suono prima di aprire il suo paracadute a 18.000 piedi
(5.500 m) e planare senza problema nel deserto del New Mexico. Il
tempo totale dopo aver lasciato il pallone era stato di 13 minuti e 45
secondi. A questo punto € interessante sentire da lui stesso come sono
andate le cose tramite questa intervista rilasciata a Jim Clash al Forbes

Global nel 2003:

Joe Kittinger: Ci alzammo alle 2 del mattino per iniziare a
riempire il pallone di elio. Al livello del mare, il suo diametro era di
35 / 40 metri di larghezza, in quota, a causa della bassa pressione
atmosferica, si espanse di altri 25 metri in larghezza, e ancora di
20 piani in altezza! Alle 4 del mattino ho cominciato a respirare
ossigeno puro per due ore. Questo ¢ il tempo che ci vuole per
rimuovere tutto l'azoto dal sangue in modo da non avere problemi
per salire cosi in alto velocemente. Poi cé stata una lunga
procedura di vestizione di strati termici sotto la mia tuta

pressurizzata. Mi hanno tenuto in un ambiente con aria
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condizionata fino al momento del lancio perché eravamo nel
deserto e non dovevo sudare. Se avessi sudato, 1 miei vestiti si

sarebbero congelati durante la salita.
Jim Clash: Come é¢ stata la tua ascesa?

J. K.: Ci sono voluti un’ora e mezza per arrivare in quota. Faceva
freddo. A 40.000 piedi, il guanto sulla mia mano destra non si era
gonfiato per compensare la pressione. Sapevo che se avessi
avvertito via radio il mio medico, avrebbe fatto interrompere il
volo. Se lo avessi fatto, sapevo che non avrei mai potuto avere
un’altra possibilita. C’era un sacco di gente che non voleva questo
test. Ho preso un rischio calcolato, sapevo che avrei potuto perdere
l'uso della mia mano destra. Ben presto si gonfio, e persi l'uso della
mano per tutta la durata del volo. Fortunatamente il resto della
tuta pressurizzata funziono. Quando raggiunsi i 102.800 piedi, I’
altitudine massima, non ancora ero perfettamente sul bersaglio.
Cosi sono andato alla deriva per 11 minuti. I venti fuori erano di

levante.
J. C.: Che cosa si prova da cosi in alto?

J. K.: Si puo vedere per circa 400 chilometri in ogni direzione. La
cosa piu affascinante e che solo in alto sulla tua testa e nero — il
passaggio dal blu al nero profondo e molto forte. Non puoi vedere
le stelle, perché c’e un sacco di abbagliamento dato dal sole, e le
pupille per il loro restringimento sono troppo piccole. Mi ha colpito
la bellezza di tutto questo. Ma ero anche colpito da quanto tutto
intorno era ostile: piu di 100 gradi sotto zero, senza aria. Se la mia
tuta di protezione avesse fallito, sarei morto in pochi secondi.
Inoltre il sangue va in ebollizione a quota superiore ai 62.000
piedi.

Prima del lancio mi sono scollegato dalla rete di alimentazione del

pallone e cosi ho perso tutte le comunicazioni con la Terra. Ero
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completamente dipendente dall’equipaggiamento caricato sulla
mia schiena. Quando era tutto pronto mi alzai in piedi, mi voltai
verso la piattaforma e dopo un ultimo sguardo fuori dissi una

preghiera silenziosa: Signore, prenditi cura di me. Poi saltai.
J. C.: A cosa stavi pensando quando hai fatto quel passo?

J. K.: E linizio di un test. Avevo provato e fatto simulazioni molte
volte, piu di 100. Mi girai e guardai in alto, e c’era il pallone che
era appena volato via nello spazio. Poi ho capito che il pallone non
era volato via nello spazio, ero io che scendevo ad una velocita
fantastica! A circa 90.000 piedi, ho raggiunto 614 mph. La
lancetta dell’altimetro sul mio polso si muoveva molto
rapidamente. Ma non avvertivo alcun senso di velocita. Per
determinare la velocita tutto avviene visivamente, e se non hai
riferimenti e tu sei al di sopra di tutte le nuvole non riesci ad
avvertire la velocita. Quando il paracadute si é aperto, il resto del
salto e stato del tutto normale. Tutto aveva funzionato alla
perfezione. Sono atterrato dopo 12 o 13 minuti piu tardi, dove mi

attendeva la mia squadra di recupero. Eravamo tutti entusiasti.
J. C.: Come ¢ andata poi la mano destra?

J. K.: Faceva male — c’era un po’ di gonfiore e la pressione del
sangue nel mio braccio era alta. Ma e andato via in pochi giorni, e

ho recuperato l'uso della mia mano.

J. C.: Cosa cerca chi si sta preparando per battere il vostro

record?

J. K.: Noi lo abbiamo fatto per gli equipaggi degli aerei e per gli
astronauti — per lo studio, per U'apprendimento, non per stabilire
un record. Questo record qualcuno un giorno lo battera. I record
sono fatti per essere battuti. E io ne saro entusiasta. Ma saro anche

preoccupato del fatto che siano adeguatamente preparati. Se non
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lo sono, si stanno prendendo un grande un rischio.

Da quel salto sono passati ormai 52 anni e quel record e ancora rimasto

imbattuto.

Dal punto di vista scientifico oltre a raccogliere importanti dati biofisici
utilizzati dalla NASA per i successivi programmi spaziali servi per
perfezionare la tecnologia dei sedili eiettabili dei moderni caccia

militari.

Successivamente il tenente colonnello Joseph Kittinger partecipo come
volontario a circa 500 missioni di guerra in Vietnam dove nel 1972 fu
abbattuto sul suo Phantom II e fatto prigioniero per 11 mesi fino al
termine del conflitto subendo una durissima prigionia nella famigerata

Hanoi Hilton.

Nel 1978 si ritiro dalla Air Force con il grado di colonnello , e ando a
lavorare per Martin Marietta Corporation, I’'azienda di primo piano nel
settore della chimica, dell’elettronica e nell'industria aerospaziale ad
Orlando, Florida.

Durante tutti gli anni 80 stabili nuovi record con i viaggi in mongolfiera
fra cui spicca quello del 1984 dove fu il primo uomo a compiere in
solitudine la traversata atlantica. Ma l'impresa del salto dalla
stratosfera non ando dimenticata, fini per suggestionare molti decenni
dopo anche un campo apparentemente cosi lontano; nel 2006 infatti il
duo di musica elettronica scozzese Boards of Canada utilizzo le
immagini originali del salto di Kittinger per il loro brano Dayvan
Cowboy. 11 bellissimo video, diretto da Melissa Olson, ¢ molto
suggestivo con quell’effetto lo-fi di immagini a colori originali sgranate
in cui il lancio di Kittinger viene poi montato con un ammaraggio
nell’'oceano dove poi emerge, quasi come un’apparizione straniante, un

improbabile surfista tra le onde.

Oggi Joseph Kittinger € consulente scientifico del il 42 enne austriaco
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Felix Baumgartner e lavora ad un progetto di caduta libera da
120.000 piedi (circa 36.000 m). Il progetto si chiama Red Bull Stratos e
vede la partecipazione dei maggiori esperti nei settori dell’aeronautica,
della medicina e ingegneria per assicurare il suo successo. Se il suo salto
riuscira nel prossimo giugno 2012, Baumgartner sara il primo essere

umano ad infrangere il record.

Per il resto, Joseph William Kittinger, il Rosso, un pioniere della
moderna aeronautica e astronautica, € un energico e pluridecorato
colonnello in pensione di 83 anni e rimane tutt’ora I'incarnazione di un
mito, di una leggenda in carne ed ossa: un Icaro vissuto 2500 anni
dopo, dai cieli del Mediterraneo a quelli sconfinati del New Mexico. Ma
chi ha visto e ha vissuto il cielo da quella latitudine, sa che esso € uguale
dappertutto; e noi sappiamo, con lui, che i sogni dell'uomo

sopravvivono per sempre e a volte finiscono per avverarsi.
Link dei video

e Il progetto Excelsior:
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Col. Joe Kittinger 1960 World Record Skydiv...

e Il video dei Boards of Canada:

Boards of Canada - Dayvan Cowboy

e Il video di J.P Stapp:
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3 Comments To "Pionieri # 5. Joseph William Kittinger: 'uomo che salto giu dalla stratosfera ed

€ ancora qui a raccontarcelo"

#1 Comment By fiorella On 9 maggio 2012 @ 16:00
Ho sempre pensato che sia l'attrazione del vuoto ( in senso

metaforico)insita in oguno di noi, ad indurre ’essere umano a simili

esperienze

#2 Comment By babajaga On 18 maggio 2012 @ 12:49

...ci hai fatto volare con lui, grazie!!!

#3 Comment By guido mannaiuolo On 7 giugno 2012 @ 19:37

Continua Paolo.Questa rubrica € una delle cose piu interessanti

proposte dalla rete.
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Raffaello Lucci: un viaggio
di Paolo Carnevale | 9 maggio 2012 | 660 lettori | 3 Comments

Prendendo in considerazione un’ idea, un poema, una poesia, un
progetto, spesso siamo titubanti di fronte ad un’opera originale. Come
fa la massaia al mercato, quando e gradita a tutti, La facciamo nostra .
Di colpo vinciamo le nostre diffidenze e ci rilassiamo e diventando piu
generosi. Elogiamo con nostre parole o di altri, quello che avevamo gia
stabilito.

Il cursore diretto sulle immagini visualizzera le didascalie; cliccare

sulle stesse per ingrandire.

Le considerazioni che ho avuto io vedendo le opere di Raffaello Lucci,
sono state quasi sussurrate, timide, semplici nella loro stessa forza;
tendenti al nascondersi, scostanti, inidonee al racconto . Quasi

non volessero essere raccontate ma vissute, anche per un breve attimo.

Poi, come si fa con un bicchiere di vino, dopo averlo bevuto fino in
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fondo, guardalo vuoto, e domandarsi che vino era, che colore aveva,
andando a cercare con il palato il leggero e ineffabile ricordo del suo
sapore, il ricordo che si ha delle opere di Raffaello Lucci, s di...
ricordi. Che sapore ha un ricordo? Questa ¢ la domanda che mi ha

spinto a scrivere di questo artista.

Come erano leggeri i sui fogli di carta, come erano raffinate nel cercare
la continuita del percorso pittorico. Ma come erano soffuse , delicate ed
inenarrabili. Del resto, nella sua presentazione allo studio Dars di
Milano, egli stesso si presentava dicendo che aveva iniziato come

pittore figurativo, ma che questa etichetta gli stava un po stretta.
Gia, certo, come puo un pittore figurativo ritrarre “un alito di vento”?

Non parlero della sua pittura, non sento che si debba fare qui e ora; ma
diro del suo contenuto — quello si che si deve fare! -, un contenuto di
una vita, che viaggia attraverso vie, carruggi,vicoli, montagne, strade,
autostrade... come fanno le merci, portate da camion, in giro per il
mondo, per i nostri paesi, le nostre citta... I conducenti di questi carri-
merce mi ricordano Lucci, loro sono autisti che trasportano, dentro il
loro vario contenitore, preziose merci: ma il contenuto non gli
appartiene, appartiene agli altri. Loro fanno solo da tramite come Lucci,

con la pittura e noi.
C’e un gran bisogno di viaggiare...
Info

e Studio D’Ars

e via Sant’Agnese 12 Milano

3 Comments To "Raffaello Lucci: un viaggio"
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Bello, molto fresco!

#2 Comment By maurizio On 11 maggio 2012 @ 18:28
condivido pienamente I’articolo del Carnevale e gli faccio i complimenti

per i concetti espressi,continui cosi!

Maoto

#3 Comment By Angela Passarello On 14 maggio 2012 @ 01:27

Apprezzo I'articolo di Paolo Carnevale , resto in attesa della seconda

puntata .
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The Women, una commedia brillante. Dal
1936 molte cose sono cambiate per le
donne. In peggio

di Laura Elia | 9 maggio 2012 | 447 lettori | No Comments

Portare in scena uno spettacolo sulle
una pduzcns Gutroguims . . . ]

W .+ donne in un periodo in cui le donne sono

sempre meno amate e piu maltrattate

(basti pensare che solo dall'inizio

dellanno sono gia 55 1 casi di

femminicidio) € certamente una scelta

bella e anche molto significativa.

Se poi, come nel caso di “The Women”
b

opera teatrale scritta da Clare Boothe
Luce (direttrice di “Life”, “Vogue” e
“Vanity Fair” nonché ambasciatrice statunitense in Italia negli anni
’50,) nel 1936 e riproposta a teatro da Carlotta Corradi, le donne

sono dodici , la scelta si puo definire quasi “coraggiosa”.

Il sontuoso e desiderabile cast di “The Women” si avvicenda sul palco
del Teatro dell’Angelo, dove le protagoniste si trovano alle prese con
tradimenti, divorzi e passioni, tipiche della vita al femminile.

Una sorta di “Sex and the city” ambientato nella New York degli anni
trenta in cui, pero, le protagoniste sono incredibilmente moderne nella
loro spregiudicatezza e innocenza. Dalle mogli tradite alle amanti senza
scrupoli, dalle pettegole alle ingenue, dalle sagge e saccenti alle

svampite e perfide: nel cast di “The Women” ci sono, quindi, tutte le
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tipologie di donne.

La storia, narra della scoperta del tradimento del marito da parte di
Mary Haines (Giada Fradeani), moglie e madre felice, con
l’avvenente commessa Crystal Allen (Giorgia Sinicorni), famosa
mangiatrice di uomini.

A far scoprire a Mary l'amara verita, spezzandole il cuore e a
costringerla a chiedere il divorzio, sono i pettegolezzi e le trame di
palazzo, che altro non € che il centro estetico del momento dove tutte le
donne vanno a provarsi il famoso smalto Rosso Giungla.

Finché i consigli della madre e di alcune nuove alleate, ’aiuteranno a
capire come va il mondo e le faranno riconquistare il suo Stefano,

riconducendo — piti 0 meno — tutti sulla strada dei buoni sentimenti.

Uno spettacolo divertente e brillante, ma che allo stesso tempo fa
riflettere sulla figura delle donne che poi, a distanza di quasi un secolo,
non ¢ molto mutata e spesso si ritrova “costretta” a subire “in silenzio”
gli umori degli uomini (che non sono fisicamente presenti sul palco ma
sono sempre citati) e ad accettarne le “sbandate”, magari per salvare un

rapporto o la famiglia.

Quindi, al di 1a delle risate, “c’e seriamente da chiedersi- come fa notare

la stessa Carlotta Corradi- dove siano finiti piu di sessant’anni di lotte

per 'emancipazione femminile” se ancora oggi le donne, con le loro

fisime e insicurezze, si ritrovano a combattere con gli egoismi e gli
)

atteggiamenti, spesso fin troppo prevedibili, del mondo maschile.
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Tomaso De Luca. La giusta soluzione?

Camminare per obliquo. L’intervista
di Francesca Campli | 10 maggio 2012 | 795 lettori | 3 Comments

Tomaso De Luca mi apre la porta del suo studio mostrando la piu
grande cordialita e rilassatezza, nonostante sia un sabato piovoso e il
nostro appuntamento I'unico motivo per lui oggi di aprire il suo studio.
Tomaso ha iniziato la sua attivita con una formazione alla Naba di
Milano e recentemente si ¢ spostato a Roma, ha gia avuto mostre
personali ed ha partecipato a molte collettive e la sua attivita e in pieno
fermento.

Il piccolo ambiente in cui entro € pieno di oggetti e qualche mobile.

Intorno, tutto ha un posto preciso ed ordinato. Mi spiega:

“Non e sempre cosi, solitamente non si puo entrare per
Ieccessivo caos, ma, dopo l'ultima mostra, ho sentito il

bisogno di fare un po’ di ordine”.

L’ultima mostra e la personale che si ¢ appena conclusa alla Galleria
Monitor di Roma ed ha visto esposto un ciclo di 300 disegni riuniti
sotto il nome The Monument.

Negli ultimi due anni ho avuto modo di vedere il lavoro di Tomaso in
varie occasioni, ma questo lavoro, incentrato unicamente sul disegno,
ha solleticato piu che mai il mio interesse. Prendo posto alla scrivania e

inizio a tirar fuori qualche domanda...

Il cursore diretto sulle immagini visualizzera le didascalie; cliccare

sulle stesse per ingrandire.
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N

In molte occasioni vieni definito scultore, ma appare presto
evidente come nei tuoi lavori tu scelga media sempre diversi,
spesso affiancandone vari per un’unica opera. Non di rado e
il corpo -il tuo corpo- ad essere al centro del lavoro, come
unita di misura o come elemento che si confronta con
Pambiente circostante. Esiste un aspetto scultoreo che resta
costante nella tua ricerca? C¢ qualche artista che hai

guardato e guardi tuttora come riferimento?

“L’arte cinetica e il lavoro di Gianni Colombo mi hanno sempre
affascinato, cosi come la minimal art. Forse non si trovano evidenti
richiami nei miei lavori, ma ma c’e¢ sempre un forte richiamo, anche
nel disegno o nell’aspetto performativo.

Si tratta di una macchina piuttosto complessa. Quando devo

mettere in moto un processo cerco di sfruttare piu linguaggi
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possibili, cosi da toccare pratiche differenti. Pit ché una pratica,
persiste un’attitudine scultorea: ho sempre bisogno di partire da un
oggetto o da un’immagine che si possa toccare per poi, da li,
sviluppare il lavoro. Quello che ricerco, pero, ¢ un sistema di

disorientamento.”

Il punto di partenza pero spesso € ben preciso, come una
statua classica o un’architettura, entrambe espressioni di
periodi storici e stili definiti. Come ti relazioni con la storia e

con queste opere d’arte del passato?

“Il mio approccio alla Storia (e alle storie) sul lavoro € un po’
cannibale. Diceva Beuys che quando vedeva un oggetto lo metteva
in bocca per assaggiarlo. Io ho lo stesso istinto, assaggiare per
smontare la funzione di un oggetto e cosi non riconoscerne piu 1'uso
che gli appartiene. Adotto un sistema antilogico, rendo gli oggetti
dis-funzionali, siano essi pittura, scultura o altri stilemi,

smuovendoli, mettendoli in movimento.”

E’ quello che accade per la serie di disegni esposti da

Monitor?

“In ognuno di questi disegni ho tentato di evidenziare un tono
ironico — frequente nei miei lavori — alterando la naturale staticita
degli oggetti (in questo caso statue) scelti.

Osservando l'intero ciclo, mi € stato fatto notare che potrebbe
sembrare opera di mani differenti. Questo mi piace, significa che
son riuscito a creare disorientamento, grazie anche ad una
frammentazione che non € solo nella forma dellimmagine o
nell’allestimento. I disegni sono 300, un giusto numero che
permette, una volta terminato il percorso, di dimenticarli. Questa
non ha restituito un’idea archivistica ma ha creato, invece, un
immaginario catalogico: un catalogo della scultura, ma anche del

disegno, dal momento che ogni statua riprodotta vive di una sua
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unicita del tratto, di un proprio movimento centrifugo che
dall'immagine produce il disegno. Le varie “aggiunte” presenti su
ogni foglio (scotch da pacchi, pastelli ad olio, pesanti tagli su cui e
inciso il disegno, spray, inserti di fotografie) conferiscono
dinamicita alla traccia statica del segno rendendolo cosi
frammentario e non concluso. II Monument del titolo — falso
singolare — € anche 'oscuramento della sala espositiva, che vuole
ricordare le sale delle discoteche, luoghi senza punti di luce dove la
stroboscopica non permette mai la visione completa dei corpi che ti
circondano. Un po’ la visione parziale che hai nell’osservare questi

disegni.”

Sembra che tu prediliga una percezione geometrica del
mondo circostante. Anche nel tuo catalogo (edito da Mousse,
2010) uscito in occasione della tua residenza alla Fondazione
Pastificio Cerere di Roma, per parlare della tua ricerca tu fai
distinzione fra due visioni, verticale e orizzontale, per
scegliere infine una soluzione obliqua. Mi sai spiegare questa

tua percezione in relazione ai tuoi lavori?

“L’interesse per la geometria e legato a quello che ho per l'arte
cinetica, partendo dal presupposto che 'Occidente ha costruito un
mondo di enti geometrici, di forme che si ripetono e ci circondano.
Questo € un sistema ordinato (per una visione verticale), che noi
abitiamo, mentre siamo mobili, organici (soggetti quindi ad una
visione orizzontale). Il sistema d’uscita dall’empasse verticale-
orizzontale e l'obliquita, intesa non quale terza via, ma piuttosto
come risultato di una somma. E’ qualcosa di totalmente nuovo che
si crea da IO + TU ed in questa puo convivere I'aspetto geometrico e
quello naturale. Nelle due statue al centro del progetto The Sleepers
(n. d. R.: “cento teste per un cacciatore”, a cura di M. Smarrelli,
MACRO, 2011) si riconoscono per l'appunto entrambi questi

aspetti. Anche la figura del -cacciatore, che ho preso in
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considerazione ¢ uno stilema culturale che, come una forma
geometrica definita, un vassallo di cultura, s’insinua in un ambiente
naturale, ma nel farlo cambia, diventa (o ritorna) natura anche lui...
alla fine e quello che accade anche entrando in uno Spazio Elastico
di Colombo, dove le linee si muovono, confondendo il limite tra

architettura e respiro.”

Come si sviluppa la tua ricerca in una citta come Roma? C’e
qualche motivazione -o facilitazione- che ti ha convinto a

venire qui e sceglierla poi come sede per vivere e lavorare?

“Sono arrivato a Roma per la residenza 6Artista al Pastificio Cerere
del quartiere San Lorenzo e per me ¢ stato subito chiaro quale fosse
il punto focale della ricerca che volevo condurre.

Da tempo ormai sono attratto dalla relazione esistente tra lo spazio
architettonico fascista, con una sottolineatura estrema della forma
geometrica, una linearita del disegno, e lo spazio Queer, in quanto
spazio laterale, specifico di una minoranza, quella omosessuale, che
ha una necessita di nascondersi, costretto quindi a costruire
strutture in antitesi a quelle monumentali-celebrative e cerca, per
questo, altri sistemi di riferimento. Delle anarchitetture, quindi

(prendendo in prestito la definizione di Gordon Matta Clark).”

Quindi spazio Queer come visione obliqua della percezione
dell’ambiente e del rapporto che si viene ad instaurare con

questo?

“Proprio cosi, si tratta di interventi spesso non architettonici, dettati
dal nascondimento, dal mimetismo, che si insinuano nello spazio e
lo modificano. Sono territori che esistono solo quando vengono
abitati, che demarcano il confine tra cio che e culturale, conosciuto,
e cio che non lo e (come il cacciatore di cui parlavamo prima). Per
me rappresentano quel contatto, quella lotta tra geometria e

organicita, dove spesso tutto diventa ironico, come se non si volesse
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soccombere alla rigidita delle linee rette. E interessante a proposito
il libro Queer Space di Aaron Betsky, in particolare, per quello che
stiamo dicendo, le differenze che Betsky riporta tra una scena

teatrale tragica, una comica e una satirica.”

Dalle ricerche che porti avanti, non sempre si evince una
volonta di scambio e di dialogo con il pubblico. Invece nei
tuoi lavori tieni sempre presente chi si confrontera con la tua
opera e non sono rare le occasioni in cui hai partecipato in

prima persona a workshop e laboratori con ragazzi.

“Io credo che un progetto artistico non sia concluso senza che si
confronti con il pubblico.

Vedo l'artista un po’ come un cuoco che deve preparare una ricetta
(curando gli ingredienti, i sapori, la forma da dare al piatto, etc) e
deve farlo in modo che chiunque possa avvicinarsi e
assaggiare anche cio che non conosce. Credo quindi che l'artista
debba prendere spunto dal contesto in cui lavora, senza tuttavia per
questo alterare la sua ricetta danneggiando o falsificando “gli
ingredienti” di cui € composta.

Durante la residenza al Pastificio Cerere mi ¢ stata data
lopportunita di tenere un workshop con studenti di scuola
superiore. Punto di partenza doveva essere proprio il quartiere di
San Lorenzo. Inizialmente non volevo lavorare su San Lorenzo, cosi
il workshop si incentro sulla fuga dal quartiere che avvenne dopo i
bombardamenti del 1943, e ’esodo che porto i sopravvissuti a Villa
Torlonia. Volevamo costruire un monumento che si muovesse: cosi
inventammo una statua equestre zoppa e, con degli scarti di marmo
attaccati sotto un solo piede, abbiamo camminato da San Lorenzo a
Villa Torlonia. Mi piace molto I'idea che I’arte insegni in modo cosi

diretto.”
So che parteciperai alla mostra collettiva Regeneration in
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programma al MACRO di Roma. Ci puoi dare qualche

anticipazione sul lavoro che presenterai?

“Al Macro di Roma proporro il progetto Floating (30 giorni per
spostare una colonna), che ho concepito per il Teatro Margherita
di Bari al termine del workshop con Liliana Moro (n. d. R.:
vincitore ex aequo del premio LUM dell’edizione 2011).
Ovviamente per questa mostra romana il lavoro sara rivisitato, anzi
si sviluppera in una fase ulteriore.

Per l'installazione barese riprendevo la leggenda legata alla colonna
giunta per mare da Roma fino a Bari e trovata eretta
miracolosamente nel sito della Basilica dedicata a San Nicola. A
questa fonte leggendaria avevo unito una riflessione sulla
tradizionale pulizia che le donne della citta vecchia fanno sulle
strade lastricate di pietre bianche (chianche), gettando secchiate
direttamente a terra. A Roma, la colonna tornera sull’acqua, per
realizzare una performance sul viaggio per mare che questa ha —
secondo la leggenda — compiuto verso le coste pugliesi. Se nella
prima fase venivano a relazionarsi la forma geometrica e il corpo
delle donne, protese verso di questa, ora sara il mio corpo a
relazionarsi con il cilindro della colonna, adattandosi alla sua forma

e al suo movimento.”
Altri impegni sull’agenda?

“A maggio sar0 in Francia invitato da Costanza Paissan, per
partecipare alla mostra conclusiva del programma di residenza per
curatori da lei svolto a La Galerie, Centre d’Art Contemporain
di Noisy-Le-Sec. Presentero un lavoro ienedito, una riflessione,
anche questa volta ironica, sul modernismo. Sempre alla fine di
maggio partecipero alla mostra conclusiva della residenza annuale
per giovani curatori della Fondazione Sandretto Re

Rebaudengo, nella mostra Sotto la strada, la spiaggia.”.
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#1 Comment By babajaga On 18 maggio 2012 @ 13:00

artista singolare e come tale importante da analizzare. bravi ad averlo
fatto e brava l'autrice. cercate e fate chiarezza anche dove in pochi si

dedicano...

#2 Comment By hanna rara On 18 maggio 2012 @ 14:39

I'immagine di Movement con la scarpa allacciata da bloccare il

cammino sembra tanto 'opera dii Mona Hatoum quella delle scrpe...
h.

#3 Comment By Flavia On 27 giugno 2012 @ 11:02

Ragazzi sempre sul nostro artpart andatevi a leggere quetsa... un
annetto fa! ;)

http://www.artapartofculture.net/2011/04/03/tomaso-de-luca-

lintervista-di-flavia-montecchi/
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Alessandro Bazan: Moderna. Una (ulteriore)

intervista

di Sofia Li Pira | 10 maggio 2012 | 849 lettori | No Comments

A Palermo, nello storico edificio del Complesso Monumentale
Sant’Anna, oggi Galleria d’Arte Moderna, si e recentemente inaugurata
la personale di uno degli artisti piu interessanti nel panorama della
pittura italiana, Alessandro Bazan.

La mostra, curata da Francesco Gallo Mazzeo, raccoglie circa trenta
opere, quasi tutte inedite, sotto il titolo Moderna. Un percorso per
immagini che descrive il mondo di questo pittore visionario, noto per il
suo modo di dipingere trasgressivo e per uno stile ironico e tagliente.

I personaggi solitari e a volte malinconici, la realta urbana, la sua
Palermo, citta dalle mille contraddizioni; poi la notte, le spiagge, il jazz:
sono gli elementi che compongono il suo orizzonte onirico,
sapientemente tradotto su tela con una pennellata rabbiosa e dai toni
accesi, capace di trasformare un’immagine di vita quotidiana in una

scena teatrale, che coinvolge lo spettatore.

Ho conosciuto Alessandro Bazan in occasione dell’evento di apertura
della sua personale; I’ho incontrato poi qualche giorno dopo, sempre
alla Gam, per rivolgergli alcune domande sui suoi lavori.

Alessandro ¢ alto e flessuoso, proprio come i personaggi dei suoi
quadri. Insieme seguiamo il percorso espositivo e lui risponde con
precisione alle mie domande. Spesso divaghiamo, e parliamo anche di
musica (Alessandro e appassionato di jazz e suona la batteria), di
politica, dello stato dell’arte e scopro un artista dalla personalita

eclettica, un acuto osservatore della realta che lo circonda.
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Il cursore diretto sulle immagini visualizzera le didascalie; cliccare

sulle stesse per ingrandire.

Cominciamo subito a parlare di “Giuseppe guarda la notte”,
una grande tela (4,50 metri di lunghezza per 3 di altezza), che
apre il percorso espositivo della mostra. Da dov’eé nato il

quadro e che significato gli attribuisci?
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Questo quadro nasce dalla mia concezione della pittura come
pittura ambientale, muraria. E’ un grandissimo formato nel quale
ho raffigurato la notte, cosi come ci appare quando la osserviamo
attraverso le luci della citta vista dall’alto, da un’ottica “precipitata”,
come da atterraggio di aereo. Ho quindi lavorato sui toni del giallo,
il colore delle luci che illuminano le architetture delle citta nel buio,
e poi i toni del marrone e del siena, che sono i colori della terra.

Sopra la notte c’e Giuseppe, che ¢ mio figlio. Ho scelto mio figlio ma
Giuseppe potrebbe essere qualunque altro ragazzo di quell’eta: un
giovane, poco piu che adolescente, che seduto dall’alto di un
declivio, osserva ai suoi piedi la citta senza confini. Ovviamente
I'implicazione e guardare il futuro attraverso gli occhi di un ragazzo

che si affaccia alla vita.

Come in Giuseppe guarda la notte, in molti tuoi lavori e
presente sullo sfondo la citta. Quanto influisce la realta di

Palermo sulla tua pittura e che rapporto hai con la citta?

La realta di Palermo ha una forte componente di memoria e di
surreale che consiste nell’essere una citta e al tempo stesso il
deserto piu assoluto; ha una grande potenza creativa che cattura chi
come me ¢ in cerca di stimoli, o semplicemente li va incontrando.
Sicuramente questo influisce notevolmente sul mio modo di
dipingere... Per esempio, mi dicono spesso che i miei personaggi
sono malinconici; io direi piuttosto che sono arrabbiati, come lo
sono io rispetto alla Palermo che vedo in questo momento. La
situazione attuale e scoraggiante: la citta non ha un sindaco, tra
poco ci saranno nuove elezioni e non si capisce nulla. Da un lato c’e
un degrado dilagante, mentre dall’altra parte impera il delirio
consumistico dell’apertura dell’ennesimo centro commerciale...¢e il

paradosso!

Nei tuoi quadri ritrai spesso figure umane, donne, gruppi di
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persone, giovani, musicisti. Chi sono i tuoi personaggi?

I personaggi dei mie quadri sono un insieme tra me e tutte le
persone che conosco. Io faccio arte figurativa, perché il figurativo mi
tiene attaccato alla terra, al mondo reale, e il mondo e fatto di
persone; tuttavia rispetto alla figura umana devo superare una certa

timidezza che ho nel rappresentarla, perché la vivo sensualmente.

Tu sei stato incluso nella lista degli artisti scelti dalla
Farnesina per rappresentare l’arte contemporanea italiana
nel mondo. Che cos’¢ Parte contemporanea? E quando

secondo te un’opera si puo definire tale?

L’arte contemporanea € sempre esistita. Contemporaneo € un
termine che stabilisce un tempo; per me l'essere “contemporaneo”
significa essere nel presente ma quest’aggettivo non puo diventare
un termine che stabilisca un linguaggio, né tantomeno si puo non
essere contemporanei. Cos’era contemporaneo al tempo in cui lo
era, lo dira la storia: molti autori della storia dell’arte non erano
considerati all’altezza della contemporaneita, e sono stati scoperti
molto dopo. Oggi dire che un’opera d’arte € contemporanea, serve a
rivestirla di una patina rassicurante per i compratori. Questo perché
e come se ci fosse un linguaggio della contemporaneita legato non
tanto allo stile ma all’aspetto piu commerciale dell’arte e agli

strumenti che si usano per farne comunicazione, ai media.

E il termine moderno allora che significa? Perché la scelta di

“Moderna” come titolo per la tua mostra?

Ho usato il termine “Moderna” come una sorta di critica all’odierno
concetto di contemporaneo, che non ci fa muovere e ci tiene tutti
radicati in un eterno presente. Magari io stesso faccio una pittura
che e vecchissima, che non ha niente di “moderno”, pero uso il

termine “moderno” come invito a fare una riflessione sul pensare
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non solo al presente, ma anche al futuro, e soprattutto a non
abbandonarsi allidea che noi viviamo in un eterno presente, senza

la storia.

Quindi il tuo concetto di moderno implica anche un ritorno
alla storia? E’ possibile ritrovare nelle tele di Moderna un

rapporto con la storia e la tradizione della pittura?

Assolutamente si! Il mio modo di dipingere ¢ fortemente legato al
rapporto con la tradizione e con la storia. Io dipingerei tutta la
storia della pittura, senza distinzioni. Tra le tele di Moderna si puo
facilmente cogliere un omaggio a Monet, per esempio nelle ninfee e
nei colori del quadro “Natura”, e poi a Schifano. In “Giuseppe
guarda la notte” mi sono ispirato a un quadro di Tintoretto, che ho

recentemente visto al Prado.
E qual é questo dipinto?
La Lavanda dei Piedi

Restando a parlare di storia dell’arte, qual e ’opera d’arte che

avresti voluto fare tu?
Potrei dire la Guernica di Picasso, o un Tintoretto.
E se non avessi fatto il pittore che altro avresti fatto?

Avrei fatto il musicista. Che é un bellissimo mestiere e ti fa

viaggiare di piu!
Progetti per il futuro?

E’ difficile parlare di progetti per il futuro. Quando si fa quello che
faccio io, piu che cercare progetti per il futuro, sono loro che ti
incontrano, nel senso che spesso i progetti sono il frutto di una certa

precarieta e casualita. E’ capitato che faro una mostra in Nuova
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Zelanda, una mostra-viaggio alla quale saranno affiancati alcuni
workshop. Una bellissima esperienza che tra I’altro mi portera a
fare un lunghissimo volo (quasi 25 ore), che non avrei mai
affrontato da solo, anche perché ho paura dell’aereo, e ho sempre

cercato di prenderlo il meno possibile!
Info:

e GAM, Galleria d’arte Moderna Palermo
e Alessandro Bazan — Moderna
* 17 marzo-20 maggio 2012

e http://www.galleriadartemodernapalermo.it/
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Lucy + Jorge Orta

di Claudia Quintieri | 11 maggio 2012 | 511 lettori | No Comments

La consacrazione dell'incontro artistico fra Lucy Orta e Jorge Orta
avviene quando nel 1991 fondano lo Studio Orta a Parigi che si
configura come un centro di ricerca per la produzione di opere d’arte,
per la gestione di seminari, laboratori e residenze, per la realizzazione

di pubblicazioni.

Il cursore diretto sulle immagini visualizzera le didascalie; cliccare

sulle stesse per ingrandire.

Lei ¢ nata a Sutton Coldfield nel Regno Unito nel 1966, lui € nato a
Rosario in Argentina nel 1953. Prendono come nome d’arte Lucy +
Jorge Orta, un binomioo. I mezzi espressivi che utilizzano sono i piu
vari: disegno, scultura, installazione, pittura, serigrafia, produzione di
oggetti, lavori con le proiezioni, interventi pubblici e performance. La

. . ) ) i e e . )
loro attenzione si rivolge al sociale con l'incursione di riferimenti alla
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filosofia e all’antropologia. La migrazione dei popoli, le nuove
condizioni di vita, l'ecologia, il riciclo, occupano il loro contesto
creativo. Spesso il viaggio, attraverso i territori e le tradizioni dei popoli,
li porta a soffermarsi sulle realta emergenti, sulle realta estreme, sulla
sostenibilita e sul nomadismo. Indagano la provenienza delle culture e
la loro struttura fra resistenza originaria e cambiamento, in un’epoca di

modificazioni geografiche.

Altro elemento caratterizzante € lo studio dei contesti urbani.
L’abitazione, i sacchi a pelo e le tende da campeggio, i vestiti, diventano
simboli di questi aspetti del vivere moderno che conserva le radici di un
passato ancora presente. Sentono un coinvolgimento forte rispetto alla
guerra: nelle loro installazioni utilizzano kit medici, barelle, oggetti
clinici, che ricordano quelli usati durante i conflitti e nelle situazioni
umanitarie disagiate, mentre nella serie Mobile Invention Units veicoli
industriali sono convertiti in unita mobili di assistenza per urgenti
emergenze. In 70 x 7 The Meal, act XXI Neude Square Utrecht, nel
2005, per celebrare il Trattato di Utrecht, gli artisti hanno invitato a
Nerude Square trenta gruppi di immigrati della citta per parlare dei
loro patrimoni culturali nel corso di una cena dove i gruppi hanno
cucinato e condiviso le loro ricette tradizionali. Espressione suggestiva
dell’arte di Lucy + Jorge Orta sono le pitture di luce: il 1995 € I'anno

della Cappadocia mentre il 2009 di Brasilia.

La loro prima personale in Italia risale al 2008 all’Hangar Bicocca di
Milano, a cura di Bartolomeo Pietromarchi. Presentano Antartica. Il
progetto principale dell’esposizione, Antartic village, era stato prodotto
durante un viaggio nel famoso deserto di ghiaccio per la Biennale della
Fine del Mondo del 2007. L'installazione era costituita principalmente
da tende a forma di cupola realizzate con una serie di elementi cuciti
artigianalmente in cui si contestualizzava un riferimento alla
Dichiarazione dei diritti umani del 1948. Seguivano progetti degli artisti

sempre legati ai problemi mondiali dell’ecologia e delle societa attuali,
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con un’attenzione alle situazioni di conflitto.

Nel 2011 Lucy + Jorge Orta sbarcano al MAXXI di Roma con
Iintervento 70 x 7 The Meal act XXXII a cura di Bartolomeo
Pietromarchi. L’intervento consisteva in una cena per 370 invitati in cui
venivano offerti cibi salutari come nuova frontiera per la prevenzione
del cancro. Il 21 marzo scorso e stato inaugurato, insieme alla mostra
Tridimensionale, al MAXX]I, il progetto Fabulae Romanae di Lucy +
Jorge Orta, a cura di Maria Luisa Frisa. Si compone di varie parti:
un’installazione con oggetti e sculture, disegni e un video. L’'opera ¢
stata commissionata da ZegnArt, iniziativa del marchio tessile biellese
di Ermenegildo Zegna, attiva nel campo dell’arte contemporanea, che
promuove nuove realta in questo settore attraverso il lavoro di un team
di curatori fra cui Simone Menegoi, Cecilia Canziani e la stessa Maria
Luisa Frisa. Nella conferenza stampa Jorge Orta fa riferimento al
mecenatismo della famiglia Medici durante il Rinascimento e in special
modo alla figura di Lorenzo Il Magnifico. Fabulae Romanae ¢ un
omaggio alla citta di Roma, contemporanea e antica allo stesso tempo,

dove si incrociano varie culture e razze.

Il progetto e durato un lungo periodo, a testimonianza di cio una serie
di disegni che raccontano il percorso di un vero e proprio work in
progress: idee che si susseguono, nuovi elementi che si aggiungono, ma
anche l'attenzione ai materiali, per esempio compaiono, attaccate ai
fogli, parti di stoffe che sarebbero servite per la realizzazione degli

oggetti.

Ispirati ai sette colli romani sono esposti i Domes, la cui traduzione
letterale € cupole, ma che si possono leggere anche come abitazioni e
tende, cuciti con varie stoffe e vestiti. Il ruolo e quello di parlare di
civilta passate, di civilta presenti e della storia attuale, non sempre
pacifica. Figure chiamate dagli artisti Spirits alludono a spiriti senza

tempo che fanno pensare anche al nostro proprio io: essi osservano e
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raccontano la citta. Nella videoperformance proiettata, accompagnata
dai versi di Mario Petrucci, gli Spirits attraversano la capitale in luoghi
particolari come Castel Sant’Angelo, la villa Gregoriana, o davanti a
Santa Maria in Trastevere: si svolge quindi un percorso in cui sono
ripresi monumenti e strade costitutivi per eccellenza di Roma. E’
presente anche I'acqua che assume significati simbolici di vita ed e
elemento fondamentale della citta. Nel video, inoltre, altro simbolo ¢ il
cavallo che si ripete molte volte nelle statue della capitale ed e
riproposto nelle immagini attraverso una testa scultorea
rappresentativa dell’animale che viene portata in giro da un
personaggio misterioso, mentre un ragazzo trascina vestiti in giro per
Roma fino a trasportarli all'interno del MAXXI. Alla fine della mostra
uno dei lavori che fa parte dell’installazione verra donato al museo e

andra ad arricchire la sua collezione permanente.
Info

e Fino 23 settembre 2012
e Fondazione MAXXI via Guido Reni 4a, Roma.

e contatti: 063225178; www.fondazionemaxxi.it
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Inside X Factor

di Daniele Ferrise | 11 maggio 2012 | 586 lettori | No Comments

X Factor, uno dei talent
musicali pit noti in Italia,
riapre le selezioni per la sua
sesta edizione.

La ricerca di nuovi talenti

passa anche per la rete

\ attraverso la vetrina Talenti
Web[1] del sito ufficiale di X Factor (Sky). Qui chiunque puo caricare

immagini, file musicali e video delle proprie performance.

Nel corso degli anni X Factor ha visto piu collocazioni di palinsesto
nella programmazione televisiva. Dalla sua prima apparizione sul
piccolo schermo italiano il 3 marzo 2008 su RaiDue e approdato su
SkyUnoHD nel 2011. Sky Italia acquista i diritti per la quinta e la sesta
edizione di X Factor da Magnolia TV, nel momento in cui la Rai
cancella il programma per mancanza di fondi e dopo una quarta
edizione che non raggiunge il successo sperato. Contro tutti i pronostici,
la scommessa “azzardata” di Sky di prendere un prodotto andato in
onda per quattro stagioni sulla televisione pubblica, riportando grande
successo e coinvolgimento di fan, e di collocarlo all’interno del
palinsesto di una paytv (il programma e andato in onda in replica
anche su Cielo, canale free di Sky), € stata premiata riportando un

meritato successo.

Le aspiranti popstar nel corso delle puntate della quinta edizione si
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sono sfidate a colpi di musica, cimentandosi anche in duetti con star
come Irene Grandi, Fiorella Mannoia e Emeli Sande. Il tutto sotto la
supervisione e il giudizio di nomi gia noti al programma come: Morgan,

Simona Ventura, Elio e Arisa, newentry della quinta stagione.

Ma il cambio di rete non € stata I'unica cosa a distinguere I'’X Factor 5:
a differenza delle edizioni passate cambia anche il conduttore. In Italia
fin dalla prima apparizione di X Factor vediamo alla sua conduzione
Francesco Facchinetti (DJ Francesco), che oltre all’appuntamento
settimanale in prime time, conduce i provini dei concorrenti e il
programma del sabato pomeriggio Processo a X Factor, poi divenuto
Extra Factor, con Benedetta Mazzini, Antonella Elia, Pier Paolo Peroni,
Carlo Pastore. Su Sky a prendere il posto di Facchinetti ¢’e¢ Alessandro
Cattelan, fin ora 'unico del cast di X Factor 5 confermato anche per la
sesta edizione. Cattelan ha gia un’esperienza decennale nella
conduzione di programmi, sopratutto di quelli incentrati sulla musica, €
un volto noto al pubblico di All Music, Mtv, ItaliaUno, RaiDue, Radio
105.

La quinta edizione del talent show, che la sera della finale (5 gennaio
2012) vede vincitrice al Teatro della Luna la sedicenne Francesca
Michielin, si trasforma in un film: X Factor — The Movie. Realizzato per
Sky da FremantleMedia Italia SpA e Magnolia. 11 “movie” racconta
lavventura X Factor 5 dalla soggettiva dei concorrenti ed ¢ un
montaggio di materiali inediti tra immagini, interviste e frammenti di
vissuto, che a causa dei ristretti tempi televisivi non sono mai andati in
onda. L’evento celebrativo andato in onda su SkyUnoHD alle 21:10 del
12 gennaio, sottoforma di un flashback, ripercorre i momenti chiave che
hanno caratterizzato il talent show e vede protagonisti i sei finalisti di X
Factor 5: Francesca Michielin, Antonella Lo Coco e il quartetto torinese
Free Chords (divenuti poi I moderni), con la partecipazione
straordinaria di Arisa, Elio, Morgan, Simona Ventura ed Alessandro

Cattelan.
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Il regista Lele Biscussi per la sua narrazione decide di partire dal day
after, il 6 gennaio. Siamo in un hotel a Milano, nella stanza della
vincitrice Francesca Michielin al risveglio dopo la serata della finale.
Attraverso la voce narrante di Vinicio Marchioni, “il Freddo” di
Romanzo Criminale, si va a ritroso nel tempo ai provini delle prime
selezioni. Ritroviamo Francesca in coda in Piazza Castello con il suo
numero appuntato in bella vista, si assiste alla nascita delle amicizie e
delle rivalita tra i partecipanti e i giudici, al primo incontro con i vocal
coach, alle prime esibizioni ed eliminazioni, fino ad arrivare al

momento conclusivo dell’esperienza X Factor.

Non ¢ dunque la solita puntata post finale con il best of del programma,
che mostra una carrellata di quanto € avvenuto nel corso delle puntate
della trasmissione, con ospiti che discutono in studio sui lati positivi e
criticita dell’edizione appena trascorsa, ma un vero e proprio film, un
evento televisivo. E sembra sia destinato a rimanere tale, almeno finora,
dal momento che a distanza di tempo dalla messa in onda, non si trova

documentazione audiovisiva sulle convenzionali piattaforme web.
Note

1. http://xfactor.sky.it/talentiweb?
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Urbino, la citta ideale. Intervista a Lorenza
Mochi Onori

di Laura Traversi | 12 maggio 2012 | 2.332 lettori | 11 Comments

Si € aperta nel fiabesco Palazzo Ducale di Urbino una mostra (fino
all’'8 luglio) di carattere quasi identitario per la citta-gioiello
marchigiana. E’ focalizzata esattamente su quel celebre, iconico e
misterioso dipinto conosciuto come Citta ideale, e su quanto di
importante € stato possibile raccogliere in questa occasione, per
illustrarne il significato culturale e storico-artistico, nel contesto della
civilta rinascimentale e moderna. Un motivo ulteriore per programmare
un viaggio verso Urbino, “citta in forma di palazzo” (Baldessar
Castiglione), Palazzo Ducale senza mura, architettura militare che
diventa palazzo civile.

Abbiamo intervistato, prima dell'inaugurazione, Lorenza Mochi
Onori, Direttore Regionale delle Marche, responsabile della sua
curatela con Vittoria Garibaldi, che oltre a illustrare il senso

dell’operazione, ci ha dato alcune importanti anticipazioni.

Il cursore diretto sulle immagini visualizzera le didascalie; cliccare

sulle stesse per ingrandire.
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Cominciamo, naturalmente, parlando delle tre tavole di
Urbino, Baltimora e Berlino. Quello che é certo € che siano
nate tutte ad Urbino, crocevia politico-militare e culturale tra

Toscana, Umbria, Marche e Romagna.

“In questi dipinti si rispecchia la cultura urbinate. Tutto nasce dalla

filosofia e dalla concezione platonica del mondo e si riflette in due
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elementi chiave: la temperie rinascimentale che nasce dalla
prospettiva e arriva all’architettura, fino a quella che ¢ stata definita
un’alleanza tra signori e architetti, nel voler creare un’immagine
della citta che rifletta la liberta e I'armonia dell’organizzazione
sociale. Si tratta di qualcosa che potrebbe essere molto attuale,
sebbene questo modo di concepire la realta architettonica abbia
avuto pochissimi episodi. Sottolineo che si tratto di un momento
magico. Gia nel ‘500 l'architettura diventa immagine di potere, di
controllo della societa, riflette un concetto molto diverso. Invece, ad
Urbino in particolare, si parte da una concezione del mondo, da un
“Rinascimento matematico” (André Chastel) voluto da Federico di
Montefeltro (+1482).”

Questo slancio ideale, che aveva anche una componente

pratica e razionale, subisce un rapido arresto?

“Si. Nasce poi, in pochi decenni, un’architettura che diventa anche
emblema del potere, piuttosto che immagine dell’armonia della
societa. Questo e stato un momento straordinario, particolarmente
realizzato a Pienza (Bernardo Rossellino, 1459-1495) ed Urbino
(N.d.R.: Luciano Laurana, dal 1464, Francesco di Giorgio Martini,
dal 1472). Bisogna ricordare che alla base del disegno politico di
Federico (allievo del grande umanista ed educatore Vittorino da
Feltre) c’e qualcosa di eccezionale. Lui € uno dei pochi principi che
fonda la sua signoria su un rapporto e un patto coi suoi concittadini,
impegnandosi a rispettarli, a prendersi cura di loro e della loro
liberta. In piu c’e questa concezione matematica, effettivamente
anche pratica perché parte dall’ attivita di Federico condottiero, che
aveva una grande dimestichezza con la costruzione, la fortificazione
e quindi con la matematica, con la fisica e le regole. Da 1i parte il
rapporto con un personaggio come Francesco di Giorgio Martini,
estremamente tecnico. Ricordiamoci anche che la definizione di

“ingegnero del duca” e proprio di Federico nei confronti di Luciano
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Laurana (architetto e ingegnere dalmata,1420-1479). Si trattava
proprio di una patente di ingegnero, ovvero di un incarico ufficiale
alla cui base c’era I’ ingegno e il rinascimento matematico di Urbino.
In cui ha grande importanza I’ aspetto tecnico. Anche attraverso una
figura come Luca Pacioli possiamo vedere come questo discorso sia
in realta filosofico, neoplatonico, con I'immagine della realta che
deriva direttamente da un disegno matematico di Dio. Quindi la
ricostruzione della realta attraverso queste regole matematiche fa si
che la creazione umana sia vicina all'intento divino. Diventa un
discorso molto ampio. La cultura urbinate sara alimento e base del
classicismo di Raffaello. Di Luca Pacioli, che € anche precettore di
Guidobaldo, il figlio di Federico, sara presente in mostra il
bellissimo doppio ritratto di Capodimonte che lo rappresenta,
probabilmente, insieme al duca urbinate, con gli emblemi del suo
lavoro, gli attributi della Summa Matematica (1494) e i poliedri, alla
base della Divina Proporzione, pietre miliare della cultura

rinascimentale, per cui disegna I’amico Leonardo da Vinci.”

Da cosa ebbe origine il patto con la cittadinanza -cui

accennava prima?

“Da una circostanza storica abbastanza tragica. In realta, Federico
prese il potere dopo la morte del fratellastro Oddantonio. Una
morte cruenta, determinata da una rivolta dei cittadini contro un
principe tiranno. Federico, non a caso, era fuori delle mura della
citta. Lo fecero entrare col patto che sarebbe stato il nuovo signore
ma che non sarebbe stato un despota, un tiranno quale il suo
fratellastro, ma che avrebbe rispettato le liberta cittadine, ovvero
avuto cura del benessere e dell'interesse dei cittadini. Teniamo
presente che, in queste congiure ed assassini, Federico era
coinvolto. Tant’e¢ vero che venne chiamato “Caino” e dovette
aspettare parecchio — trent’anni canonici — per ottenere ’amnistia

del delitto, e per potersi fregiare del titolo ducale gia del fratellastro.
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La cosa fu ambigua, pero il frutto di quella tragedia fu un patto che
diede inizio ad un grande principato (1444-1482), da cui deriva la

grandezza di Urbino.”

Cosa vuole dire del rapporto storico con Lorenzo de’ Medici,

anche in merito alla congiura dei Pazzi (1478)?

“Con Lorenzo de’ Medici c’era in comune una concezione da
principe rinascimentale. E un rapporto comparabile con la liberta
dei cittadini. Ricordiamo che anche Lorenzo aveva il consenso dei
cittadini, che si manifesto con una fortissima reazione alla congiura
dei Pazzi (N.d.R.: in cui un Lorenzo ventenne scampo per miracolo
alla morte, a differenza del fratello Giuliano, sedicenne). Nella
congiura era implicato direttamente Federico stesso. Pur essendo
grande amico di Lorenzo, con il quale si scambiava lettere ed aveva
comuni interessi culturali, ad es. facendosi miniare a Firenze libri
tramite il Magnifico. C’era un rapporto tra principi, su un piano di
comune culto delle arti, e poi una doppiezza propria del piano
politico, essendo Federico al servizio di papa Sisto IV della Rovere,
grande nemico di Lorenzo e principale responsabile della congiura,
come ¢ stato recentemente dimostrato (N.d.R.: M. Simonetta,
L’enigma Montefeltro, Arte e intrighi dalla Congiura dei Pazzi alla

Cappella Sistina, Rizzoli, Milano, 2008).”

Tornando alla tavola di Urbino e alle altre tavole. Non c¢i sono

certezze sulle attribuzioni, giusto?

“Non ci sono certezze sulle attribuzioni, ma a noi non interessava
tanto arrivare a quello. La cosa piu interessante ed importante € che
sono state fatte delle analisi molto approfondite, ripetendo le
riflettografie all'infrarosso con le attuali strumentazioni. Le analisi
fatte hanno consentito di vedere dettagli impossibili da percepire a
quell’epoca e stanno dando delle indicazioni che posso riassumere

come segue: € possibile che le due tavole, di Urbino e Baltimora, che
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peraltro hanno una dimensione analoga ed una storia molto vicina,
possano essere della stessa mano.

La tavola di Berlino € un po’ diversa, sia per dimensione che nel
discostarsi lievemente dalle due piu celebri (Urbino e Baltimora).
Personalmente potrei anche aggiungere che la piu bella in assoluto
delle tre, ¢ quella di Urbino, che esprime il concetto della “Citta
ideale” al massimo grado, restituendola attraverso un’immagine
quasi irreale, malgrado le piccole notazioni naturalistiche di una
pianta fiorita o altri piccolissimi dettagli. Si tratta di opere che sono
diventate emblematiche, entrando nell'immaginario collettivo,
perché rendono perfettamente un momento storico irripetibile, e
quello speciale concetto di citta, tra prospettiva e realta, a misura

d’'uomo, fatta per I'uomo, tipica dell’aspirazione rinascimentale.”

Le riflettografie mostrano che la procedura disegnativa e

simile?

“L’elemento importante € che ci sono dei particolari disegnativi, che
si vedono solo attraverso la riflettografia. Ed anche delle correzioni
pittoriche che fanno pensare all’ esecuzione fatta da un pittore
piuttosto che da un architetto. Ma, ripeto, io non voglio prendere
una posizione decisa, non voglio entrare in merito all’ attribuzione.
Per la mostra abbiamo lavorato soprattutto sulla concezione
espressa nelle tavole. Ma effettivamente ci sono dei riscontri
interessanti, che saranno oggetto di una giornata di studio, a
giugno, durante l'ultimo mese di apertura della mostra.
L’argomento e talmente complesso che non puo essere esaurito in

un catalogo, ma € d’interesse piu vasto...”

...universale, anch’esso, come le tavole...

“Ci saranno varie giornate di studio: avremo una parte dedicata ai
riscontri tecnici, che devono essere illustrati e dibattuti tra gli

specialisti e una parte sul concetto della citta ideale fino ai nostri
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giorni. Non e stato preso sufficientemente in esame che esso si
evolve nel tempo, e, secondo me, il momento piu vicino a quello
rinascimentale, ¢ quello del tardo illuminismo, prima della
Rivoluzione Francese, con Boullé e Ledoux, cosi visionari.
Parteciperanno al convegno studiosi provenienti da tutto il mondo.

Tornando alle tavole, non vorrei sbilanciarmi sull’attribuzione
perché ognuno ha un’idea diversa e le ipotesi sono tantissime: chi
dice fra Carnevale, chi Laurana, chi un’allievo di Francesco di
Giorgio Martini, chi Leon Battista Alberti, il teorico dell’
architettura e della prospettiva piu importante di questo momento
storico. Lui e comunque alla base del concetto della citta ideale, essa
nasce dai suoi studi, in particolare dalla risistemazione del centro di
Roma voluta da Sisto IV, nella zona di San Pietro, tra Borgo Pio e
Castello. C’¢ il suo allievo, Bernardo Rossellino, che progetta Pienza.
C’e sicuramente una connessione stretta tra Alberti e la concezione
della citta ideale. Non so se lui sia proprio quello che la esegue, pero
certamente la concezione di base nasce anche dalle sue teorie, tra
De Re Aedificatoria (1485)e De Prospectiva Pingendi di Piero della
Francesca, tutte strettamente legate a questa immagine di citta
ideale. Alberti era molto amico di Federico: € lui che da I'idea del
palazzo. In mostra c’e¢ anche la Flagellazione di Piero della
Francesca, perché la concezione del palazzo € chiaramente espressa
anche in quel famosissimo dipinto, attraverso la prospettiva e le
colonne. Con quella immagine reale, di una realta pero ideale. Vi si
svolge una scena reale, temporaneamente reale, per 'inserimento di
personaggi simbolici. E’ tutto molto conseguente, fino ad arrivare a
Raffaello. La grande classicita di quest’ultimo nasce da questa
concezione matematica, dalla divina proporzione, per arrivare fino
alle Stanze del Vaticano. E’ la sua cultura urbinate di formazione, a

portarlo fin 1i.”

La tavola di Berlino ¢ in condizioni di conservazione molto

peggiori, perché?
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“Non hanno ancora avuto il coraggio di restaurarla. Cé¢ una
significativa fragilita del supporto ligneo, tale da aver determinato
difficolta a spostarla e, di conseguenza, potenziali problemi di
aderenza dello strato pittorico. Questi problemi si hanno quando,
come si dice in gergo, ci sono tavole che si muovono, nel senso che i
legni non erano abbastanza stagionati in origine, o erano stati
tagliati in modo sbagliato, cosicché la tavola non e stabile. Pertanto
deve restare ferma il piu possibile, avere condizioni micro-
climatiche estremamente costanti, senza nessuna variazione. Gli
attuali sistemi di imballaggio e trasporto possono garantire una
sicurezza molto elevata, sia in ordine alle vibrazioni che per i
parametri climatici, pero quando una tavola si muove e non e stata
né stabilizzata né restaurata, verificando la perfetta adesione del
colore, bisogna prima intervenire in questo senso. Noi avevamo
chiesto ed anche offerto il restauro, pero a Berlino hanno
legittimamente I'idea di farlo loro, con una programmazione che
prevede un ampio lasso di tempo, un anno o due. Quella americana
e invece perfettamente conservata. La mostra quindi non si fermata,

anche in assenza di quel particolare pezzo, ed € molto articolata.”

C’e poi ’aspetto dell’evoluzione dalla citta medievale a quella
rinascimentale. Dalla citta nella cerchia muraria fino alla
razionalita e misurabilita wuniversale dello spazio
(antropocentrismo). Basti pensare alla citta stretta nella sua
cerchia muraria di Ambrogio Lorenzetti, alla stessa Siena, o
alla Veduta di citta del Sassetta...

“In quel passaggio cambia tutto. La citta medievale aveva tutt’altro
metro di giudizio, sia in merito alla bellezza che alla funzionalita,
che puo essere riscontrata anche attraverso le immagini dipinte. Le
pitture murali del Buongoverno, a Siena, riflettono un modo di
concepire la citta in cui gli edifici singoli rispondevano a regole

precise per 'ornato, anche per la bellezza della citta. C’erano norme
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e armonia nel singolo edificio, nel particolare, ma non c’era il
disegno generale, in rapporto colla societa, che si esprime in queste
citta ideali. Il rapporto con il potere nel Cinquecento si sviluppa poi
in modo molto piu chiaro: la Sforzinda del Filarete ¢ una citta
pensata per il potere, per controllare la societa e dimostrare il

potere del signore.”

In questo mutare della citta, tra Medioevo e Rinascimento, in
che misura incidono le tecnologie e le tecniche belliche (ad

es. cannoni e nuove armi da fuoco, con proiettili in metallo)?

“Lo sviluppo tecnologico rientra in questo discorso matematico e
ingegneristico. Le leggi della fisica e della matematica sono al
servizio dell'uomo perché create da Dio, ad immagine di Dio.
Rispetto alle Arti Liberali (Filosofia, Letteratura, ecc.) viene data
grande importanza alle discipline piu tecniche. Questo vale per
larchitettura, che ha basi tecniche, di calcolo, di precisione, ma
anche per le macchine, ad esempio idrauliche. Quelle di Francesco
di Giorgio Martini (un grande, col suo taccuino) erano, non a caso,
lungo la facciata del Palazzo Ducale (N.d.R.: scolpite sulla spalliera
del sedile in pietra). Erano un manifesto per dire che la tecnologia
era estremamente importante per Federico.

Questo Rinascimento matematico nasceva proprio dal lavoro del
duca-condottiero: dalla necessita di superare con un ponte,
costruire una macchina da guerra, particolarmente efficace, o una
fortificazione. In questo si avvaleva di grandi architetti come
Francesco di Giorgio, per le tante fortificazioni delle Marche, e di
Luciano Laurana da cui poi nacque il rapporto filosofico con la
matematica, la proporzione. Questi aspetti sono tutti legati fra loro

e lo sviluppo tecnico € fondamentale per Urbino.”

E le tavolette di Brunelleschi?

“Questo riguarda la prospettiva. La si pensa come una conquista che
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porta ad un’immagine piu reale della realta, piu vicina all'immagine
dei nostri occhi. Invece e semplicemente un espediente, un

concetto...”
...addirittura un’astrazione...

“La prospettiva in realta € lontana dalla reale visione che abbiamo
degli oggetti. La nostra reale visione e fatta dalla luce, dallo spessore
atmosferico, sono cose che scopriranno i pittori successivi, dai
veneti del Cinquecento fino agli impressionisti. La vera realta e
un’immagine fatta di colori, sensazioni, luce. Non € solamente
I'immagine geometrica. Quella ¢ una concezione ideale, proprio il
voler riportare la realta ad una misura che sia calcolabile ed umana,

creata dall’'uomo.”
’ L3 L3 d 1 d L
E’ una visione del mondo, antropocentrica.

“Certo, una visione del mondo al cui centro ¢’ € 'uomo, non I’evento
atmosferico, e nemmeno il mutare dell’aria e della luce. E’ 1a realta
creata proprio dalle regole matematiche e quindi € ovvio che la
prospettiva sia alla base di tutto. Ed anche della costruzione delle
citta. La costruzione di queste tavole ideali crea un’immagine della
citta, attraverso un modo di dipingere le citta ideali.

Le tavolette di Brunelleschi invece sono degli esperimenti ottici,
fatti attraverso la camera ottica per potere riprodurre la realta
attraverso un sistema di linee, matematicamente e otticamente

controllato.”

Inoltre, dietro questa immagine della citta, c’¢ una tradizione
di schemi ideali, che rimonta almeno fino al modello a
scacchiera delle citta ellenistiche, e al piano urbanistico di

Ippodamo da Mileto.

“Delle tre tavole quella che maggiormente fa riferimento a questo

modello a scacchiera e¢ quella di Urbino. E’ chiaro che si parte
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dall’antichita classica e dal neoplatonismo (Platone, La Repubblica,
387 a.C. circa), e che queste tavole rimandano a quel discorso
filosofico. Politica e filosofia sono implicate, la politica si faceva
carico dell'immagine armoniosa della realta, fatta a misura dei

cittadini. Forse un ruolo ripensabile anche ai giorni nostri.”

La mostra € costruita attraverso arti e opere di tipologia

diversa, quali le tarsie lignee...

“La tarsia lignea € molto importante, perché si tratta di una
tipologia che esprime compiutamente ’'aspetto della razionalita e
delle linee architettoniche legate alla prospettiva. Le piu celebri
tarsie lignee sono proprio quelle dello Studiolo di Federico. Non a
caso molte porte del palazzo Ducale di Urbino recano immagini
prospettiche di citta e rientrano molto probabilmente nell’ utilizzo
frequente di tali immagini dipinte, legato probabilmente anche alla
mobilia, al letto. Opere d’arte ma al contempo oggetti d’ uso
quotidiano del Rinascimento: quella di Berlino era certamente una
spalliera per un letto (gia Kemp, 1991 e Krautheimer, 1994) e questa
possibilita esiste per le altre.

Dobbiamo sottolineare che nel Rinascimento non esisteva quella
distinzione, artificiosa e talvolta gerarchica, tra quadri e mobilia che

si e prodotta poi (N.d.R.: tra Arti cosiddette Maggiori e Minori).”

...basti pensare che ci sono pervenuti meravigliosi Deschi da
parto, preziosi omaggi per le dame piu altolocate,
perfettamente assimilabili a dipinti su tavola e, come tali,

oggi esposti nei Musei...

“...oppure i cassoni, tra cui uno dei piu noti ¢ il cosiddetto cassone
Adimari presente in mostra. Opere di livello altissimo, a cui si
dedicavano i piu grandi artisti. E’ dello Scheggia, fratello di
Masaccio, ma tutte le botteghe e i piu grandi artisti, a partire da

Botticelli, si dedicarono alle arti applicate (N.d.R.: come, del resto, &
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accaduto anche in eta moderna e contemporanea, da Verrocchio e
Bernini a Balla e Picasso). Ed appunto, le porte del Palazzo Ducale
di Urbino sono spesso state attribuite a Botticelli.

Questi oggetti facevano parte della realta ed erano anche continuo
richiamo e memento di quella che era l'idea, il concetto politico-
pratico del principe. Davano I'idea della filosofia e della politica del
padrone di casa. Ritrovare un’immagine ideale della citta sui
cassoni cosi come su altri manufatti destinati a importanti arredi od
oggetti della vita quotidiana non inficia la loro grandezza e il loro
valore artistico e storico. Le cinquanta opere della mostra, tanto la
tavola intarsiata e monocroma inserita in una porta, quanto il
cassone inedito, da una collezione privata, oppure i disegni,
Iincisione di Mantegna o la miniatura, rappresentano
testimonianze straordinarie, in grado di illustrare la genesi del
concetto di citta ideale cosi come la compiuta realizzazione di cui
quel principe si rese protagonista. E’ una mostra che coincide con
I'immagine di Urbino, € importante per la citta, e per questo ci
tengo molto. La Soprintendenza ha voluto portarne avanti il
progetto, anche dopo la mia partenza, ed essendomi occupata della
formazione di Raffaello, so quanto Urbino sia anche alla base della
crescita di quel pittore. Tra l'altro la scarsa raggiungibilita ha
preservato Urbino dalla speculazione, ne ha conservato il fascino,

per cui e ancora un’ autentica scoperta arrivare a conoscerla.”

Info:

La Citta ideale. L'utopia del Rinascimento a Urbino tra Piero della
Francesca e Raffaello

Urbino, Palazzo Ducale-Galleria Nazionale delle Marche

6 aprile — 8 luglio 2012

con opere di Domenico Veneziano, Sassetta, Piero della Francesca,
Fra’ Carnevale, Leon Battista Alberti, Francesco di Giorgio, Luca

Signorelli, Jacopo de Barbari, Mantegna, Perugino, Bramante e
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Raffaello (tra cui la tavola Strozzi al Museo di San Martino a
Napoli)

e Promossa da: Ministero per i Beni e le Attivita culturali, Direzione
regionale per i Beni Culturali e Paesaggistici delle Marche,
Soprintendenza per i Beni Storici, Artistici ed Etnoantropologici
delle Marche, Regione Marche, Provincia di Pesaro e Urbino,
Comune di Urbino, Fondazione Cassa di Risparmio di Pesaro,
Universita degli Studi di Urbino “Carlo Bo” e Banca Marche.
Organizzazione: Gebart con la collaborazione di Civita.

e Per info: www.civita.it

Oltre al catalogo edito da Electa, testi di riferimento:

e Sul Palazzo di Urbino e i suoi tesori, P. Dal Poggetto, La Galleria
Nazionale delle Marche e le altre Collezioni nel Palazzo Ducale di
Urbino, Istituto Poligrafico e Zecca dello Stato, Roma 2003;

e Su Francesco di Giorgio Martini, pittore e architetto, il celebre
Trattati di Architettura, Ingegneria e Arte Militare, 1478—-86, ed.
Milano 1967, a cura di C. Maltese.

Foto a cura di Laura Traversi, in parte fornite dall’ Associazione Civita

11 Comments To "Urbino, la citta ideale. Intervista a Lorenza Mochi Onori"

#1 Comment By Pancasio Metafisio On 12 maggio 2012 @ 22:54
Stupendo articolo che, oltre a fornire una interessante e approfondita

testimonianza, ha il merito di far riflettere su quanto nella nostra epoca

si considerino di piu le cose che le relazioni tra esse. Complimenti.

#2 Comment By pino On 13 maggio 2012 @ 12:00

Complimenti Laura. Una bellissima summa rinascimentale grazie
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anche alla grande competenza del Direttore Regionale delle Marche.

Grazie.

#3 Comment By babajaga On 14 maggio 2012 @ 14:02

Un lavoro dotto, molto sapientemente condotto. Mi domando se e
quando si vedranno mostre di contemporanea portate avanti cosi

filologicamente e seriamente come nel caso di (questo) antico...!

#4 Comment By daniela balzaretti On 17 maggio 2012 @ 09:18

Articolo eccellente. Grazie

#5 Comment By laura traversi On 17 maggio 2012 @ 13:46

Grazie a Pino, babajaga e a Daniela Balzaretti per la loro condivisione e
a Pancasio Metafisio di cui apprezzo molto I’ osservazione...con 'idea
che le (inter)relazioni tra fatti storici, arti e, ad esempio, oggi piu che

mai tra cultura...sviluppo (anche tecnologico)...ed economico siano

importanti nella nostra vita come nella storia.

#6 Comment By Romano Maria Levante On 18 maggio 2012 @ 08:30

E’ raro trovare uno scavo come quello della preziosa intervista in un
giacimento culturale pur prestigioso come “La citta ideale” che rivela
filoni sconosciuti anche a chi, come me, nel 1990 mise 'immagine nella
testata del periodico “Nuova Dimensione” che dirigevo e quindici anni
dopo ne ha fatto un motivo centrale del romanzo “Rolando e i suoi
fratelli. L’America!”, come simbolo di equilibrio e di armonia.
L’intervista diventa un corredo di grande valore della mostra e non
solo: le risposte colte del direttore regionale alle 16 domande stimolanti

della giornalista competente sono un capolavoro imperdibile di analisi e
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di sintesi insieme di un’opera e di una temperie artistica irripetibili.

#7 Comment By laura traversi On 18 maggio 2012 @ 12:54

Caro Levante, ma lo sa che il suo libro con quella commovente storia
degli emigranti italiani e di come riescono a diventare imprenditori in
America, curando i prati delle casette e poi i marciapiedi, e poi,
imparando dalla concorrenza, conquistandosi i primi appalti fino a
diventare grandi operatori immobiliari, e... a vivere grandi drammi, di
nuovo...potrebbe dare qualcosa alle ultime (nostre) generazioni a

rischio di bruciarsi, tra cecita della politica ed economia di crisi?

#8 Comment By hanna rara On 18 maggio 2012 @ 14:56

il libro di cui dite e bellissimo: io I'ho letto, me lo ha consigliato mio
nonno che ha vissuto quelle storie... ancora vivo questo rcordo che noi
italiani dmentichiamo sempre. questo ¢ la nostra tragedia e questo

porta la crisi: ignoranza, rimozione, dimenticanza, ecco!

#9 Comment By Renata Monteduro On 19 maggio 2012 @ 11:47

Lavoro eccellente! Complimenti per il Direttore

Reginale delle Marche

#10 Comment By Roberto Perugini On 24 maggio 2012 @ 13:43

Complimenti per il bellissimo articolo, che mi fa venir voglia di andare
subito a vedere la mostra. E per ’ennesima volta mi chiedo se i nostri
architetti (soprattutto quelli che nelle nostre citta devono lasciare un

‘segno’) queste cose le sappiano, e se non sia opportuno che queste cose

vengano fatte loro sapere, magari portando questi saperi nei luoghi

deputati o prescrivendo che nel loro bagaglio culturale le immagini ed 1
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concetti alla base delle ‘citta ideali’ siano assolutamente ricomprese.
Mi chiedo poi sempre, ma questo € un discorso che va ben oltre i temi
qui trattati (in quanto si danno solo alcuni cenni sulle fortune politiche
di Federico e del suo ducato), se non sia il caso di approfondire sempre
e comungque la relazione tra forme di governo e buona architettura (un
altro caso che potrei citare, fra i molti, ¢ il rapporto tra Torino ed
Emanuele Filiberto e Vittorio Amedeo II), in quanto oggi all'insegna del
‘politically correct’ si compiono misfatti architettonici (ed urbanistici —
forse appunto con Federico nasce I'urbanistica moderna), che sono
sotto gli occhi di tutti.

Non credo che si debba scegliere tra meno democrazia e piu cultura o
tra pit democrazia e meno (o niente) cultura, ma certamente i progressi
di cui oggi andiamo fieri (?) dovrebbero farci riflettere che c’e stato un
tempo in cui le menti migliori si adoperavano nella societa civile per

farla progredire e non soltanto per accumulare togliendo ai piu deboli.

#11 Comment By laura traversi On 26 maggio 2012 @ 23:20

Caro Roberto,

il tuo commento mi fa venire in mente una domanda semplice, che
raramente trova le risposte pratiche che forse meriterebbe: perché
quando si crea un nuovo arredo urbano, con nuove pavimentazioni,
nelle nostre citta, si pensa cosi raramente al verde pubblico, a
piantumare alberi ombrosi, per farne dei gradevoli giardini per tutti ?
Esempio: Piazza Cavour, in corso di ultimazione a Roma, € popolata di
rade palme sia nane che ad alto fusto. Come diceva il mio capo, quando

ero borsista al CNR: che piantare alberi costi troppo poco?

pubblicato su art a part of cult(ure): http://www.artapartofculture.net
URL articolo: http://www.artapartofculture.net/2012/05/12/urbino-la-citta-ideale-
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Joseph Nechvatal a New York: nOise
anusmOs. Dentro il rumore

di Giancarlo Pagliasso | 12 maggio 2012 | 1.401 lettori | 1 Comment

Segnalata da “Art in America” come uno degli eventi da non perdere
della corrente stagione espositiva newyorkese, la mostra di Joseph
Nechvatal, presso la Galerie Richard di New York, ¢ la risultante
espressiva di una riflessione-ricerca teorica che egli ha puntualizzato
nel libro Immersion Into Noise. Nel volume, lartista delinea le
coordinate di un’estetica del rumore come esperienza eccessiva, contro-
manieristica e stilisticamente orientata, in grado di rispondere
all'impoverimento semantico in cui € precipitata I’arte oggi a causa della
valenza spettacolar-decorativa cui la confina la societa tardo-

capitalistica della globalizzazione mediatica.

Il cursore diretto sulle immagini visualizzera le didascalie; cliccare

sulle stesse per ingrandire.

http://www .artapartofculture.net/2012/05/12/joseph-nechvatal-a-new-york-noise-anusmos-dentro-il-rumore-di-giancarlo-pagliasso/print 1/5


http://www.artapartofculture.net/new/wp-content/uploads/2012/05/fleur-de-lys-rectal.jpg
http://www.artapartofculture.net/new/wp-content/uploads/2012/05/nechvatal-automata.jpg
http://www.artapartofculture.net/new/wp-content/uploads/2012/05/nechvatal-madonna.jpg
http://www.artapartofculture.net/new/wp-content/uploads/2012/05/nOise-anusmOs.jpg
http://www.artapartofculture.net/author/giancarlo-pagliasso/

4/10/2015

art a part of cult(ure) » Joseph Nechvatal a New York: nOise anusmOs. Dentro il rumore » Print
Nella sua prospettiva, ’arte del rumore abbraccia dimensioni multiple
capaci di relazionarci autenticamente al “nostro mondo interiore, alla
vita della nostra immaginazione con le sue intense spinte propulsive, i
suoi sospetti, paure, e amori, quello che guida le nostre intenzioni e
azioni nel mondo politico ed economico” (J. Nechvatal, Immersion Into

Noise, Charleston, Open Humanities Press, 2012, p.11).

Conosciuto, fin dagli anni ‘80 come uno dei primi artisti ad interagire
con il computer, Nechvatal, tra il 1991-93, durante una residenza ad
Arbois presso l'atelier Louis Pasteur e la fondazione Ledoux per la
ricerca dei programmi informatici di Arc-et-Senans (Francia),
perfeziona il progetto per la creazione di un programma in grado di
generare dei virus capaci di intaccare (trasformandole) immagini

sintetizzate in precedenza digitalmente.

Queste competenze gli consentono di formulare in termini piu
stringenti la sua poetica, la cui incubazione parte dalla raccolta di saggi
Collected Essays (Paris, Ed. A. Candau, 1990) e trova un primo sbocco
nella focalizzazione del concetto di Viractuality, termine da lui

inventato per significare la fusione del virtuale con il corporeo-reale.

Nel 2001, durante la collaborazione con Stéphane Sikora, egli
attrezza il suo vocabolario critico in termini matematico-scientifici e
non solo filosofici per sviluppare il progetto dei virus informatici in
combinazione con i principi della vita artificiale, arrivando a delineare
un’estetica della vita artificiale virale, ottenuta attraverso sistemi di
sintesi che riproducono le caratteristiche comportamentali dei sistemi
viventi, che viene a costituire, dal 2002 in poi, 'oggetto della sua

produzione creativa.

In certo senso, I'utilizzo di virus informatici sempre piu sofisticati per
annichilire e ricreare le immagini non viene piu inteso come esercizio
metaforico, confinato solo alla sfera artistica, ma come possibilita

sinestetica di visualizzazione biologica del procedere naturale degli
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attacchi alla struttura stessa delle figurazioni infettate.

Questa consapevolezza operativa, allargabile al corpo figurale
dell'immaginario prodotto dalla nostra societa della simulacralita
spettacolarizzata, integrata alla multisensorialita distratta consentita
dall’arte del rumore (le cui basi teoriche vanno dal rizoma di Deleuze-
Guattari alla Patafisica di Jarry, da Bataille alla teoria del Caos, fino
alla rumoristica di Russolo e alle neuroscienze), consente all’artista di
orientare il suo bagaglio iconografico in direzione dell’eccedenza (neo-

barocca) e dell'indeterminatezza (neo-astratta).

In nOise anusmOs, Nechvatal propone la visualizzazione del legame tra
retina e ano umani al cosmo, attraverso un percorso di connessione
simbolica tra universo del rumore e interiorita psichica. Queste due
componenti vengono fatte reagire “in uno plesso di audacia
immaginativa artistica e spiritualita erotica”, coinvolgendo lo
spettatore all'interno di “un flusso dionisiaco di natura cosmologica”

(dal volume, cit.)

L’evidente riferimento allinterpretazione desiderante di Nietzsche
(che Nechvatal bene media da Deleuze e Bataille) trova occasione
plastica adeguata in nove grandi quadri che illustrano 'attacco dei virus
agli organi, venendo a riconfigurare in termini di proliferazione astratta
Iinfezione morbigena virtuale come nuova trama figurativa sulla

composizione precedente.

L'utilizzo dell’assistenza robotizzata di una macchina a getto
d’inchiostro, per fissare sulla tela vellutata e satinata le immagini,

conferisce valenza pittorica tattile e piacere visivo ad ogni opera.

Il processo di aggressione alle immagini e esemplificato, inoltre, in
quattro opere con aggiunto un visore che mostra il virus in azione
espandersi e sfigurare il costrutto immaginale originario ( sempre un

ano o un occhio).
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Al termine dell'inaugurazione, Nechvatal ha presentato, a complemento
del suo progetto, presso gli studi Harvestworks (596 Broadway) la
prima mondiale della versione ri-masterizzata della sua sinfonia viral
symphOny (dedicata alla moglie Marie-Claude) come esempio concreto

di immersione totale nel suono-rumore.

Info

e Galerie Richard, 514 West 24th Street, New York

e 12 aprile- 26 maggio 2012

1 Comment To "Joseph Nechvatal a New York: nOise anusmOs. Dentro il rumore"

#1 Comment By paolo On 13 maggio 2012 @ 10:47

Per chi “naviga” e frequenta SocialNetwork — Fb — ¢’¢ un BEL
“COMMENTO” IDONEO a questo articolo, andate a cercare I'intera

conversazione e 'apporto dei lettori/partecipanti al forum:

http://www.facebook.com/groups/42452707666/.

Per chi NON NAVIGA, posto I'inizio qui:
A Novalis, per aver detto che “Il silenzio € I'acustica dell’'anima”...

P.
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Respiro d’Oriente

di Fabrizio Florian | 13 maggio 2012 | 630 lettori | 1 Comment

Difficile stabilire con esattezza le origini della musica bizantina, ossia i
canti ad uso della Chiesa greco-ortodossa di Bisanzio; da una parte e
indubbio che esista un influsso greco, soprattutto nella terminologia
della teoria musicale che proviene dall’antica teoria classica, dall’altro si
riscontrano stretti vincoli con la musica dei popoli del Medio Oriente.
Quali che siano le origini, dobbiamo pero ricordare che Bisanzio fu
essenzialmente una citta cristiana, e fu proprio sulla religione che

costrui la propria coscienza musicale.

Il cursore diretto sulle immagini visualizzera le didascalie; cliccare

sulle stesse per ingrandire.

La cantante Divna Ljubojevic, di origine serba, si e dedicata,
giovanissima, a studiare quelle musiche, divenendo cosi in breve tempo

I'interprete di riferimento di quel repertorio, riproposto nel magnifico
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concerto al’Auditorium Parco della Musica, sicuramente uno dei

migliori della rassegna Contemporanea.

Accanto al repertorio della tradizione interpretato da Divna, insieme
allEnsemble Melodi di Belgrado da lei fondato, anche una scelta di
composizioni contemporanee di John Tavener, musicista inglese

convertitosi alla religione ortodossa russa.

Il fascino della musica bizantina, destinata esclusivamente alla voce
umana senza ausilio di strumenti e rimasta immutata nel corso dei
secoli, non poteva non sollecitare l'interesse di molti compositori
contemporanei, primo fra tutti Arvo Part, che hanno saputo unire alle
ricerche sperimentali degli anni Settanta (tecniche minimaliste,
elaborazione elettronica del suono) la concezione estatica della musica
d’Oriente, creando cosi una sorta di cerimoniale in musica in cui,
abbandonate le complessita ritmiche e foniche della tradizione
occidentale moderna, ci si abbandona ad un respiro cosmico fatto di
brevi incisi e sonorita al limite dell’'udibile che riaffiorano da un passato

per molti, ormai, sconosciuto.

E il debito di Tavener nei confronti della tradizione orientale e
indubbio: Prayer of the Heart, per voce e quartetto d’archi, cosi come
Song of the Angel, per voce di soprano, violino solista e archi (dedicato
a Yehudi Manuhin), sono composizioni che si rifanno alle antiche
preghiere della tradizione cristiana orientale; mentre My Gaze is ever
upon You per violino e nastro magnetico, sedici momenti musicali che
originano da un lungo soggiorno dell’autore in Grecia, ¢ un dialogo a
distanza tra il violino solista e il suo doppio registrato su nastro
magnetico e dove emerge, piu che in altre composizioni, I'influsso
determinante delle musiche estatiche di Part e delle erranze sonore di

Luigi Nono.

Un’esecuzione, quella di Divna insieme all’Ensemble Melodi e al Parco

della Musica Contemporanea Ensemble, che ha saputo restituire tutto il
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fascino dell’Oriente bizantino e delle sonorita inattuali della musica

contemporanea.

«Lasciata la natura, io non prendero piu / la mia forma
corporea da alcuna cosa naturale, / ma quella forma che
orefici greci / fanno d’oro battuto e foglia d’oro / per tenere
desto un imperatore assonnato, / o sopra un ramo d’oro
posata a cantare / ai signori e alle dame di Bisanzio / di
quello che e passato, che passa, o che verra». (W. B. Yeats,

Verso Bisanzio, 1927)

1 Comment To "Respiro d’Oriente"

#1 Comment By Anna Maria Di Ciommo On 19 maggio 2012 @ 21:15

la voce € lo strumento piu duttile e straordinario che abbiamo ed ha il
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Italian Futurism: uno e trino ma un unicum.
Intervista ai curatori

di Barbara Martusciello | 13 maggio 2012 | 1.241 lettori | 6 Comments

La grande mostra Italian Futurism 1909 — 1944, organizzata dal
Museo EMMA (Espoo Museum of Modern Art) in collaborazione
con |'Istituto Italiano di Cultura a Helsinki (2 marzo — 10 giugno
2011) nell’ambito della manifestazione Helsinki World Design Capital
2012 e patrocinata da tantissime istituzioni sia italiane che estere, con
un Comitato Scientifico — voce a torto non sempre presente in progetti
curatoriali — a cui hanno partecipato Stefano Gallo, Maria Grazia
D’Amelio, Elena Gigli, Massimo Duranti, con la collaborazione di
Antonella Sbrilli Eletti, Ada De Pirro, Cesare G. De Michelis, Roberta

Sciarretta.

Il cursore diretto sulle immagini visualizzera le didascalie; cliccare

sulle stesse per ingrandire.

UUS! TAIDE: A NEW ART:
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Abbiamo chiesto ai curatori alcune delucidazioni per questa che e
risultata essere una mostra importante, pregevole, che affronta
nuovamente il Futurismo con rigore, dopo la grande abbuffata delle
Celebrazioni del 2009 a cento anni dalla pubblicazione del Manifesto in

Italia e a Parigi.
Soddisfatti?, chiedo a Marco Ancora:

“Molto. Un grande riscontro di pubblico e la giusta, concentrata
attenzione delle istituzioni internazionali hanno confermato quanto
il Futurismo sia un movimento sempre attuale e al quale riservare
una corretta, costante attenzione che risulta, nel nostro caso, utile
anche a rilanciare il nome di un’Italia portabandiera di eccellenza

nel campo delle arti visive e la cultura...”.

Giancarlo Carpi, ci racconti qual ¢ stata la genesi di questa

grande mostra?

“L’idea della mostra e del 2009 ed ¢ stata del direttore del Museo
EMMA Markku Valkonen e di Marco Ancora ed € stata raccolta e
promossa dalle istituzioni italiane, il Comune di Roma, il Ministero
per i Beni Culturali, le Ambasciate, italiana e finlandese e I'Istituto
di Cultura a Helsinki.

Fin dallinizio, Valkonen ha pensato questa mostra in coincidenza
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con la manifestazione Helsinki World Design Capital 2009. Nella
primavera 2009 il museo EMMA aveva in programma una mostra
sull'influsso dell’arte africana sulle avanguardie europee, e due anni
prima aveva ospitato una monografia su Malevich, quindi credo
abbia visto la possibilita di far rientrare la mostra nelle linee di

quella programmazione.”

Credi che le grandi celebrazioni del centenario, datate 2009,
siano servite a far decidere in questo senso l’Istituzione

finlandese?

“Sicuramente il rilancio europeo del Futurismo nel 2009 e stato

uno dei motivi della scelta.”

Centosessanta lavori tra pitture, collage, disegni, sculture,
arredi, scenografie, fotografie e manifesti: una scelta
notevole. Su quali criteri avete basato la selezione delle opere

da esporre?

“Sulla varieta degli ambiti dello sperimentalismo e delle tendenze
creative storicizzate con le quali e nelle quali si espresse il
Futurismo e sulla storicita delle opere. La maggior parte di queste in

mostra, infatti, furono esposte nelle mostre storiche.”
Per citarne alcune?

“Dalla mostra celebre del 1912 a Parigi, alla mostra di “Lacerba” del
1913-1914 a Firenze, alla mostra di Sprovieri del 1914 a Roma, alla
Prima esposizione d’arte del gruppo “Nuove Tendenze” a Milano,
nel 1914, alla Grande esposizione nazionale Futurista del 1919 —
Milano, Genova, Firenze — alle Biennali di Venezia del 1926 e del
1930, alla presentazione europea dell’aeropittura nel 1932 a Parigi,

fino poi alla IIT Quadriennale nel 1939.”

Una magnifica sintesi, quindi?
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“160 opere ovviamente non possono che esserlo, una sintesi: in
questa un quadro celebre della pittura moderna come Idolo
moderno sta insieme a una piccola pittura di bombardamento, del

1943, di Pierluigi Bossi.”

Come é stato costituito il Comitato Scientifico?

“Chiamando a collaborare specialisti della pittura futurista, Elena
Gigli e Massimo Duranti, e storici dell’arte di ambito accademico
che avessero ricerche in corso che avrebbero potuto portare nella
mostra. In particolare, la sperimentazione di Balla sul limite della
finzione pittorica, il lavoro sulle cornici dei suoi quadri — secondo
una logica consolidante e espansiva allo stesso tempo — fino a
renderli oggetti d’'uso (dai complessi plastici, appunto, agli oggetti)
ma non in senso funzionalistico quanto invece ludico e concettuale,
e di superamento personale della cultura decorativa dello
Jugendstil. Questo € il tema di cui si € occupato Stefano Gallo,
anche in relazione al Boccioni del 1915 (in mostra Nudo simultaneo)
la cui estetica futurista e riletta come preminenza del concetto di
necessita, velocita = necessita e di una vocazione costruttiva in
senso architettonico e funzionalistico. Con Stefano Gallo, nel 2009,
ma anche con Elena Gigli e Massimo Duranti, avevo curato una
mostra a Villa Mondragone, lo spazio espositivo dell’'Universita
di Roma Tor Vergata, un confronto tra i quattro protagonisti del
Futurismo dal 1914 in avanti, Balla Depero Prampolini Dottori.
Antonella Sbrilli e Ada De Pirro hanno sviluppato la loro ricerca sul
rebus nell’arte italiana, che avevano presentato I'anno scorso con
una mostra nell'Istituto Nazionale per la grafica, esponendo
Marinetti ferito di Francesco e Pasqualino Cangiullo. Al progetto ha
poi collaborato Cesare G. De Michelis, scrivendo degli sviluppi filo-
fascisti e filo-bolscevichi del Futurismo dopo la rivoluzione
d’ottobre, con riferimento a coincidenze di posizioni laterali e,

rispetto a quegli sviluppi, assimilabili, in Italia Paladini e Rosai.
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Maria Grazia D’Amelio, docente di architettura a Tor Vergata, mi ha
consigliato delle tavole policrome inedite dell’architetto e designer
Attilio Calzavara, da lei pubblicati in una monografia, Roberta
Sciarretta, studiosa del Futurismo negli anni Trenta e autrice di un

libro sull’aeropoesia mi ha consigliato 'opera di Pierluigi Bossi.”

Ci evidenzi la tua scelta specifica, anche in relazione alla tua

attenzione al tema del cute?

“Personalmente, oltre a discutere con il direttore del museo e con gli
altri la mostra nelle linee generali, mi sono occupato di alcune
coincidenze morfologiche tra certa produzione futurista (Depero
Balla Prampolini, e nella fattispecie il carattere biomorfico degli
arredi in Progetto di arredamento per salone rosso e nero di Balla) e
le forme neonatali enfatizzate, che sono la costante piu evidente del
neo-pop e, appunto, delle immagini cute, pensando queste
coincidenze anche nella prospettiva del Depero pubblicitario e
nell’accostamento ad Antonio Rubino (cosi a Palazzo Pigorini nel
1999). Un tema che sarebbe stato sviluppato meglio con altri
raffronti, con la ceramica futurista (Strada e Mazzotti soprattutto)

ma che in questa occasione avrebbe sbilanciato la mostra.”

Come ¢ composta 'intera esposizione? Su quali linee-guida e

stata costruita?

“Al di la dello scopo divulgativo che ci ha imposto di
rappresentare fasi stilistiche consolidate dalla storiografia, che
misero in connessione il Futurismo all’arte avanzata europea e
poi lo portarono a ridosso dell'Informale, la mostra cerca di
approfondire I'aspetto della produzione di Balla di cui ho detto
riunendo quattro opere che non erano mai state esposte
insieme: il Complesso plastico colorato di frastuono + velocita
(1914) il Mobiletto per fumo (1916 circa) il Progetto di

arredamento per salone rosso e nero (1918) e Primo Carnera
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campione del mondo (1933); quest'ultimo per documentarne i
ritratti degli anni Trenta che precorre aspetti della serialita
pop (come evidenziato a suo tempo da Benzi e Pirani). Si tratta
di opere che furono esposte nelle due principali mostre dedicate
all'intera estensione del futurismo negli ultimi dieci anni, del
2001 a Palazzo delle Esposizioni, del 2009 a Palazzo Reale,
mentre il Primo Carnera era tra le opere esposte nel 2001 a
Roma in Novecento arte e storia nelle Scuderie del Quirinale. E
vi si vede un aspetto degli interessi di Balla sfaccettato da altre
opere nella mostra, dello stesso Balla, altri arredi e oggetti, il
ciclo delle stagioni (1917 — 18), Numeri innamorati (1924 c.), il
collage La guerra (1916), con le loro cornici originali, e poi i rari

polimaterici di Zatkova e Benedetta degli anni Venti...”

...ti interrompo solo per focalizzare bene l’attenzione su

alcune rarita...: ci indichi alcune riscoperte in mostra?

“In secondo luogo, in questa mostra, per la prima volta sono state
esposte in un altro paese europeo due opere riscoperte nel 2009
dopo decenni: il Motociclista (1914) di Gerardo Dottori — l'olio,
dedicato a Marinetti, prima del 2009 era stato esposto nel 1964 e,
per la prima volta nel 1920 da Bragaglia) — e Ritmi di rocce e mare
(1929 c.) di Benedetta, un olio riprodotto in catalogo nella Biennale
del 1930. Sono artisti spesso rappresentati nelle mostre sul
futurismo in Europa — del resto, Esplosione di rosso sul verde
(1913) di Dottori € nella collezione della Tate di Londra, ed entrambi
saranno nella mostra del 2014 organizzata dal Guggenheim a New
York e Bilbao — quindi questa presentazione all’estero di due quadri
riscoperti credo aggiunga qualcosa. E, nel caso di Dottori, ricorda
con un piccolo capolavoro che i futuristi del Secondo
Futurismo non comparsero negli anni venti o negli anni trenta,
ma facevano pittura futurista nel primo quinquennio degli anni

dieci.”
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Quali sono le differenze o le connessioni possibili della vostra

mostra con alcune esposizioni europee del passato?

“Piu in generale, quanto alle mostre europee degli ultimi anni
dedicate all'intera estensione del Futurismo — quella del 2009 a
Milano, e quella, anch’essa estesa, del 2009 a Berlino, a cura di
Gabriella Belli —, si puo dire che questa € venuta dopo le prime
monografie su Zatkova (2011 a Praga) e De Pistoris (Federico
Pfister) — alla fine del 2010 a Ligornetto (Svizzera). De Pistoris non
era presente a Milano nel 2009, — come pure altri bravi artisti
futuristi quali Andreoni, Farfa, Pippo Rizzo, ed e stata un occasione
per riproporne l’attivita.

Davvero per me il futurismo € un movimento inconcepibile se ci si
ferma all’anno 1916, alla morte di Boccioni e alla fine della sua
straordinaria pittura e scultura; in modo assai naturale le tante
mostre sul Futurismo sono un continuum in cui, prima o poi, tutti
gli artisti hanno spazio, e verrebbe da dire tornano a mostrarsi come
nuovi, nel presente meglio di altri.

Si puo ricordare che per i futuristi, I'allestimento di un’esposizione
provvisoria era un’azione che rientrava nel progetto di un’estetica
della comunicazione e della promozione. Un attivismo che
sopravvive come un’opera tra le altre per chi si metta a organizzare
una mostra futurista. E questa € anche una delle ragioni del fascino
narrativo del primo volume dei Nuovi Archivi del futurismo. Si
potrebbe dire che I'arte futurista resiste alla selezione. Cio ha senso
perché un’opera futurista € sempre riconoscibile e il movimento di
Marinetti non avrebbe un significato controverso e di vitalita
inesausta, se non ci fosse stata una schiera cosi ampia di artisti,
diversi per talento, formazione ma uniti da una ricerca non
controllata, basti pensare a quanti manifesti proposero idee
contrastanti. Oggi che sappiamo che il Futurismo ha precorso molta
dell’arte del Novecento, un’opera futurista, anche se di un artista

minore, puo apparire preziosa e primordiale.”
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Ci evidenzi le difficolta maggiori incontrate sia in seno al

progetto sia nella sua concretizzazione?

“La difficolta maggiore e stata ideare un progetto che fosse
comprensivo ma apportasse qualche approfondimento scientifico e
poi, ovviamente, curare per due anni i rapporti con i musei e con i

collezionisti.
Come mai avete lavorato per portarla proprio a Helsinki?

“Perché in Finlandia non c’era mai stata una mostra sul Futurismo
che ne documentasse la varieta di direzioni operative e ’estensione
cronologica e perché nel 2012 ci sarebbe stata questa buona
occasione di presentare opere della ricostruzione futurista
dell'universo a studiosi e conoscitori del design moderno e

contemporaneo di paesi diversi.”

Sappiamo, anche da Marco Ancora, che la mostra ha avuto un
ottimo riscontro in senso globale; chiedo anche a te una
valutazione su come sia stata accolta, non solo dagli addetti-

ai-lavori, ma anche dal pubblico...

“Il direttore di EMMA e anche uno critico d’arte tra i piu noti in
Finlandia, autore tra l'altro di una storia dell’arte finlandese
tradotta anche in italiano, e la sua premessa nel catalogo afferma
che non e possibile capire 'arte di oggi senza conoscere il Futurismo
italiano. La mostra ha avuto un grande riscontro da parte della
stampa finlandese, dopo I'inaugurazione e nelle ultime settimane e i
rappresentanti delle principali loro istituzioni museali e culturali
erano presenti all'inaugurazione. In un intervento in radio la mostra
e stata commentata positivamente da una nota studiosa finlandese
del Futurismo letterario come Marja Harmanmaa, che mi ha anche
detto che vorrebbero tradurre in finlandese La cucina futurista di

Marinetti e Fillia. Una notizia piacevole e importante, cosi come lo ¢
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che lo sperimentalismo linguistico futurista sia tenuto in conto
all’estero come quello di un Gadda: la traduttrice sara proprio la
stessa che ha tradotto Gadda. Del resto, per Antonio Porta le ricette
futuriste erano interessanti soprattutto come composizioni in prosa.
Quanto al pubblico, lo sapremo esattamente dopo la fine della

mostra.”

Avete, anche, evidenziato la vocazione performativa del
Futurismo, una paternita forte — e pochissimo dichiarata —
alla base degli sviluppi successivi fine anni ’50, e poi ’60 e 70

di tanta arte contemporanea... Ci volete aggiornare?

“In Neo-Avantgarde and Culture Industry (The MIT Press, 2003)
Benjamin Buchloh scrisse che il Futurismo e il Manifesto tecnico
della scultura di Boccioni sono da considerarsi la fonte piu evidente
delle sculture naturali di Beuys. Le manifestazioni newyorchesi per
il centenario, nel 2009, furono organizzate da Performa. Quindi
qualche eredita futurista, mi sembra, € accettata e riconosciuta.

Uno dei centri dell’esposizione sono le composizioni parolibere di
Marinetti e Cangiullo. E su questo punto in particolare vorrei
ricordare di nuovo il saggio di Antonella Sbrilli e Ada De Pirro che
valorizza il rebus, e gli aspetti ludici e interattivi connessi, come
possibile contesto, nuovo, in cui furono realizzate le tavole
parolibere, la poesia concreta di Marinetti, la decostruzione
futurista delle norme linguistiche. E ricordo che il rebus nella loro
mostra del 2011 risultava una fonte prettamente italiana della Pop
Art italiana. Gia ho detto del taglio di indagine adottato per Balla,
aggiungo su questo punto la corrispondenza inedita nel saggio di
Elena Gigli, tra Balla e il direttore del MoMa Alfred H. Barr, vi si
ripercorrono i passaggi dell’acquisto di Dinamismo di un cane al
guinzaglio, fino poi alla richiesta, nel 1941 dell’autorizzazione a
riprodurre il quadro per una pubblicita da parte della N. W. Ayer

Company.”
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Quale tassello ha aggiunto rispetto alle grandi mostre sul
movimento? Penso per esempio, e in particolare, a

Futurismo & futurismi, a Venezia, Venezia, del 1986...

“Dopo Futurismo & Futurismi ci sono state tante mostre
importanti. In quella mostra il Futurismo italiano degli anni venti
era tra i “futurismi”. Oggi sappiamo che il Futurismo italiano € uno,
perché la sua unita dipende da Marinetti, che fino alla morte spinse
artisti a sperimentare liberamente il proprio talento e la propria
ispirazione, liberi cioe di assimilare altre avanguardie. Pensando a
quella mostra, credo che abbiamo fatto bene a portare il Futurismo
in un paese europeo che lo conosceva poco, la cui arte fu influenzata
piu dal Futurismo russo e dal Cubismo che dal Futurismo italiano.
Al tema dell'influsso del Futurismo sull’arte finlandese dell’inizio
del Novecento € dedicato il saggio di Markku Valkonen, nel quale si
fanno i nomi di artisti finlandesi quali Edwin Lydén, Alvar Cawén,

Ellen Thesleff, non pero ipotesi di influenza diretta dagli italiani.”

La mostra € una celebrazione: ¢ anche un’ipotesi di ri-
valorizzazione del patrimonio che il Futurismo ha lasciato

alla Cultura, al nostro Paese oltre che alla Storia dell’Arte?

“Si. Come detto, in Finlandia il Futurismo russo € conosciuto meglio
del Futurismo italiano. Per il pubblico finlandese € certo la scoperta
di nuovi artisti. Direi, quindi, che il nostro progetto propone
chiarezza sulla storia della nostra cultura, nella fattispecie sul fatto
che durante il Fascismo c’era un’arte d’avanguardia, quale fu anche

quella futurista negli anni 30.”
La porterete in Italia?

“Sono i fattori che danno senso a questa mostra, e sono di
ordine diverso, conta anche il Paese in cui e allestita,

l'occasione... Cosi, non avrebbe senso tale e quale in Italia, ma
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certo qualcosa di questa mostra vorrei svilupparlo: e penso al
raffronto tra 'ossessione futurista per la materia, per la sua
animazione e dematerializzazione e l'estetica della cuteness,
della mutilazione graziosa, della materia semi-animata, anche
tenendo conto di mostre recenti incentrate sul tema del
rallentamento (The Art of Deceleration, Wolfsburg, 2011).

Invece, quanto all’attivismo futurista, e all’organizzazione delle
mostre, mi piace ricordare Arturo Ciacelli, che nel 1913 si
dichiaro futurista e parti da Parigi per organizzare la sua

personale nella lontana Christiania (Oslo).”

6 Comments To "Italian Futurism: uno e trino ma un unicum. Intervista ai curatori"”

#1 Comment By paolo On 14 maggio 2012 @ 08:49

bellissima intervista per una mostra che sembra veramente importante
e bellissima, segno di un lontano peso culturale italiano nel mondo e
nella Storia... Lo affero senza accenti nostalgici, pero va detto che allora

eravamo ancora credibili... Oggi?!!! Desolazione ...!!!

#2 Comment By emmanuele On 14 maggio 2012 @ 10:57

Dev’essere stata una mostra veramente da vedere. Mi viene da riflettere
pero sul fatto di come non riusciamo a creare sul nostro territorio eventi
monografici di questo spessore, e come d’altra parte siamo ancora legati
all’esportazione del nostro passato. Leggevo oggi un passo di
Whitehead: “Una scienza che esiti a dimenticare i suoi fondatori e
perduta”. Ho sempre visto I’arte come una scienza, ed € per questo che
mi rattristo ogni volta che noi, gli italiani, esitiamo a mettere da parte i

nostri padri...

#3 Comment By babajaga On 14 maggio 2012 @ 14:00
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Emmanuele, hai ragione, la citazione ¢ pertinente. Uccidere i Padri
sarebbe d’uopo, finalmente, ma in Italia i Figli sono peggio di loro... e
non mi riferisco solo alla politica e alla cronaca (trote e trotine), ma
all’arte, per esempio, ma anche all’architettura, al sistema — cultura,
ecco... Pensiamo ai vari gggggiovani director o curator, che se non sono
nipoti di... sono rampanti senza spessore intellettuale (e umano, a
volte!) che vanno veloci, onnivori, affamati e glamour, ma che poco
sanno e meno capiscono della nostra storia e delle radici culturali: se
non conosci non puoi superare... Senza la sapienza e la consapevolezza

non si va da nessuna parte e infatti in Italia stiamo fermi... arenati...

#4 Comment By fiorella On 14 maggio 2012 @ 16:40

ci fa sempre piacere che I'Italia venga rappresentata dalla sue cose

migliori

#5 Comment By babajaga On 18 maggio 2012 @ 12:48

sebra quasi di averla vista, la Mostra!!

#6 Comment By hanna rara On 18 maggio 2012 @ 14:43

grandi sempre i Futuristi anche nella fotografia come i Bragagila!!
Clamorosa quersta mostra peccato mancasse una sezione Cinema e

Foto e Grafica, perché mancava vero?
h.
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MAMBO: Marcel Broodthaers

di Eugenio Santoro | 13 maggio 2012 | 761 lettori | No Comments

Suggerimenti per una buona lettura: i testi qui di seguito, sono stati
redatti dopo il vernissage e al finissage della mostra al MAMBO di
Bologna di Marcel Broodthaers. Possono essere letti in
qualsivoglia modo, nell'ordine proposto, oppure incrociandoli,

alternati, ecc. ecc. Tanto... il risultato non cambia.

Il cursore diretto sulle immagini visualizzera le didascalie; cliccare

sulle stesse per ingrandire.

(Vernissage) Recensione Positiva

Marcel Broodthaers € come colui che trovata una perla nel campo, va e
vende tutto cio che ha per essa; uno scrigno da cui si estraggono cose
nuove e vecchie, in cui pero si capisce che solo il malato ha bisogno
della cura, e quindi della sua mostra.

Infatti, solo cio che € nato puo rinascere meglio, come il suono dei suoi
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proiettori, che nell’apnea tra un’immagine e l’altra, ci sospendono tra il
prima ed il dopo, rinnovandosi comunque sempre. Le sue opere
apparentemente infantili, accompagnano I'antico che € in noi verso la
sorgente inesauribile alla quale e utile abbeverarci, per ammettere di

sapere di non sapere.
Amatevi. Amiamoci. Amiamolo.

(Vernissage) Recensione Negativa

Il testo di presentazione € un semplice “copia ed incolla” di altre
mostre, che non segue neanche l'ordine espositivo; i proiettori non sono
tutti funzionanti non per colpa dei visitatori. Le opere nella mostra, che
avreli chiamato... “vorrei ma non riesco”, trasudano dell'invidia
dell’artista verso la poesia e Magritte; niente e peggio di un poeta
mancato.

Il triste suono della “cinepresa” (siamo nel 2012!) , I'inafferabile senso
della mostra che € fine a se stessa, rendono impossibile trovare un filo
conduttore. La confusione di Marcel (...Magritte a tre dimensioni...),
l'ostinata grandeur francofona onnipresente, non riesce neanche a

produrre un velato mistero sulle cose esposte.
Mistero. Malinconia. Fallimento.

(Finissage) Recensione positiva

Il numero minore di luci del Museo accese rispetto mesi fa, ci insegna
che il lavoro di sottrazione delle opere sempre moderne ed attuali del
divino Marecel si e infiltrato appieno. Il suono registrato del pianoforte
si € accoppiato con quello dei proiettori, che pur non tutti funzionanti,
ci rammentano e ci dimostrano ancora che il lavoro di detrazione
continua e continuera.

L’eta media dei lavori esposti ha 42 anni solari, ma si sa, I'eterno qua
esposto, non ha mai avuto inizio, poiché il tempo della mostra serve
unicamente a farci capire il sentiero da percorrere verso la necessaria

velocita quotidiana. I suoi bianco e nero ricordano I'apparato distico di
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un libro sapienzale, che Marcel ha scritto, e tocca a noi leggerlo nel

giusto modo.
Impariamo. Imparate. Assimiliamo.

(Finissage) Recensione negativa

Le povere piante all’entrata messe molto fantasiosamente a
rappresentare un jardin d’hiver (a maggio) sono stressate dalla musica
registrata ripetuta miliardi di volte, anche il proiettore sta pensando di
andarsene, come hanno gia fatto 3 suoi colleghi nella durata della mia
visita. Il pianoforte si € scordato, in tutti i sensi.

La media degli artworks esposti € di 42 anni, e siamo in un Museo
d’Arte Moderna. Fiducioso che una seconda visita portasse nuove
sensazioni, mi accorgo che questo Marcel non € quel Marcel: il potere
logora chi non ce '’ha. Broodthaers € morto a 52 anni il giorno del suo
compleanno, facendosi una sorta di regalo. L’altro € morto a 81 anni. Ci

sara un motivo.

Il tempo € una cosa che non torna piu. Non buttatelo via.
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Sebastian Matta Echaurren. Il periodo
romano e il ritiro etrusco

di Pino Moroni | 17 maggio 2012 | 1.020 lettori | 6 Comments

Conoscevo Sebastian Matta Echaurren. Una conoscenza derivante
dall’essere concittadini (era stato insignito della cittadinanza onoraria)
per circa trenta anni, nella culla dell’Etruria, nella primigenia citta di
Tarquinia. E come tutti gli altri abitanti, giovani e meno giovani, sono
stato usato da quell’artista sempre geniale, come cavia intellettuale

delle sue creative, iperboliche, surrealistiche idee.

Il cursore diretto sulle immagini visualizzera le didascalie; cliccare

sulle stesse per ingrandire.

http://www .artapartofculture.net/2012/05/17/sebastian-matta-echaurren-il-periodo-romano-ed-il-ritiro-etrusco-di-pino-moroni/print

17


http://www.artapartofculture.net/new/wp-content/uploads/2012/05/03Sebastian-Matta-Echaurren-ph-di-repertorio.jpg
http://www.artapartofculture.net/new/wp-content/uploads/2012/05/02Sebastian-Matta-Echaurren-ph-di-repertorio.jpg
http://www.artapartofculture.net/new/wp-content/uploads/2012/05/Sebastian-Matta-Echaurren-ph-di-repertorio.jpg
http://www.artapartofculture.net/author/pino_moroni/

4/10/2015

art a part of cult(ure) » Sebastian Matta Echaurren. Il periodo romano e il ritiro etrusco » Print

La sua inesauribile voglia di provocazione lo portava a sollecitare quella
dormiente maremma, che amava come una madrecita, distesa sotto il
suo buen retiro, La Bandita: un convento dismesso dai Padri Passionisti

e restaurato da lui per risiedervi, alternandolo all’abitazione parigina.

Nel 1970 propose al’Amministrazione Comunale una mostra
dell'umorismo, perché anche lui era un umorista ironico, con grandi
autori italiani, francesi, tedeschi statunitensi, finita con il sequestro di
molte opere, troppo critiche delle istituzioni, della Chiesa, e della

morale comune.

Nel 1971 scopri la ceramica, che a Tarquinia veniva lavorata per
confezionare oggetti di imitazione etrusca e fondo un laboratorio
artigianale chiamato Etruscu-Ludens, per far nascere nei giovani la
gioiosita, del lavorare l'argilla con le mani, per crearne delle opere
d’arte. La sua ricerca si allargo alla falegnameria dove fece costruire
seggiole ed oggetti immaginari. Passo alla maglieria in cui creo ad
esempio un maglione per coppia di innamorati, con un collo doppio
centrale e due sole maniche ai lati. E poi 'Autoapocalipse, una casa
scultura poggiata su chassis di Topolino, saldata con pezzi di carrozzerie
di macchine con dentro soggiorno, camere, cucina e servizi. E le tante
sculture in materiali locali (nenfro scuro e masso bianco). Tutto questo
con il coinvolgimento di tanti giovani e di riflesso della cittadinanza

tutta. Un grande momento di sviluppo culturale di tutte le arti
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applicate.

Alla citta ha poi lasciato un Trittico che si trova nella sala del Consiglio
Comunale dal titolo Perché le vittime vincano con riferimento al colpo
di stato in Cile del 1975, che riecheggiava la conquista spagnola dello
stesso. La decorazione in bassorilievo dell’asilo comunale, progettato
insieme a Massimiliano Fuksas, con fantastici disegni e presenze
abitative (torre, osservatorio, labirinto, teatro, ecc.). Il pavimento della
piazza del Comune, realizzato nel 1996, di geometrica razionalita, ma
piu ideologizzato rispetto a quello della piazza del Campidoglio. Tanta
grafica di manifesti, copertine di libri ed infine figurazioni anche di

computer art. A dimostrazione della sua grande poliedricita.

Questo pensavo e raccontavo ad una dottoressa antropologa italo
canadese nel Foyer dell’Auditorium della Musica, dove giganteggiavano
12 grandi tele, dipinte a Tarquinia (dal 1971 al 1999) e conservate nel
suo studio, di misure maxi, dai 3,98 X 6,80 ai 3 X 9.80 metri. Giganti
colorati e trasparenti, com’¢ il suo stile con titoli straordinari come
Odisseano, Coigitum, Illumine les temps, Mytology, con tanto

cromatismo e tanta ironia.

L’artista nato a Santiago del Cile 1't1 novembre 1911, moriva a
Civitavecchia il 23 novembre 2002. Architetto e pittore aveva una sua

propria filosofia dell’arte, come scritto nelle sale romane della mostra.

“L’arte consiste nel dare il sentimento di una grande profondita
spaziale con quasi niente. La vivacita piu sfolgorante di colori e
data dalla polvere delle ali delle farfalle”.

E ci sono quadri come Le propheteu e Le forcat de la lumiére che danno
questo effetto di luminosita fluida, brillante e trasparente impolverata.
Oppure Cold Cats in cui le macchie dei gatti e di un coniglietto si

affondano in un nitore color perla obnubilante.

Dal 1949 al 1954 l'artista nomade, come diceva di sé (e ripeteva il
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pannello di presentazione), in continua erranzia, giunto da New York si
era fermato a Roma, nella zona del tridente dove si incontravano artisti,
negli studi, nei ristoranti, nei bar, per strada (via Margutta), come
Burri, Capogrossi, Attardi, Turcato ed altri astrattisti. Matta
disegnava e dipingeva allora, dopo essere stato a Parigi con Le
Corbusier, cose magiche come le cosmografie del sesso (Cosmosi), I
anatomia autre-outre, la metafisica ciclotimica e ghiandolare. Aveva
fatto parte del gruppo surrealista di André Breton, conosciuto Dali,

ed era amico del poeta Garcia Lorca.

La mia attenta interlocutrice canadese mi interruppe chiedendomi
perché era stato espulso proprio nel 1948 dal gruppo Breton. Ho
ripetuto un gossip che girava nell’ambiente di New York dove
frequentava Jackson Pollock e Arshile Gorky. Fu accusato di avere
provocato indirettamente il suicidio di Gorky, a causa della relazione

segreta con sua moglie.

Siamo rimasti in silenzio ed intanto ci siamo lasciati andare dentro i
colori della natura che Matta veniva scoprendo in Italia, della fantasia
botanica italiana della Sicilia (Montagna Tortorici ad esempio). Poi la
interessata interlocutrice mi ha chiesto se ’avevo mai visto al lavoro nel

suo ritiro di Tarquinia, La Bandita.

Ho risposto che una volta un amico lo aveva ripreso mentre preparava
un quadro. In una lingua mista, tutta sua, fatta di francese, spagnolo ed
italiano ci aveva spiegato la tecnica dell’automatismo o delle Morfologie
psicologiche, versando e stendendo colori su una larga tela distesa in
terra. Le macchie di colore che si allargavano sulla tela indirizzavano il
tracciato del suo pennello, lo ispiravano a dare una composizione a
forme informi, fino ad arrivare a figure, alle quali conferiva un senso,
solo il bagaglio di conoscenze della sua mente vulcanica. E cosi
vedevamo emergere, dalle trasparenze che sapientemente rendeva

lucide per sottrazione di colore, corazze greche e strumenti musicali,
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totem indiani ed animali selvaggi, ed etruschi barbuti insieme a corpi
abbracciati e pistole fumanti in una possente lucidita di mente. Fin
quando la fantasia sgorgava, per fermarsi all'improvviso, interrompere
per tornare al suo albero (sacro) nel giardino a discettare, come in un
salotto letterario, sulla politica italiana ed internazionale, che lo irritava
e lo turbava, senza nulla poter fare. Due corsi paralleli che non si
sarebbero mai incontrati: arte e politica. La sua reazione contro le
oppressioni e le corruzioni del mondo si riversava allora di nuovo nei

suoi dipinti, mentre noi tornavamo, svuotati, a casa.

Nella Cavea dell’Auditorium c’era un evento. E mentre ricordavamo le
quattro mogli ed i sei figli, di cui alcuni hanno seguito le orme del padre
(Pablo Echaurren e Gordon Matta Clark, ognuno con un proprio
peculiare linguaggio) siamo riusciti a girare intorno alle sculture in
bronzo collocate nell’emiciclo della Cavea. E le sorprese erano tali e
tante nei minuziosi dettagli, che non finivano mai di stupirci... perché
Sebastian Matta Echaurren era in fondo un grande e profondo

provocatore della “intelligenza pigra’.
Qualche info:

e http://www.fondazioneechaurrensalaris.it/

6 Comments To "Sebastian Matta Echaurren. Il periodo romano e il ritiro etrusco"

#1 Comment By babajaga On 18 maggio 2012 @ 12:46

bell’articolo molto commovente e intenso. Peccato che lo spazio
dell’Auditorium sia cosi esiguo, 'expo avrebbe meritato spazi ampi e

piu opere.
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#2 Comment By hanna rara On 18 maggio 2012 @ 14:40

un eclettico coraggioso che ha cgniugato anche il sex all’arte e giocosa

visioine!!

#3 Comment By antonio arévalo On 19 maggio 2012 @ 09:47

Ce in piccolo refuso :1a data del colpo di stato in Cile € I'11 settembre del

1973.

#4 Comment By Pablo Echaurren On 19 maggio 2012 @ 13:39

Sarebbe stato corretto ricordare che la mostra é curata da Claudia

Salaris. Di solito si fa cosi.

#5 Comment By pino On 19 maggio 2012 @ 19:21

Mi scuso per il refuso sulla data del colpo di stato: 1973.
La mostra “Matta: un surrealista a Roma”, a cura di Claudia Salaris e
realizzata in collaborazione con la Fondazione Echaurren Salaris,
dedicata a promuovere mostre, convegni e quant’altro per ricordare

questo grande artista.

#6 Comment By bruno elisei On 4 luglio 2013 @ 09:27

Caro Pino, ho veduto che alcuni ti hanno tirato le orecchie per refusi ed
omissioni, allora io mi permetto di dire che, sarebbe anche opportuno
citare i nomi di coloro che hanno lavorato con Matta a Tarquinia, su

questo argomento, ci sono foto e documenti autografi di Matta.
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Alessandro Roma: il sole e i collages alla
Brand New Gallery — Milano

di Costanza Rinaldi | 17 maggio 2012 | 636 lettori | 1 Comment

E’ nascosta in fondo al cortile di una casa stile Vecchia Milano. Zona
Isola, via Farini — per essere precisi — spesso ricettacolo di spazi
culturali e artistici nei quali Milano sembra assomigliare ad altre citta
europee. La Brand New Gallery ¢ uno spazio dedicato all’arte
contemporanea, ma si pone a meta strada tra una galleria d’arte
tradizionalmente intesa e un centro per la promozione di cultura,
trasformandosi in una piattaforma dove artisti, curatori e collezionisti
possono incontrarsi. Nata da un’idea di due storici dell’arte, Chiara
Badinella e Fabrizio Affronti, che pur con passati diversi sono
spinti entrambi dalla volonta di promuovere artisti attivi a livello

internazionale.

Il cursore diretto sulle immagini visualizzera le didascalie; cliccare

sulle stesse per ingrandire.
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Il nome stesso della galleria fa ben intuire I'intenzione rivolta ad una
partecipazione attiva nel mondo dell’arte con progetti di ricerca. Soffitti
alti e tutto rigorosamente bianco: cosi si viene accolti e cosi la galleria

diventa il perfetto contenitore per artisti differenti.

In questi giorni, fino al 24 maggio, € in corso la mostra personale di
Alessandro Roma, giovane artista recentemente ospite al Mart di

Rovereto.

Il sole mi costrinse ad abbandonare il giardino, titolo della
mostra ora in corso nello spazio milanese e specchio perfetto della
poesia nascosta nelle grandi tele, € una raccolta composta da sculture,
collages e grandi quadri che costruiscono un percorso onirico nel quale
non si puo far altro che perdersi. Le tele ricche di dettagli sembrano
chiamare chi le osserva, spingono alla scoperta di luoghi celati, incitano

all’esplorazione, facendo affiorare ricordi e suggestioni sopite.

Alessandro Roma, milanese di fine anni 70, lavora con la tecnica (e il
linguaggio) del collage creando paesaggi che nelle forme ricordano
quelli reali, ma che restano mentali, senza prospettiva, appiattiti, fino a
farsi astratti. Registrazione e restituzione ottica, forme, colori e
tradizione pittorica sono continuamente messi in discussione,
rielaborati, studiati ed esplorati nelle loro infinite possibilita. Non c’e
rigore rappresentativo se non qualche riferimento al reale trampolino
per la memoria e la fantasia dell’osservatore. I collage di Roma non
sono semplice accostamento di frammenti, bensi una ricerca
dell’essenziale, di tutto cio che la nostra percezione ci permette di

apprendere.

“In queste opere non vedo null'altro se non quello che giurerei di
vedere per la prima volta” scrive Barry Schwabsky nel testo critico
della mostra, esemplificando in una frase il concetto madre di questa

raccolta artistica.
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Un’esposizione interessante, delicata ma ben strutturata, questa in

corso, all'interno di uno spazio vivo e molto attento, da seguire.

1 Comment To "Alessandro Roma: il sole e i collages alla Brand New Gallery — Milano"

#1 Comment By babajaga On 18 maggio 2012 @ 12:47

finalmente una pittura interessante, con dei contenuti piuttosto che con

figurazione tritaritrita al suo interno!!!
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Fragile per Sempre. Con interviste
di Daniela Trincia | 17 maggio 2012 | 751 lettori | 4 Comments

Con Fragile per Sempre, si conclude il ciclo di mostre del
Contemporaneo curato da Claudio Libero Pisano a Palazzo
Incontro. Preceduta da Non e facile (con Kiki Smith, Nancy
Spero, Alberto Di Fabio, Simone Cametti e Caterina Silva, dal
9 novembre al 12 dicembre 2011, con la quale si e indagato
sull’intelligibilita di alcune opere che presentano piu livelli di lettura) e
da Paesaggi Complicati (con Gioacchino Pontrelli, Guy Tillim e
Guido Van Der Werve, dal 16 marzo al 15 aprile 2012, in cui ¢ stato
analizzato il paesaggio nei suoi diversi valori simbolici e metaforici), &
in quest’ultimo appuntamento che le difficolta espositive proprie della
sala sono state abilmente risolte e i lavori presentati perfettamente si

collocano nello spazio, senza essere sopraffatti e fagocitati da esso.

Il cursore diretto sulle immagini visualizzera le didascalie; cliccare

sulle stesse per ingrandire.
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Partendo dall’assunto che alcuni media, per loro natura, sono delicati,
lo spettatore e invitato a riflettere sulla contraddizione interna di una
simile considerazione perché materiali come il vetro e la ceramica, nella
loro connaturata fragilita, al confronto con altri, sono quelli che invece
incarnano e traducono una certa idea di eternita, poiché difficilmente,
col passare del tempo, si deteriorano. In poche parole il vetro e la

ceramica sono si fragili, ma persistono per sempre, ovviamente se non
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sottoposti a traumi. Cosi € interessante vedere come, alcuni degli artisti
coinvolti, si siano sperimentati con materiali a loro desueti. E il caso di
Antonello Viola, Donatella Spaziani, Gianni Dessi e Laura Palmieri.
Oppure osservare come altri lavori siano una sorta di prosecuzione di
strade intraprese da precedenti artisti (Jacopo Mazzonelli che sembra
aver dato corpo alle lettere scritte su vetro da Kossuth). Per altri artisti,
la piena padronanza della materia si raffina e arricchisce il proprio
immaginifico mondo vegetale (Simone Bertugno). E, infine, come un
materiale come il vetro possa acquisire un aspetto minaccioso e

inquietante (Ivana Spinelli).

Ne parliamo direttamente con il curatore Claudio Libero Pisano e con

gli artisti. A lui le prime domande:

Claudio, con Fragile per Sempre termina il ciclo di tre mostre
organizzato a Palazzo Incontro. Ogni mostra ha un tema ben

preciso che hai voluto approfondire, quale?

“Non e facile mi interessava indagare I'attimo successivo al primo
sguardo. Siamo abituati a dare un’occhiata piuttosto che guardare
nel senso profondo. Le opere esposte avevano tutte una
caratteristica che le accomunava: restituivano la loro poetica solo
dopo un’osservazione piu mirata. Oltre la piacevole superficie. In
questa mostra, inoltre, ho voluto mettere il relazione lavori di artisti
molto affermati e due giovani artisti romani. Paesaggi Complicati
nasce, invece, dalla necessita di restituire un’idea di paesaggio
mentale piuttosto che legata ad un’iconografia precisa. Ogni artista
ha una propria idea di paesaggio, che sia un ambiente esterno o un
contesto chiuso, e la mostra, attraverso tre artisti che si esprimono
con media differenti (foto, video e pittura), € un breve viaggio
attraverso questa idea restituita; ¢ avere la possibilita di entrare
nell’'universo creativo di ciascun artista e ascoltare con gli occhi la

sua idea di paesaggio. Il termine complicato non € necessariamente
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inteso nella sua accezione negativa. E percepito come complicato

tutto cio che esce da dinamiche e meccanismi gia dati.”
Mentre quello specifico di Fragile per Sempre?

“Fragile per sempre € un progetto che ruota intorno a due materiali
(vetro e ceramica), fragili appunto, ma che in realta sono durevoli
piu di altri se posti in condizioni di non vulnerabilitd. E con la
ceramica e non con il ferro che ad esempio si datano le epoche in
archeologia. Ceramica e vetro poi sono poco usati nell’arte
contemporanea. La prima sconta una tradizione consueta che la
lega all’artigianato e il secondo ha difficolta esecutive e logistiche di
preparazione piuttosto importanti. A parte grandi artisti che hanno
fatto della ceramica un tratto distintivo della loro poetica (Leoncillo,
Cerone, Ontani), nelle generazioni piu giovani si utilizza non piu
come semplice materiale ma come elemento integrante nella

definizione dell’opera.”

Per te si puo leggere Non é Facile come un invito ad andare
oltre ’aspetto formale per cogliere piuttosto un concetto che
sottosta al lavoro? E Paesaggi Complicati un invito a
riflettere su cio che ci circonda? E Fragile per Sempre come
un’indagine sulle contraddizioni interne di alcuni luoghi

comuni?

“Certamente: Non e facile ¢ anche un invito a non fermarsi al primo
aspetto, ad andare oltre la prima, seppur positiva, impressione che
un’opera puo innescare; Paesaggi Complicati € un suggerimento ad
ascoltare la voce degli artisti, a entrare nel loro universo creativo;
Fragile per sempre oltre a quanto detto sopra, ¢ un’indagine su

un’apparenza di fragilita che in realta attraversa i secoli.”

C’¢ quindi una riflessione generale, un filo rosso che lega le

tre mostre?
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“Il filo rosso per tutte le mostre, che compongono un unico progetto
espositivo, € quello di preservare uno spazio predisposto a vedere
altrove, lasciandosi alle spalle ogni rassicurazione su come l’arte
vada assunta. Per quanto mi riguarda credo che I'arte vada sempre
approcciata considerando lo sguardo dello spettatore. A chi guarda

e quindi offerta una responsabilita. Che va preservata, con cura.”

Secondo quale idea hai scelto gli artisti di Fragile per

Sempre?

“Ho scelto di selezionare artisti di generazioni diverse. In alcuni casi
e stata decisiva la conoscenza di un lavoro specifico che
corrispondeva a tutte le premesse del progetto, per altri casi e stato
un lavoro di squadra, di sollecitazioni reciproche che hanno portato

a lavori realizzati appositamente per questa mostra.”

Qual ¢ stata la maggiore sorpresa avuta in ogni mostra? E in

Fragile per Sempre?

“Sicuramente per tutte la rispondenza di un pubblico non

specializzato sul contemporaneo.”

Qual e stata la principale difficolta incontrata nel corso del

ciclo di mostre?

“Non parlerei di difficolta, allinizio sembrava che lo spazio non
rientrasse nei canoni dei luoghi destinati a mostre di questo tipo. E
stata una sfida anche quella, verificare che forse non esistono luoghi
preposti e altri no. Esistono progetti pit o meno interessanti e i

luoghi per quanto difficili si plasmano su quanto si ha da dire.”
Cio che maggiormente ti ha gratificato?

“Quest’idea di portare il contemporaneo a Palazzo Incontro nasce

nellambito del progetto ABC della Provincia di Roma che ha
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creduto, in modo non formale, alla possibilita di proporre progetti
di qualita anche in contesti non deputati. La rispondenza avuta e
quanto di meglio potessimo aspettarci. Altre gratificazioni sono le
conferme continue che personalmente ho nel rapporto con
gli artisti, sempre pit mi convinco di quanto sia decisivo, da loro

imparo costantemente qualcosa che so che tornera utile nel tempo.”

Un aneddoto sulla mostra?

“Gli allestimenti di ogni mostra sono pieni di aneddoti. Quello che
forse mi piace ricordare ¢ la leggerezza con la quale siamo riusciti

ad affrontare le difficolta allestitive.”

Ora passiamo a intervistare gli artisti ai quali sono state, invece,

sottoposte due domande:

1. Ci dici un aggettivo, o comunque un concetto, che possa

definire il lavoro esposto?
2. Ci confidi una curiosita sul lavoro?

Ecco le loro risposte, rigorosamente in ordine di arrivo:

Laura Palmieri:
1. ” La morte”;

2. “L’opera goffamente esprime qualcosa, non tutto, sul passaggio
dalla vita alla morte, sara cosi netto? La scala gioca sul’ambiguita,
non si sa se si sale o si scende, comunque € un piccolo aiuto, una
fisicita unicamente visiva per accompagnarci, barriera
architettonica, luogo del pensiero, spirale, inferi dove ¢ il regno dei
morti, investigare andare ed aver la possibilita di tornare indietro,
la scala luogo inutile ma funzionale, cripta e pausa. Avventurarsi ...
nella zona del vuoto che si lascia e del vuoto che si va a raggiungere;

lentamente andiamo verso la morte ma abbiamo del tempo in
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questo percorso, un tempo fisico che ci riporta non ci porta.
Soltanto per il fatto che qualcuno c’e stato prima di noi, quella
memoria giudicata dal di qua, ci porta di la con una consapevolezza
sempre differente rispetto alla nostra esperienza di morte in vita. La
sensazione € quella di non essere del tutto certi di poterci fare
un’idea di quando saremo di 1a, quindi la nostra esperienza di morte
vale gia qui, perché noi siamo qui, ma non c’¢ niente di fisico
nell’esperienza ipotizzata della morte, se non qualche esasperante
tentativo eucaristico (che poi ¢ una moda del mondo cattolico che
ha avuto molto successo), a cui sinceramente e difficile credere; per
quanto mi riguarda, per niente rassicurante il fatto di portarsi
dietro il corpo. Noi artisti, che spesso non abbiamo nessuna paura
della morte ma del dolore si, abitiamo volentieri gli interstizi inutili,

1 passaggi.”
Ivana Spinelli:
1. “Immersivo.”

2. “Non so cosa puoO essere curioso... che l'opera nasconde dei
simboli, ed ¢ una specie di macchina per la visione oppure ci
sarebbero diversi aneddoti... Il lavoro, rispetto alla sua prima
installazione nella galleria oltre dimore (che ha fortemente
collaborato alla sua realizzazione) e stato ripulito di tutte le bottiglie
e i cocci dalla donna delle pulizie! Un errore che mi ha fatto
innervosire ovviamente, ma che poi mi ha fatto sorridere e pensare
che il problema della fruizione dell'opera d’arte non e affatto
scontato; e in fondo quel che mi interessa € proprio come

guardiamo alle cose.
Antonio Rovaldi:

1. “Non saprei indicare un aggettivo in particolare. Scegliere un

aggettivo per una propria opera credo sia particolarmente difficile;
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per 'opera Nessuntempo mi risulta poi praticamente impossibile.
Sara per la sua superficie dorata, la sua fragilita e la sua iconica

compostezza.”

2. “La versione originale di Nessuntempo vedeva le due pinne
dorate in posizione orizzontale in bilico su un trampolino,
nell’attimo che precede un tuffo nel vuoto; per la mostra ‘Fragile per
sempre’ le pinne si sono trasformate, nella loro verticalita, da
scultura tridimensionale ad immagine bidimensionale. Avevo una
certa idea di fissita dello sguardo mentre realizzavo quest’opera, di
azzeramento del tempo, tipico dei momenti in cui si compie
un’azione che richiede uno sforzo fisico molto impegnativo. Il
momento che precede un tuffo, per esempio, credo sia simile ad una

sorta di azzeramento del tempo.”
Donatella Spaziani:

1. “Frammenti di resistenza o apparentemente fragile, o meglio

frammenti di vita.”

2. “Ho dovuto imparare a rompere le mattonelle in modo da
ottenere le fratture che mi interessavano per cui ho trascorso una
domenica armata di tenaglie, martello, punteruolo... con le mani
dolenti e sommersa dai cocci fino a ad ottenere quello che avevo in

mente.”
Simone Bertugno:

1. “Per questa scultura trovo appropriato I'aggettivo ALIENO, nel
senso proprio del termine di proveniente da un altro mondo che
nell’accezione biologica del termine, come una specie alloctona,
ovvero che abita o colonizza un habitat diverso da quello originario,

ma che in quell’habitat vive e prospera.”

2. “Questo lavoro, come altri, non ha avuto disegni preparatori ma
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ha preso forma da una visione, concretizzatasi, attraverso le mie le

mie mani, direttamente nell’argilla.”
Jacopo Mazzonelli:
1. “In(tangibile)”

2. “Pile di lettere in bronzo reggono un vetro delle dimensioni del
mio corpo. I caratteri sono ricoperti di pigmento blu. Un blu che
appare nella sua intensita solo se la luce lo avvolge. Quando ho
scelto quel colore ho pensato ad una frase di Kant: “Il cielo stellato

sopra di me, la legge morale dentro di me”.
Gianni Dessi:

1.; 2. “...non ho parole ....”

Antonello Viola:

1. “Empatia.”

2. “Se Claudio Libero Pisano non mi avesse proposto di
sperimentarmi con questo media, cioe il vetro, probabilmente da
solo non lo avrei mai fatto. E per me un materiale nuovo,
concettualmente non empatico, ma al quale mi sono approcciato in
altra maniera, ma sempre fedele alla mia prassi artistica, lavorando

sempre per velature e facendo un buon lavoro di sintesi.”.

Fragile per sempre ha visto la partecipazione di otto artisti: Simone
Bertugno, Gianni Dessi, Jacopo Mazzonelli, Laura Palmieri, Antonio
Rovaldi, Donatella Spaziani, Ivana Spinelli, Antonello Viola che hanno
proposto opere realizzate in ceramica e vetro, per antonomasia
percepiti come fragili. In realta, si tratta di materiali che, se collocati in
condizioni non traumatiche, resistono all'usura del tempo molto piu di
altri, conosciuti come oggetti indistruttibili. Quelle esposte, sono tutte

opere in cui il materiale non € unicamente mezzo per realizzare arte, ma

http://www .artapartofculture.net/2012/05/17/fragile- per-sempre-con-interviste-di-daniela-trincia/print

91



4/10/2015 art a part of cult(ure) » Fragile per Sempre. Con interviste » Print

diventa esso stesso parte integrante della poetica espressiva degli artisti

che ne hanno fatto uso.
Info

e Fragile per sempre
e a cura di Claudio Libero Pisano
e Palazzo incontro — via dei prefetti 22 — 00186 roma

o ufficiostampa@provincia.roma.it; www.provincia.roma.it

e Provincia di Roma — Emanuele Lanfranchi: tel. 06 6766.22809;
e Progetto ABC — Alberto Ferrigolo: tel. 06 6766.7155;

progettoabc@provincia.roma.it

e Civita — Barbara Izzo: tel. 06 691050-220; izzo@civita.it

4 Comments To "Fragile per Sempre. Con interviste"

#1 Comment By Eugenio Santoro On 18 maggio 2012 @ 06:16

Come sempre, La Signora Trincia, scrive in maniera perfetta.
Non ¢ ironia, lo penso davvero.
Complimenti ancora.

Eugenio Santoro

#2 Comment By babajaga On 18 maggio 2012 @ 12:53

mostra bric-brac... scusate ma lo penso davvero. L’autrice scrive bene, €

VEro.

#3 Comment By Marco On 22 maggio 2012 @ 10:09

forse bric-a-brac!
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al di l1a dell’offesa alle opere, e percio agli artisti, perché i loro lavori
sono sempre dei lavori e devono essere rispettati in quanto tali e non

chiamati cianfrusaglie, la mostra ¢ molto bella.

#4 Comment By strofe alterne On 24 maggio 2012 @ 11:06

Libero Pisano sta all’arte come Scillipoti alla politica

pubblicato su art a part of cult(ure): http://www.artapartofculture.net
URL articolo: http://www.artapartofculture.net/2012/05/17/fragile-per-sempre-con-
interviste-di-daniela-trincia/
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Gianfranco Chiavacci: dal MIA al libro, un
tributo

di Benedetta Donato | 18 maggio 2012 | 541 lettori | No Comments

Durante la seconda edizione di Milan Image Art Fair, prima fiera
d’arte italiana dedicata alla fotografia e al video conclusasi ieri a Milano,
i riflettori si sono accesi sull’artista Gianfranco Chiavacci (1936 —
2011) e sulle sue pionieristiche sperimentazioni dei primi anni 70 con il
mezzo fotografico.

Grazie al sostegno della Galleria Die Mauer Arte Contemporanea
di Prato, ¢ stata allestita una mostra-tributo con oltre cento lavori che
rappresentano soltanto una selezione della vastissima e articolata
produzione dell’artista, cui e dedicato il volume Gianfranco
Chiavacci — Ricerca Fotografica a cura di Aldo Iori e Angela
Madesani (Gli Ori — editori contemporanei, maggio 2012) presentato

in anteprima lo scorso 4 maggio.

Il cursore diretto sulle immagini visualizzera le didascalie; cliccare

sulle stesse per ingrandire.
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Figura tutta da scoprire sulla quale si aprono molte domande,
Chiavacci. La mostra e il libro rappresentano una volonta di
approfondimento nuova rivolta a un autore vissuto in un atteggiamento
di chiusura. Egli, infatti, ha avuto una tale tensione nei confronti della
ricerca che cio lo ha fatto rimanere ai margini dell’attenzione generale;
egli ha deciso di lavorare come e quando diceva lui, leggendo le cose in
solitudine, comprendendo in tempo che I'arte e la fotografia stavano

prendendo un altro corso.
Durante la presentazione del volume, Angela Madesani lo definisce:

“artista a 360 gradi che si occupa della fotografia sfruttando
ogni altro mezzo artistico, un grande intellettuale che lavora
sulla fotografia pur non usando la fotografia... il Ghirri che
scrive, che pensa e riflette sul senso della fotografia alla fine

degli anni ’60 e gli inizi degli anni *70”.

Proprio in questo periodo, nel pieno della sua riflessione pittorica
sull’'uso del linguaggio binario, si accosta ad un impiego non
convenzionale della macchina fotografica, elaborando un’inedita
riflessione sul medium che arriva a soluzioni innovative. La
processualita fotografica non e solo oggetto di analisi concettuali, ma
anche di ricerche sperimentali sulla luce e sul movimento dell’oggetto
nello spazio, sulla dimensionalita, sul colore e sulla definizione di
tempo. Le ricerche fotografiche sono raccolte dall’artista in diverse
modalita, tra cui spicca un piccolo volumetto autoprodotto in edizione
unica (Opera n. 1512) datato 1972-1973. Traslazioni, sfuocature,
rotazioni sul piano, rotazioni nello spazio rappresentano invece le
differenti tipologie di lavoro, catalogate come Ricerca Fotografica e
frutto di vere e proprie sperimentazioni visive realizzate in pellicola 24
X 36 sia positiva a colori che negativa in bianco e nero. L’artista e
interessato alla logica del mezzo, al processo esecutivo della nascita

dell'immagine fotografica, alla possibilita di intervenire sugli aspetti
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linguistici e alle capacita di astrazione dell'immagine. Gli interessa
oltrepassare 1'uso comune della macchina fotografica, basandosi

sempre su una semplicita espressiva minima.

“Il suo lavoro € un raffronto continuo tra la memoria visiva e
la memoria statica. Memoria visiva che non si presta mai ad
una sintesi, e memoria statica, fotografica in cui ¢ un

accumulo di luce.”

A questo lavoro dedichera la sua ricerca fino a meta degli anni’80
raggiungendo risultati qualitativamente molto alti e interessanti per
I'innovazione dell'immagine e del suo uso artistico, offrendo risultati
inediti e avanguardistici nell’lambito della ricerca fotografica italiana e

non solo. Nel 1974 in Promemoria per una foto grafia totale scrive:

“Perché fissare un’'immagine? Perché?/ L'immagine fissata e
conservazione/ Il ricordo non € mai processo statico...
Conservare un’immagine, fissarla € un processo di
equivocazione/ Il passato proprio per cio € passato/ Passato:
superato gia trascorso cio che si ¢ verificato prima/ Tutto €
processo temporale/ L'immagine fotografica non esiste/
fissare un attimo e farlo diventare testimonianza € un

omicidio”.

Chiavacci vuole essere e produrre con grande verita, entrando a far
parte di quelle figure anacronistiche del passato piu recente. Sempre in
una contemporaneita che non e nel tempo dell’arte, ma che riesce ad

anticiparla.
Info

e Gianfranco Chiavacci. Ricerca Fotografica
e A cura di Aldo Iori e Angela Madesani
e catalogo Gli Ori Editori, Prato 2012 volume di 232 pagine, 320

immagini in b/n e colore; saggi di Angela Madesani e Aldo Iori, un
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regesto dei 238 vintage e i testi teorici dell’artista sulla

sperimentazione fotografica.
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Audrey Hepburn: una diva, una donna, una
madre. Intervista a Luca Dotti

di Gabriella Pastore | 18 maggio 2012 | 801 lettori | 1 Comment

Fino a qualche mese fa ’Ara Pacis ha ospitato una mostra/tributo
Audrey a Roma dedicata a una grande icona del cinema mondiale,
Audrey Hepburn, e per 'occasione ebbi il piacere di scambiare delle
battute con Luca Dotti, secondogenito dell’attrice. Da un lato le mie
domande, volte a sottolineare la figura di una una madre oltre che di un
mito; dall’altro le risposte di un figlio che ha dipinto, a cuore aperto,

una donna cosi come nessuno mai I’ha immaginata.

Il cursore diretto sulle immagini visualizzera le didascalie; cliccare

sulle stesse per ingrandire.

E’ emersa cosi una Audrey che nel tempo € riuscita a coniugare e a far
convivere con naturalezza la sua carriera e la sua vita privata, riuscendo

a tener fuori Hollywood dalla porta di casa e trasferendo ai suoi cari
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storie di grandi amicizie e di un bellissimo passato. Una mamma che ha
vissuto tutta la sua adolescenza in un’Olanda occupata dai Nazisti e che,
al compimento del sedicesimo anno di eta, aveva perso gia molte
persone care e quasi tutti i beni di famiglia; da questo momento in poi,
dopo che la morte l'aveva solamente sfiorata, la decisione di
ricominciare e di ricostruirsi una normalita, racchiudendola in due
parole: casa e famiglia. Da qui la sua passione per gli animali, per il suo
piccolo Yorkshire con il quale amava passeggiare sola per Roma,
entrare nelle botteghe; pitu che un’icona, una donna che non ha mai
perso la sua semplicita e il senso della quotidianita, adorava stare ai
fornelli, mangiare spaghetti al pomodoro e, durante i suoi lunghi viaggi,
non mancava mai nella sua valigia una confezione di olio e di
parmigiano. Fu sempre in quell’occasione che ricordai a Luca alcune
parole che il fotografo e ritrattista statunitense Richard Avedon spese
per sua madre “Sono e saro sempre sconvolto dalla presenza di Audrey
Hepburn di fronte al mio obiettivo. Non mi é possibile migliorarla. E
lei e basta, ed e sempre li. Posso solo registrarla, non mi é possibile
interpretarla. Non é possibile renderla superiore a cio che lei é gia. E
come se fosse riuscita a realizzare in sé stessa il suo piu perfetto
ritratto”; Luca rimase sorpreso da questa affermazione, mai udita
prima, parole emozionanti mai lette e, alla mia domanda “Se anche lei
avesse un obiettivo da puntare, su quale immagine di sua madre si
soffermerebbe per trarne il ritratto migliore?”, la sua risposta si
concentro su una figura forte, determinata, militare, su una persona
che dedico quasi tutta la sua vita ad affiancare le missioni Unicef, a
scendere in campo, spesso sotto il fuoco delle armi, e rischiare la vita

insieme a tutta la gente meno fortunata.

A distanza di mesi e dopo il grande successo che ha avuto la mostra,

facciamo un po’ il punto della situazione proprio con lui, Luca Dotti.

Luca, mesi fa mi ha presentato il lato piu intimo di Audrey,

mettendo in risalto non P’attrice, ma la figura della mamma e
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della donna che le é stata a fianco. Secondo alcuni dati la
mostra ha registrato un vero e proprio record: 50.000
visitatori, con una media di circa 1.450 presenze giornaliere.
Considerando che I'integrazione del costo del biglietto ¢ stata
interamente devoluta all’Unicef, direi che la sua squadra puo
ritenersi ampiamente soddisfatta. Ma al di la dei numeri, che
di questi tempi senz’altro fanno la differenza, cosa pensa

riguardo questo successo?

“Prima di tutto una considerazione per me piacevole e importante.
In mostra non era esposto il lato piu intimo di mia madre, quello
della sua vita a casa, in famiglia; ciononostante e stato cosi
percepito. Questo indica che, anche senza svelare “tutto”, la sua
umanita abbia fatto breccia nel pubblico. Questo ¢ un punto
importantissimo per la missione di UNICEF, perché e di questo che
si tratta: vedere il mondo, anche quello non sempre sotto i nostri
occhi, come vicino. Questa € I'importantissima missione dei tanti
Ambasciatori che lavorano con UNICEF che, tramite la loro fama e
la loro professionalita, riescono a spiegarci I'importanza del nostro

contributo.”

Se la matematica non € un’opinione, 100.000 occhi quindi
hanno spiato (con consenso) nella vita privata di Audrey.
Gigantografie di sua madre colta in azioni quotidiane, suoi
abiti, suoi oggetti personali dal passaporto al beauty case.
Con la mostra realizzata a Roma e la pubblicazione del
volume Audrey a Roma, curato da lei e da Ludovica Damiani,
pensa, a mostra conclusa, che siate riusciti a creare un ponte
tra la Audrey che lei stesso mi disse stentava a riconoscere in
alcuni tratti e la sua memoria personale? Secondo lei i
visitatori, trovandosi di fronte ad una icona spoglia della sua
celebrita e vestita di normalita, come hanno reagito o meglio

lei cosa avrebbe voluto che gli altri avessero colto da quegli
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scatti e quegli affetti personali messi in mostra all’Ara Pacis?

“Il vero successo del progetto e stato avere avuto la fortuna di creare
questo ponte, tra memorie collettive e personali. Molti momenti
immortalati dalle foto in mostra non li potevo ricordare. L'emozione
piu grande, ripeto, € venuta proprio dal pubblico che ha saputo
capire e per questo lo ringrazio; c’e stata un intesa andata ben oltre

la mostra stessa.”

Nel 2003, nel Palazzo Wedekind a Roma, ci fu un’altra
mostra dedicata a sua madre Omaggio a Audrey: ’eleganza ed
il coraggio a cura della Galleria Mascherino. La mostra ebbe
un successo clamoroso, il tutto a dieci anni dalla morte di

Audrey. Ha un ricordo di questa mostra?

“La mostra di cui parla non fu organizzata dalla Fondazione che
porta il nome di mia madre, la Audrey Hepburn Children’s Fund

(www.audreyhepburn.com) e non nacque con Uuno ScCopo

unicamente benefico, dunque, malgrado 'omaggio, penso sia stata
una occasione in questo senso sprecata. Lei uso il suo nome per
portare fondi e consensi alle missioni UNICEF. Senza questo scopo
sarebbe restata felicemente in disparte e definitivamente lontana

dai riflettori. Purtroppo non tutti la pensano cosi.”.

Secondo lei perché il pubblico ricerca e avverte
continuamente il bisogno di non staccare mai quel fil
rouge che lo lega ad un mito? Dal visitare per P'appunto
queste mostre o addirittura dal collezionare pezzi di vita di

queste icone.

“La risposta a questa domanda € molto complessa e non puo stare
in queste poche righe. Le motivazioni che animano la curiosita
possono essere molteplici. Amo credere che il modo in cui mamma

ha condotto carriera e vita privata, in maniera molto distante da
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quello che ci si aspetta solitamente da una diva, sia sempre un
messaggio attuale e positivo.
Con UNICEF prese I'importantissima decisione di “tassare” un
meritato riposo per tornare a fare parlare di sé. Credo che ognuno di
noi debba trovare lo spazio per donare una parte, anche piccola, del
nostro tempo e del nostro denaro, anche ora.
La crisi € un problema reale e drammatico per tutti, ma per milioni
di bambini e vita o morte. 22.000 muoiono, ogni giorno, e per cause
prevedibili. E una cifra terribile, ma goccia dopo goccia possiamo
fare la differenza. Un vaccino costa pochissimo e salva una vita:

www.unicef.it/web/vogliamozero”

La ringrazio per avermi concesso ancora una volta una
intervista. Ultima domanda: progetti futuri legati all’Unicef e

alla figura di Audrey?

“Con la Fondazione stiamo lavorando per portare Audrey a
Roma all’estero e in contemporanea su due nuovi progetti editoriali.
Continua anche la nostra collaborazione con UNICEF. In Italia ha
riscosso un bel successo il progetto Bomboniere del Cuore, un modo
solidale di condividere i nostri giorni piu belli, invito tutti ad
informarsi sul sito UNICEF.it.”

1 Comment To "Audrey Hepburn: una diva, una donna, una madre. Intervista a Luca Dotti"

#1 Comment By abdoulaye On 13 ottobre 2013 @ 15:31

Bel intervista con un figlio che descrive bene una donna con un gran’

cuore !
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A proposito di MIA

di Cristina Villani | 18 maggio 2012 | 1.036 lettori | 1 Comment

E’ solo alla seconda edizione eppure il MIA (Milan Image Art Fair)
entra gia di diritto tra le manifestazioni artistiche e culturali italiane di
rilievo (lo scorso anno si sono registrate circa 15.000 presenze), che si

occupano di fotografia e di video arte.

Ideato e curato da Fabio Castelli, si e svolto dal 3 al 6 maggio nello
spazio Superstudio Piu di Via Tortona a Milano; hanno
partecipato oltre 250 espositori e 211 artisti, italiani e non, ad ognuno
dei quali era riservato un proprio stand ed un fascicolo dedicato, che
raccolto assieme a quelli di maggiore interesse, andava a comporre una

sorta di catalogo personalizzato.

Il cursore diretto sulle immagini visualizzera le didascalie; cliccare

sulle stesse per ingrandire.
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Aope A

I nomi storici della fotografia, Elliott Erwitt, Alberto Korda e le sue
celebri immagini di Che Guevara, i ritratti di August Sander che ci
hanno raccontato la societa tedesca del XX secolo, i grandi paesaggi di
Edward Burtynsky, i nostri Mario Giacomelli, Luigi Ghirri,

Olivo Barbieri, Mimmo Jodice, solo per citarne alcuni.

Fra i tanti importanti progetti proposti, una menzione particolare per le

opere dell'iraniana Shadi Ghadirian (Podbielski Contemporary)
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sempre incentrate sui temi dell’emancipazione femminile, La Terza
Venezia onirica e misteriosa di Silvia Camporesi (Photographica
Fine Art), le piccole foto/poesie di Masao Yamamoto (Massimo
Minini), leclettico Hassan Hajjaj (Oltredimore Bologna)
soprannominato “UAndy Warhol di Marrakesh”, 1’emozionante
incontro con I'Italia del marchigiano Renzo Tortelli (Pavesi Fine
Art) e l'interessante lavoro di denuncia di Raffaello De Vito, Nero

Pinocchio (Galerie Eulenspiegel).

Un padiglione tematico (frequentatissimo, a rispettare la tradizione che
vede Milano strettamente legata a questo settore di attivita) e stato
dedicato ai fotografi come Herb Ritts, Andy Warhol, Malick
Sidibé, Ugo Mulas che si sono occupati di moda, ritraendone gli

affascinanti protagonisti.

A tutto questo si aggiunga un ricco programma di appuntamenti per le
presentazioni editoriali tra cui il recente Francesca Woodman —
Roma 1977-1981 (AGMA Edizioni), Fabrizio Ceccardi con Out of
Eden (ed. Punctum), il secondo volume di interviste A tu per tu con
i grandi fotografi e videoartisti di Manuela De Leonardis (ed.
Postcart), Daido Moriyama con Okinawa (ed. Superlabo).
Numerose anche le occasioni per i booksigning, cosi che lungo i corridoi
e fra gli stand non € stato raro incontrare le star del panorama
fotografico come Ferdinando Scianna, Gianni Berengo Gardin,
Tano D’Amico.

Interessante il riscontro dei dati di presenza e di vendite,positivi, di
questo secondo anno di vita della manifestazione milanese, anche per
sottolineare l'importanza della fotografia nel panorama artistico

contemporaneo.
Info

e MIA — Milan Image Art Fair 2012
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e Superstudio Piu (Via Tortona 27, Milano)
e dal 3 al 6 Maggio 2012 — www.miafair.it
e A cura di Fabio Castelli
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Filippo Leonardi. Freevolo. L’'Intervista

di Francesco Lucifora | 19 maggio 2012 | 545 lettori | 1 Comment

Freevolo, personale di Filippo Leonardi curata da Claudio
Cravero per la galleria Collicaligreggi, rappresenta una tappa
importante nel percorso dell’artista catanese che ha avuto modo di
concludere il progetto Colombaia finalizzando un lungo periodo di
lavoro e ricerca. All'indomani dell’affollato opening del 21 aprile scorso,
riesco a rubare una breve intervista per approfondire le istanze presenti
in Freevolo e sapere qualcosa in piu sulle modalita che hanno spesso
portato Filippo Leonardi al sovvertimento di ordini prestabiliti per
mezzo di installazioni e meccanismi lontani da canoni che dirigono

verso la contraddizionione come codice di nuova conoscenza.

Il cursore diretto sulle immagini visualizzera le didascalie; cliccare

sulle stesse per ingrandire.

Mi piacerebbe sapere da quali istanze scaturisce il progetto
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espositivo Freevolo e quali direzioni e nuove derive sono da

considerare rispetto al tuo percorso?

“Il mio lavoro scaturisce da quelle che sono le mie piu profonde
passioni, uno degli artisti piu autentici della scena artistica
contemporanea, sostiene che spesso il lavoro dell’artista e di gran
lunga piu intelligente dell’artista stesso, stando a questa
costatazione non posso dire verso dove galleggero in futuro.
Lasciando da parte le provocazioni, da alcuni anni lavoro sul
concetto di trasformazione e di vivente, scelta verso la quale mi
sono orientato in maniera molto spontanea, visto gli elementi
attraverso i quali si manifesta il mio procedere.

Da tempo avevo in mente di lavorare a un progetto che avesse come
protagonisti i colombi viaggiatori, cosi invitato dall’architetto Marco
Navarra ad affiancare il suo progetto di restauro per la Galleria
Civica d’Arte Contemporanea di Siracusa, che prevedeva la
costruzione di un padiglione mobile come spazio espositivo
temporaneo, ho trovato il contesto giusto per realizzare finalmente
il lavoro. L’idea di base era di mettere in comunicazione il modulo
espositivo mobile con il Museo, attraverso l'utilizzo di colombi

viaggiatori.”

Quali erano le tue intenzioni quando hai pensato di montare
una microcamera al colombo viaggiatore? Puoi raccontarmi

delle fasi di questa operazione, gli imprevisti e i risultati?

“Semplicemente quelle di riuscire a produrre un video
sperimentale, un prodotto non omologato, qualcosa di non
convenzionale, ma senza ripiegare sull’utilizzo di mezzi troppo
tecnologici o molto alla moda, mi riferisco ad esempio al frequente
uso del Super8 in questi ultimi anni, sicuramente di grande effetto
ma poco contemporaneo come tipo di approccio. La mia idea era

semplicemente quella di riportare il punto di vista degli uccelli
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durante il volo, noi uomini abbiamo un concetto del volo
abbastanza falsato, viaggiamo trasportati da mezzi meccanici che ci
hanno abituati a percepirlo come qualcosa di sublime e liberatorio,
gli uccelli per levarsi in volo devono mettere in movimento le ali
agitandole con una frequenza elevatissima e questo comporta un
notevole dispendio di energie, anche 'assetto di volo ne risente, non
e infatti cosi fluido, ma diventa qualcosa di completamente diverso
da cio a cui siamo abituati. Per la realizzazione di questa serie di
video, ho allacciato una leggerissima videocamera sul petto di un
colombo viaggiatore, ho poi effettuato una seri di lanci da luoghi
differenti. In mostra ne ho presentati quattro, uno di gruppo dalle
pendici dell’Etna verso la colombaia collocata presso il mio studio,
due incrociati tra due colombaie differenti, e un ultimo che riprende
il tragitto dalla galleria verso la colombaia che si trova nel mio

studio.”

I1 progetto espositivo Freevolo appare come un dispositivo
unico che si mostra in alcuni dettagli molto affascinanti, puoi
dirmi con quali modalita sei approdato al lavoro La natura

ama nascondersi” e a Dissuasori#2?

“Freevolo ¢ una parola inesistente che ho inventato per la
circostanza, formata per meta dalla parola inglese free unita
all'italiana volo, la cosa interessante di questo accostamento, €, che
pur dando vita ad un termine non corretto rimandi ugualmente al
concetto di volo libero, tema centrale del progetto, il risultato e
molto interessante e dimostra come in maniera laterale si possa
arrivare all’evocazione di un determinato fatto, utilizzando una
parola inesatta e per lo pitt composta da termini di lingua differente.
Per quanto riguarda La natura ama nascondersi, € per certi versi il
filo conduttore tra i lavori passati e quest’'ultimo lavoro, la frase e
una citazione di Eraclito, e sono ben consapevole di non essere stato

il primo a utilizzarla, questo aforisma e stato oggetto di grandi
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controversie, sia nell’antichita che in tempi recenti. Io credo che con
questa frase il filosofo volesse semplicemente sottolineare il fatto
che non e facile vedere la realta, quindi occorre aprire bene gli occhi
e guardare in profondita anche le cose che all’apparenza possono
sembrare banali, ed & per questo che I'ho presa a prestito. Il lavoro e
costituito da una scritta al neon di colore verde di dimensioni molto
ridotte, il carattere € un corsivo, riprende la mia -calligrafia,
lartigiano che ’ha realizzata ha cercato di riprodurla in maniera
quanto piu fedele possibile alla scritta da me riportata su un
supporto cartaceo.

Mentre la serie dei dissuasori si contrappone alla serie dei posatot,
anche quest’'ultima presente in mostra. La contrapposizione di
questi oggetti scultura ¢ un modo per sottolineare come all’interno
della nostra societa, uno stesso individuo, di specie animale o
umana, dal mio punto di vista non fa alcuna differenza, possa essere
discriminato o accettato non per quello che ¢ ma per quello a cui e

utile.”

Tra quali fatti e in quali momenti il tuo linguaggio si e
soffermato sulle contraddizioni della realta, le pieghe
ambigue dell’esistenza umana e la relazione tra uomo e

natura?

“Percepisco I'essere umano come parte integrante della natura, da
questo tipo di percezione, come sostiene il curatore della mostra
Claudio Cravero — non puo che scaturire una relazione tra due
soggetti agenti e non un oggetto passivo (la natura) e un soggetto
curioso (I'nvomo) — quindi la mia idea e che oggi non ha piu senso
parlare di cose prodotte in natura, perché discorrere di natura
significa opporla a cultura, pensarla cioé come qualcosa
d’indipendente dall'uomo. Per questo le mie installazioni si
presentano come scenari e dispositivi apparentemente paradossali,

perché, in fondo, superando la contrapposizione
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artificiale/naturale, esse restituiscono quell’ambiguita nascosta

dietro ogni porzione di natura indagata.”

Ormai da tempo si dibatte e si discute sul ruolo dell’artista,
sia che si parli di mondo oppure di sistemi piu piccoli. Per un
artista che ha sempre riposto fiducia nella militanza etica del

fare artistico, qual ¢ il tuo pensiero a riguardo?

“Penso che lartista non abbia piu nessun ruolo all'interno
dell’attuale sistema dell’arte, ma continui ad averlo nel mondo
reale, nella vita di tutti i giorni. Il sistema dell’arte ha ridotto
lartista a una sorta di marionetta: in questo sistema il valore
economico delle opere prodotte dall’artista riesce ancora ad avere
una certa influenza, ma fuori da quel sistemna il valore reale di molta

arte prodotta nell’ultimo ventennio e del tutto ininfluente.”

Mi piace concludere parlando della Sicilia, la terra dove sei
nato e da dove parti e ritorni per ogni viaggio. Secondo te,
come si potrebbe spiegare lo stato dell’arte e della cultura di
una regione che negli ultimi anni ha visto fasi di grande
energia e altre di relative disillusioni, ma anche ’apertura di
alcuni spazi no profit o il successo e la difficolta di iniziative

legate alla promozione dell’arte?

“Credo che gli spazi indipendenti siano 'unica realta possibile per
I’arte contemporanea in Sicilia, dove improbabili fondazioni e
musei, nascono e muoiono come se niente fosse. Queste strutture
dovrebbero sostenere l'arte e gli artisti, ma in realta sono loro a
sostenersi sfruttando le energie di questi ultimi, e come se non
bastasse alla prima difficolta, conseguenza della cattiva gestione o
del loro legame con la corrente politica del momento, crollano come
castelli di sabbia, senza restituire neanche un briciolo di

quell’energia sottratta agli artisti.”
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Info

e FREEVOLO

o galleria collicaligreggi

e Via Oliveto Scammacca n.2A

e 95127, Catania, Italia

e dal 21 aprile al 16 giugno 2012

e orari da martedi a sabato 16:00 — 20:00 o su appuntamento
e http://www.collicaligreggi.it/

1 Comment To "Filippo Leonardi. Freevolo. L’Intervista"

#1 Comment By ARTECONTEMPORANEA bruxelles On 21 maggio
2012 @ 20:07

Finalmente un’intervista di contenuti ad un artista che ho sempre
stimato per aver fatto della pratica artistica un’occasione di riflessione
intellettuale. Vedo che qualcuno nell’entourage citoyenne siciliano,
comincia ad accorgersene...

Purtroppo con INAUDITO, INSOPPORTABILE e GRAVE ritardo!
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Orith Youdovich, I’Atemporita, giusto il
Tempo della fruizione

di Naima Morelli | 19 maggio 2012 | 481 lettori | No Comments

C’e qualcosa di totalmente, meravigliosamente assente nelle fotografie
di Orith Youdovich, dal 12 aprile al 30 maggio in mostra alla
Galleria Gallerati di Roma.

Il paesaggio senza figura umana € piu che altro un pensiero. E’ la
solitudine di qualcuno che guarda la bellezza di un bosco, la
sconfinatezza di un deserto, la maestosita delle rovine, ma non
riscontra nessun elemento di vita con il quale cominciare un dialogo. E’
solo con se stesso. E’ pura contemplazione. L’assenza che € malinconico

desiderio di presenza.

Il cursore diretto sulle immagini visualizzera le didascalie; cliccare

sulle stesse per ingrandire.

Cosi si presentano gli scatti di Youdovich, artista israeliana dagli occhi
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vivaci dietro gli occhiali.
E’ appena tornata da un incontro all’Accademia di Belle Arti, dove gli
studenti hanno avuto modo di conoscere la sua poetica, ed ¢ attorniata

dalle domande dei numerosi venuti al vernissage della sua mostra.

Un pensiero dunque, una meditazione solitaria: I'uso della vasta gamma
di grigi che non arriva mai al nero puro pare confermare questa ipotesi.
La stessa nebbia che potremmo trovare aprendo a meta la testa del
pensatore di Rodin, la stessa nebbia di qualcuno che sta cercando

qualcosa, una mancanza puramente interiore e non esplicabile.

Incomunicabilita? Non a caso il lavoro della fotografa e stato piu volte
paragonato a quello del grande cineasta Michelangelo Antonioni, al
quale lei stessa ha guardato nella serie Dialogo con Michelangelo

Antonionti, da cui uno splendido libro edito da Postcart.

Paesaggi che sarebbero potuti essere negli occhi di Monica Vitti

dunque, ma dove sono state scattate queste fotografie?
Spiega Orith:

“In Israele. In realta per I'osservatore sapere la dislocazione
geografica non ¢ fondamentale, al fine di appropriarsi della
percezione, ma la verita e che io, personalmente riesco a
fotografare solo nei paesi che sento pitt miei, ovvero la mia
natia Istraele e in Italia. Ecco, se ad esempio avessi cercato
qualcosa di simile in Francia, sono sicura che il risultato non

sarebbe stato lo stesso”

Come Pasolini che per L’Edipo Re e la Medea ha preferito ricercare
locations in Marocco, Turchia e in Siria, piuttosto che nella Grecia a cui
il mito si riferisce, con quest’idea del richiamo al Primigenio del mondo,
cosi Orith Youdovich, chiamando in causa qualcos’altro in cui Google
Maps o Google Earth non devono assolutamente intromettersi, disloca

la sua narrazione-non narrazione in un altrove. Badate: altrove, che
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non € un “qualsiasi”.

“Sono pero felice di sentire che mi e stato chiesto dove sono
state scattare le fotografie, ma non la storia delle rovine che

sono il soggetto stesso della fotografia.”

Segno evidente che la poetica personale, 'atmosfera straniante che fa
da filtro tra l'obiettivo e il soggetto e talmente forte da diventare

protagonista.

C’e molta terra e poco cielo nelle immagini di Orith, per impedire che
qualcuno, per dirla alla De Andre “ci costringa a sognare in un

giardino incantato”.

La trascendenza non e da trovarsi dunque in cieli nuvolosi, pare
instradarci I'artista, ma nella psicologia dell’osservatore che si rivolge

alla terra madre.

La curatrice Chiara Micol Schiona nel proporre una lettura di questa
esposizione parla di luogo, frammento e memoria, di un bianco e nero
“concetti da decifrare e codificare” e di frammenti “celati e, taciuti,
tracce inquietanti, come le rovine” impregnate dell’anima del luogo di

James Hillman.

Oltre alle fotografie e stato deciso di inserire un video “non montato,
non ritoccato in nessun modo” ci tiene a spiegare Youdovich, che e
nient’altro che la registrazione del suo percorso in automobile nel
deserto israeliano. “Quello che pensiamo guardando fuori dal
finestrino”, sarebbe potuto essere il sottotitolo, perfettamente in linea
con l'universo interiore presente nei suoi scatti, per quanto questo

filmato sia decisamente piu spontaneo (ma non meno efficace).

Dunque nel frastuono dell’arte contemporanea e della fotografia che si
vuole fare sempre piu spettacolare, ecco una mostra che riporta alla

quiete della contemplazione e alla meditazione esistenziale.
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Per calarsi nell’atemporalita, giusto il tempo della fruizione.
Info

e Orith Youdovich. Oscurita — luogo frammento memoria
e 12 aprile — 30 maggio 2012

e Galleria Carlo Gallerati

e Via Apuania, 55, 00162 Roma

e tel. +39.06.44258243; info@galleriagallerati.it

o www.galleriagallerati.it

e dal lunedi al venerdi: ore 17.00-19.00 / sabato, domenica e fuori

orario: su appuntamento
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Le prigioni americane: costi crescenti,
business e nessuna riabilitazione

di Marino de Medici | 20 maggio 2012 | 775 lettori | 1 Comment

Vi sono statistiche che non

fanno onore agli Stati Uniti. In

particolare, quelle concernenti la
carcerazione.

E di alcuni giorni fa la notizia
che, per la prima volta nella
storia nazionale, piu di un
americano su cento € in

g N

prigione.

Il numero dei carcerati in America ¢ prossimo ormai ad un milione
seicentomila. A questa popolazione carceraria vanno aggiunte altre
723.000 persone detenute in prigioni locali. Poiche la popolazione
americana ¢ di 230 milioni, cio significa che un americano su 99,1 e,
come si dice in America, dietro le sbarre.

Di fatto, gli Stati Uniti hanno il piu alto numero di carcerati al mondo;
la Cina, con una popolazione di 1 miliardo 300 milioni, ovvero cinque
volte quella del’America, ¢ seconda con 1.600.000 carcerati. Se i
carcerati costituissero uno stato americano, sarebbe il trentaseiesimo

per popolazione.

E c¢’¢ un’industria in America che cresce ad un ritmo superiore (ed €
tutto dire) di quello dell'industria della salute e dell’educazione: si tratta

dell'industria carceraria, che costruisce e gestisce i detenuti federali e
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statali.
Nel 2010, infatti, il reddito dell'imprigionamento negli Stati Uniti era di
tre miliardi di dollari per le due maggiori compagnie, la Correction
Corporation of America e il Gruppo GEO. E l'industria che, oltre a
generare profitti, da lavoro ad una massa di persone, settecentomila. Ed

e un lavoro ben pagato.

Prendiamo il caso della California, dove i carcerati sono 170.000. Per
sorvegliarli sono in servizio trentamila guardie carcerarie. Si calcola che
il costo di un carcerato statale in California sia di 47.000 dollari,
36.000 euro. Il costo totale € di 6 miliardi di dollari. Solo gli
straordinari del personale carcerario costano mezzo miliardo di dollari
alla California.

Sono cifre che la dicono tutta sugli squilibri di una nazione che ¢ in fin
dei conti la piu ricca ed avanzata al mondo.

Uno studente costa mediamente allo stato della California la modica
somma di 11.000 dollari. Ed ancora, il costo di uno studente di
Community College — istituzioni universitarie biennali a basso costo
finanziate dagli stati — € di appena 5.000 dollari. Lo studente di un
college statale con corsi quadriennali costa poco di piu, 7.000 dollari;
quello di un’universita statale, 12.000. Solo il Texas ha piu carcerati

della California, 172.000.

Preoccupata dai costi crescenti, la legislatura del Texas ha approvato
modifiche allamministrazione della giustizia nelle carceri aumentando
il numero e la disponibilita di corsi di rieducazione per i
tossicodipendenti e la concessione di liberta sotto forma di parole, ossia
liberta provvisoria approvata dalla magistratura. Alla fine del 2011,
all'incirca la meta dei detenuti in carceri federali erano stati condannati
per violazioni delle leggi federali per il possesso e lo spaccio di droghe,
incluso il semplice possesso di maijuana e di metamfetamine. Secondo
una statistica del Justice Policy Institute, il 5,3 per cento era in carcere

per possesso ed il 91,4 per cento per spaccio (trafficking). Secondo lo
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stesso istituto, ogni dollaro speso in programmi di riabilitazione presso
comunita autorizzate permette il risparmio di 18 dollari per ogni

detenuto che sconta la pena in un penitenziario.

Un altro segmento di impressionante entita ¢ quello delle persone che
vengono incarcerate per guida sotto l'influenza di droghe e alcool, la
cosiddetta DWI. Solo nel Texas sono 5.500. Questa ¢ la categoria dei
crimini non violenti per i quali dovrebbero valere pene non detentive e
la rieducazione. Ed ancora, il governo federale paga 9o dollari
all'industria carceraria per ogni immigrante illegale arrestato e

detenuto in uno speciale carcere a San Diego.

Che le carceri siano un buon affare lo prova anche il fatto che una delle
due maggiori imprese ha speso 18 milioni di dollari negli ultimi dieci
anni per ottenere concessioni da parte del Federal Bureau of Prisons,
che controlla l'imprigionamento di 200.000 persone. Secondo
statistiche federali, nel 2010 il 16 per cento dei detenuti federali ed il 7

per cento dei detenuti statali erano rinchiusi in carceri private.

Un’ultima triste constatazione ¢ quella che concerne la composizione
della popolazione carceraria. Nel 20016, un adulto nero su 15 era in
prigione. Peggio ancora, un giovane nero, tra i 20 e i 34 anni, su nove e
in un penitenziario. Ed ancora, un hispanico su 35 € in carcere. Infine,
un’indagine del Pew Center ha accertato che mentre soltanto una donna
bianca su 355 di un’eta compresa tra i 35 e i 39 anni e in prigione, la

percentuale per donne afro-americane della stessa eta e di una su cento.

Il dibattito che si e aperto sull’anacronismo della giustizia punitiva si e
fatto piu intenso negli ultimi anni. Tra le ragioni che militano a favore
di un passaggio dalla giustizia punitiva a quella “restorative” ossia di
riabilitazione spicca la pressione finanziaria sugli stati. In pratica, si e
aperta una finestra di opportunita che varie legislature stanno
esaminando. Basti citare un dato di fatto, che nel 2007 gli stati hanno

speso 44 miliardi di dollari per le cosiddette “corrections” ossia per
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I’amministrazione dell'imprigionamento. Nel 1987 la spesa ammontava

\

a 10,6 miliardi: in venti anni, considerando l'inflazione, la spesa e

(D’

aumentata insomma del 127 per cento. Nell'ultimo anno fiscale
previsto un aggravio di spesa dellammontare di 25 miliardi, stando ai
calcoli della National Association of State Budgeting Officers. Valga un
esempio: lo stato dell’Arizona spende 63 dollari al giorno per
mantenere un carcerato. Per non parlare di un altro dieci per cento
dovuto ai costi medico-sanitari in forte aumento, anche perche la

popolazione carceraria sta invecchiando.

Se € vero che l'opinione pubblica comincia a riflettere su questi costi,
assolutamente sproporzionati nel caso di carcerati per crimini non
violenti, vero € anche che la politica punitiva continua ad essere favorita
da fattori politici, primo fra tutti il fatto che il sistema politico premia
quei partiti e quei candidati che giocano la cosiddetta “crime card”,
ossia la rigida applicazione degli statuti criminali come metodo di
prevenzione della delinquenza. Gli stessi media coprono i fatti criminosi
con un taglio che invoca e appoggia risposte punitive. Per contro, se
emerge una tendenza a ristrutturare il sistema della “criminal justice”
per introdurre principi di riabilitazione, cio € dovuto in buona parte ad
un riesame di fenomeni come il “replacement effect” che si applica a
quei crimini che rientrano nella dinamica di un mercato come quello
delle droghe. Una volta incarcerato uno spacciatore, emerge
rapidamente un suo sostituto che in generale € piu giovane e piu
portato ad una condotta violenta. Incarcerare i “soldatini” dello spaccio
di droghe, per non dire i consumatori, ha scarso impatto sul crimine.
Secondo il Pew Center, non solo apre nuovi spazi alle organizzazioni

criminose, ma attira piu giovani esacerbando il crimine.

Negli ultimi venti anni, il numero dei “drug offenders”, ossia di coloro
che sono stati giudicati per possesso o spaccio di droghe, € cresciuto
dell’ottanta per cento. L’'ultima statistica in proposito, quella del 2009,

rivela che il numero totale delle persone nel sistema carcerario
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americano condannate per possesso e spaccio di droghe era di quasi un
milione settecentomila, inclusi i soggetti in liberta provvisoria per il
regime di “parole” . I numeri, purtroppo, sono in netta crescita. In soli
venti anni, i detenuti in carceri statali per violazione delle leggi anti-
droga sono aumentati del 550 per cento. Ma c’e di piu: secondo lo FBI,
1’83 per cento degli arresti per droghe sono dovuti al solo possesso. Dal
momento che si calcola che siano almeno sette milioni gli americani
afflitti dalla dipendenza e dall’abuso di droghe, non vi ¢ dubbio che
I’aumento del numero dei carcerati negli Stati Uniti sia dovuto in gran
parte all'imprigionamento per reati di droghe. Nessun altro Paese al
mondo imprigiona quanto gli Stati Uniti per reati di droga. L’ex Drug
Czar, il Gen. Barry Mc Caffrey, ha auspicato tempo addietro I’'adozione
di ““messaggi di prevenzione, educazione e trattamento” nella lotta
contro le droghe condannando gli eccessi della politica punitiva, e
concludendo con queste terrificanti parole: “credo proprio che abbiamo

creato un Gulag americano”.

1 Comment To "Le prigioni americane: costi crescenti, business e nessuna riabilitazione"

#1 Comment By Stefano Picciau On 7 giugno 2012 @ 15:25

Grazie a Marino de Medici che sempre scrive degli ottimi articoli, avevo
gia seguito un programma alla TV Italiana, credo fosse un servizio
curato da Michel Moore anche se non sono certo, e gia li era chiaro che
il business era ’aspetto piu interessante dello “sbattere in galera” il
delinquente....che dire se questa ¢ la civiklizzazione a cui ci dobbiamo a

continuare ad ispirare...e molto triste !!!
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La musica e la magia del tempo: Felisi-
Capossela in concerto

di Mattia Zappile | 20 maggio 2012 | 438 lettori | No Comments

Al centro della Besana, una stanza. Nel centro della stanza, un
pianoforte. Uno specchio posto sul tetto riflette e raddoppia I'effetto di
tutto cio che accade. Improvvisamente una pioggia continua, ma
delicata si abbatte sullo strumento. Insieme alla pioggia arriva un
uomo, si siede e inizia a sfiorare i tasti del pianoforte. Ne nasce una
musica dodecafonica suonata da mani umane e dal potere dell’acqua.
Le gocce pesanti rincorrono la melodia, in un duetto ma prevedibile,
armonico e dissonante. Poi 'acqua fa cio che ha sempre fatto: crea la
vita. Il legno ammuffisce, funghi compaiono sullo strumento. Il pianista
immerso nella pioggia € ormai in una nuova realta. I tasti si increspano,
si inspessiscono, suonano piu musiche contemporaneamente. Quella
del nostro mondo e quella di un mondo che sta nascendo ora facendo i
primi passi in una evoluzione di cui non saremo il fine. Il portale che

unisce i due pianeti € una stanza nel centro della Besana.

Il cursore diretto sulle immagini visualizzera le didascalie; cliccare

sulle stesse per ingrandire.
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Questo e ci0o che e avvenuto venerdi 11 maggio nel corso della
manifestazione Milano Play City, terminata domenica con I'ultimo
evento. Per la prima volta in Italia, la manifestazione musicale
pianistica si € presentata col botto. Il merita ¢ di un incontro galeotto
tra il musicista Vinicio Capossela e il giovane, ma gia affermato
artista Manuel Felisi. L’artista milanese da ormai due anni € nel
centro di un percorso ricco di sfumature e sensi, tutto giocato sui temi
della memoria, della assenza e della rinascita. Da una parte egli ricrea
spazi dai forti timbri autobiografici, spazi in cui il ricordo e il segno di
qualcosa di assente perché scomparso. Il tempo, scandito dal ticchettio
di una pioggia ineluttabile e regolare, ha il sapore di un vento che taglia
le labbra lasciandole asciutte. Le installazioni di Felisi, stanza vuote
addobbate con piccoli oggetti che arrivano da lontano, sono intrise del
vuoto di un passato scomparso. Ma quella stessa pioggia che tiene il
conto tempo € anche la chiave per un futuro inesorabile quanto il
passato. La forza dell’acqua si imprime su quegli oggetti donandogli
donandogli nuova vita e quindi un nuovo senso. L’'ultima installazione,
un pianoforte lasciato sotto la pioggia giorno e notte per sei mesi in uno
spazio antiguo alla galleria Fabbrica Eos, ¢ stato il trait d'union per la
collaborazione con Capossela. Affascinato dall’'opere musicista deciso di
interpretare le musiche del nuovo album in versione strumentale. Ne e

nata una serata dal sapore magico che ha incantato i fortunati
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spettatori. Una esibizione in itinere, perennemente cangiante, nella
quale Vinicio Capossela e Manuel Felisi hanno suonato in concerto,
I'uno con la sua maestria nel tocco del pianoforte, I'altro innescando un
processo che ha generato al contempo musica e percorsi narrativi densi
di significati. Avvolto dalla pioggia Vinicio € entrato con un piede oltre il

portale, esperendo l'incantesimo della nascita della vita.

Schegge impazzite fatte di note sono giunto da quel luogo lontano.
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Frank Solitario: un narratore armato di
ironia

di Gaja Cenciarelli | 20 maggio 2012 | 689 lettori | No Comments

Frank Solitario, pseudonimo dietro cui si

FRANKERA cela un editor di libri e testi musicali,

Cronache da un mondo ) . . . Ce
(im)possibile nonché autore di programmi radiofonici, €
nato a Roma nel 1977, ama David Foster
Wallace e i gatti [il che lo rende, agli occhi
di chi lo intervista, vieppiu meritevole].
Frank Solitario e, in sintesi, 'autore-tipo di
Atlantide. Ovvero uno scrivente il cui lavoro

merita di essere approfondito.

Ho assistito, poco tempo fa, a un
reading intitolato “I racconti degli altri” (presso la Libreria
Eternauta, in compagnia di Alessandro Dezi, n.d.r.), nel quale
tu hai letto un’intervista al colonnello Gheddafi. mi spiego
meglio per chiunque non sappia di cosa stia parlando. In
realta, hai tratto dei brani dal Libro Verde e li hai rielaborati
in forma d’intervista. Ci spieghi qual ¢ il tuo approccio alla

narrazione?

La narrazione per me € visione del mondo.

Lo scrittore non necessariamente porta sé stesso sulla pagina, di
certo la sua visione; il che non significa descrizione.

Questo comporta il situarsi nei sempre piu nebbiosi e labili confini

tra realta e irrealta.
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Da Orson Welles in poi, e anche prima, tema fondante della societa
contemporanea € la psicotica sovrapposizione tra realta percepita
dall'individuo e realta rappresentata (dai media, dalla mente...).
Nella fattispecie l'operazione menzionata rappresentava una
manipolazione dell’oggetto preso in considerazione.
Rimane difficile distinguere con esattezza se i testi tratti dal Libro
Verde siano reale opera di Gheddafi o brillante invenzione di un
autore grottesco particolarmente ispirato.
I confini sono svaniti in un delirio avvolgente, considerando che le
teorie del Rais sono diventate fulcro di una meta-narrazione
riguardante una fantomatica intervista.
Anche qui, ci conviene fuggire ogni certezza; non sarebbe cosi
assurdo se Gheddafi stesse ancora girovagando nei deserti e avesse

consegnato al teatrino del “reale” un suo sfortunato sosia.

Scrivi sotto pseudonimo perché, ti cito testualmente, “dici di
volerti mantenere casto fino al tuo primo romanzo”.

Parliamone.

Ho scelto uno pseudonimo perché al tempo in cui decisi di scrivere
mal sopportavo la letteratura ombelicale.

E’ una negazione in partenza dell’autofiction, eliminare l'idea di
autore come nome e cognome all’anagrafe.

Non sarei cosi netto oggi. E’ sufficiente distinguere tra visione e
autocelebrazione.

Poi si puo fare anche della straordinaria autofiction, ma solo alla
condizione di rifuggire il particolare per ambire all'universale.

La gestazione del mio primo romanzo (ne sto portando avanti tre,
ma portare avanti ¢ un eufemismo, a meno che non si parli di
millimetri) sara apocalitticamente decennale.

I racconti nascono e muoiono esaurendo il loro obiettivo narrativo,
che e sempre per quanto mi riguarda profondo ed esistenziale.

Anche nei racconti apparentemente comici e surreali. Anche se la
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prospettiva tende a farli percepire solo ad un primo livello
superficiale.
Il romanzo nella mia visione deve essere onnicomprensivo e
necessario, giustificare e portare a compimento uno o piu temi
universali alla base della propria e altrui esistenza.

Per quel momento forse usero il mio vero nome, quasi un epigrafe.

Molti dei tuoi racconti sarebbero perfetti per una
rappresentazione teatrale. aggiungo che in alcuni ho trovato

echi de “La cantatrice calva” di Ionesco.

Beckett, Ionesco e (alcune cose di) Queneau sono per certo le mie
concezioni della teatralita letteraria. Ce ne sono anche di musicali e
cinematografiche, oltre che piu pure ed oltranziste dal punto di vista

della parola per la parola.

L’ironia € uno dei tratti caratteristici del tuo stile narrativo,
fermo restando che i racconti drammatici — alla luce di
questa vena — risultano ancor piu cupi e disorientanti. in
quale modo lironia riesce a piegare la scrittura alle tue

esigenze narrative?

L’ironia € un vero e proprio trucco di prestidigitazione. E’ un effetto
speciale cinematografico.

E’ tutto quello che un regista puo creare con i mille strumenti del
cinema e un mago con i segreti di cio che € invisibile agli altri.

Ma non € semplice illusione. E’ anche sostanza, componente
fondamentale della mia visione.

E’ il perfetto equilibrio dove il drammatico non diviene mai patetico

e il comico ridicolo.

Ti cito: “ci sono due categorie di uomini: quelli capaci e quelli
incapaci di fare del male”. in quale delle due categorie ti

collochi, quando scrivi?
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Credo di essere incapace di fare del male; c’¢ una grande pietas
anche nelle storie piu crude e drammatiche. Empatizzo non poco
con i miei personaggi, me li vedo vivere e spesso soffrire vicino.
Anche quando uno di loro muore, io provo con la mia scrittura a

sedermi accanto a lui, a prenderlo per mano fino all’'ultimo respiro.

So che sei un lettore accanito di David Foster Wallace. In
“Infinite Jest”, Foster Wallace dichiara: “Cercate di vedere
voi stessi nei vostri avversari. Vi porteranno a capire il Gioco.
Ad accettare il fatto che il Gioco riguarda la gestione della

paura”. Scrivere ¢ un modo di gestire la paura?

Scrivere € puntare all'unico vero obiettivo che chiunque dotato di
una sensibilita tenta, conoscendo nient’altro che sconfitta, per tutta
la vita: sconfiggere la morte, venire ricordato, lasciare un segno,
qualcosa che rimanga nel Nulla.

Consapevoli che a vincere sara sempre il Nulla.
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Sonar 2012 — What’s next?

di Alice Neglia | 22 maggio 2012 | 473 lettori | No Comments

Mapping 3D, iperinvestimento degli aspetti scenici visivi, workshop
sulla costruzione di un synth Mute e la sfida lanciata ad un gruppo di
hacker affiancati da artisti che in 24 ore dovranno costruire la prossima
generazione di applicazioni musicali, le nuove coordinate di Sénar
Festival. Coordinate che si affiancano alla solida e collaudata formula
di live e dj-set, sperimentali durante il Sénar by Day e piu club-
oriented nella versione notturna (Sénar by Night appunto) che
costituiscono lo zoccolo duro della rassegna ormai da 19 anni. Fin qui
quasi nulla di nuovo sul fronte occidentale e forse questa non e cosa

proprio positiva.

Intendiamoci, il Sénar € uno dei maggiori festival di musica elettronica
mondiale, in quella settimana Barcellona diventa Berlino, Detroit,
Chicago e Londra in un sol colpo, le etichette di settore vi si danno
appuntamento ed anche non partecipando all’evento organizzano dei
party alternativi con le loro scuderie al completo (il cosiddetto Sénar
Off) insomma, non andarci € una mossa francamente priva di senso per
qualsiasi amante del genere ma... ma ci ha abituato troppo bene. Ci ha
abituato al rinnovamento ad ogni edizione, ci ha abituato a mostrarci
quelli che saranno gli artisti sulla bocca di tutti nella stagione
successiva, ci ha abituato ad essere termometro ed anticipatore delle
nuove direzioni nel mondo dell’elettronica, ci ha abituato a cose che

quest’anno si trasformano in una serie di aspettative disattese.

Il cursore diretto sulle immagini visualizzera le didascalie; cliccare
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sulle stesse per ingrandire.
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Sul piano logistico/sociale va registrato che I'organizzazione si e fatta
carico della situazione di difficolta economica piu generalizzata del
proprio pubblico proponendo di acquistare ’abbonamento in due rate —
la cosa funzionava entro il 31 marzo-, mossa in controtendenza rispetto
alle dichiarazioni effettuate in conferenza stampa all’edizione 2011 (“noi
non risentiamo della crisi perché le persone rinunciano semmai ad un
bene piuttosto che ad un’esperienza”) e che € evidentemente frutto di
una necessita — quella di fare i conti in tasca al pubblico quando si
organizzano degli eventi — non piu procrastinabile. Detto questo e fatti i
giusti distinguo, il piatto principale e il solito, di gran qualita, ma il
solito. Deadmaus, Fat Boy Slim, New Order e The Roots i grandi
nomi del circuito mainstream; Amon Tobin, Flying Lotus,
Squarepusher i volti noti di casa Warp e Ninja Tune; Mouse On
Mars a portare l'ultimo lavoro prodotto dopo 7 anni di silenzio per
Monkeytown, letichetta dei Modeselektor, anch’essi presenti;
Austra, Deadalus, Friendly Fires, Hot Chip e Metronomy a
rappresentare la frangia di artisti che ibridano 'electro-pop d’influenze,
le piu varie, dal punk-funk al folk al’ambient; Azari & III, Julio
Bashmore, Maya Jane Coles, Nina Kraviz e The 2 Bears i nomi
dell’house e deep-house a dominare i dance-floor di questa edizione
contendendo lo scettro agli immancabili riferimenti della minimal e
della tech-house quali Luciano, Richie Hawtin e Laurent Garnier,
qui in versione L.B.S.; il battitore libero della slow-disco Nicolas Jaar;
i grandi saggi della disco James Murphy e Dj Harvey; gli hype del
2012, quali Lana Del Rey (giuro che, dopo la sua performance
malferma al Saturday Night Live in gennaio ed il suo album
estremamente povero fatti salvi i tre singoli, m’aspettavo sparisse) e
Totally Enormous Extinct Dinosaur, gia latore di chicchette quali
Garden anni or sono — ora pero commento sonoro di una pubblicita per

smartphone e quindi ufficialmente pop — ed in uscita con il suo primo
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lavoro sulla lunga distanza; una micro compagine italiana composta dal
duo Discodromo - scuderia Internasjonal, etichetta di Prins
Thomas — ed Esperanza, trio che include I'ex allievo della Red Bull
Music Academy Cécile; le donne della BBC di ieri e di oggi Annie
Mac e Mary Anne Hobbs e la band costruita a tavolino dalla Native
Instruments (l'azienda che licenzia il famoso software per dj,
Traktor) Mostly Robot, capitanata da Jamie Lidell ed
accompagnata dai visuals del collettivo Pfadfinderei a chiudere il
cerchio (anche se giuro che mai mi sarei aspettata di trovare le spice

girls della musica elettronica).

Ovviamente, come gia detto, impossibile mancare, essendo presenti
quest’anno anche con la curiosita di vedere come se la cavera il festival
che deve fare i conti con un aumento di competitivita arrivato proprio
dal mediterraneo, visto I'affacciarsi sulla scena internazionale di una
serie di happening croati (ne parliamo dettagliatamente nella prossima
puntata, stay tuned) che pur orientandosi maggiormente all’aspetto

clubbing dell’elettronica brillano gia da qualche anno di luce propria.

Evitando di accanirci sul fatto che in tutto cio I'ltalia risulti la bella
addormentata di turno as usual, ci auguriamo una sana sessione di

turismo festivaliero... fuori penisola.
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Alessandro Brighetti e un itinerario
neogestaltico. Un dialogo

di Antonello Tolve | 23 maggio 2012 | 915 lettori | 6 Comments

Segnato da un’arteria scientifica che piega e metamorfosa la materia
all'interno di un cammino creativo in costante divenire, il discorso
messo in campo da Alessandro Brighetti (Bologna, 1978), artista
della Galleria OltreDimore e della Zac di Monteriggioni
(Siena), propone una sintassi scultorea interdisciplinare. Legata ad un
dispiegamento temporale che condivide con lo spettatore Ila
modulazione continua di un materiale, il ferrofluido, assunto per
costruire interludi plastici e dinamici aperti, con moderazione, allo
spazio circostante. Dalla pittura alla fotografia [Omnipotence of an Ego
out of control (2010) e The shape of things to Come (2010) ne sono
alcune], per giungere, via via, alla musica, all'installazione e alle
sculture cinetiche di recente produzione (2011-1012), il suo lavoro
interroga il modello biologico per trovare una linea di congiunzione
immaginifica con strutture molecolari e con forme organiche che
volgono verso l'illusorio. Verso rappresentazioni liquide e scorrevoli.
Accattivanti, eleganti e luminose, le sue opere si pongono come riflesso
di un atteggiamento che se da una parte recupera le scienze esatte per
promuovere un’attitudine che elogia 'assenza di confini prestabiliti,
dall’altra sottolinea I’aspetto operativo per favorire il processo che ¢ alla
base della produzione dei componimenti plastici. E ancora una volta il
materiale — assieme ad una chiara abilita tecnica — a forgiare un
vocabolario che metabolizza i luoghi della scultura per elaborare un

discorso riflessivo che considera il cinetismo come escamotage
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mutazionale. Come Ziindkerze di un processo (e di un progetto) in cui
mentale e materiale si intrecciano per mostrare nuovamente — e per
sottolineare — la competenza tecnica dell’artista, la dimensione
artigianale dell’opera, lo scenario complesso, il latore che risiede alla
base della creazione. Aperte all’elettronica, le sculture di Brighetti si
presentano come corpi fluidodinamici di un meccanismo continuo che
increspa il materiale e trasforma ripetutamente le forme. Alla rigidita
della materia I’artista oppone, in questo modo, un prodotto adattabile,
elastico, flessibile e malleabile che si dirama come una pelle bruna su

superfici di diversa estrazione e natura.

Sostanza privilegiata del suo ultimo traguardo, il ferrofluido -
attraverso relazioni e reazioni interne, attrazioni e repulsioni
determinate da ingranaggi meccanici ed elettronici — ¢ densita mobile,
corpus pulsante in continuo fluire. Spinto dalla logica strutturale
interna dell’opera, il ferrofluido entra in movimento per creare volumi
morbidi e spigolosi, erotici, leggeri e passeggeri. Cio che traspare ¢ una
incessante e insistente mobilita del corpo scultoreo. Di una massa che si
autoriqualifica per ingenerare ornati transitorio, pregiate fantasie
plasticoliriche, affascinanti e modulate alterazioni, danze scultoree
uniche e preziose. Alessandro, penso sia significativo partire da una
serie di tuoi lavori non molto recenti [Tiny But Huge (2007), Tre anni
difficili (2007) o Plutarco(2007)], almeno rispetto ad una revisione
integrale che hai apportato al tuo percorso creativo, attraverso i quali e

marcatamente evidente il tuo legame con la pittura.

Il cursore diretto sulle immagini visualizzera le didascalie; cliccare

sulle stesse per ingrandire.
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“La mia manualita si struttura sulla pratica del disegno, una
passione che coltivo da decenni. La pittura, invece, mi
pervade in un periodo particolare dell’esistenza. Fa parte di
un’epoca in cui ero parecchio solo con qualche picco di
irsutaggine esasperata e sospetta. Erano fantastici lassi di
tempo quelli in cui impugnavo il pennello, unici momenti
solitari nei quali non sentivo vuoto sociale, intimi e leggeri:
tuttora addentrarmi nella pratica del colore trascinato sulla
tela comporta il ripresentarsi di quel particolare stato
emotivo. La mia € una pittura meticolosa e dettagliata,
miniaturista anche su tele di grande formato, con una ricca
gamma cromatica espressa con la tecnica dell’olio. E quindi
appropriato definire tale atto una pratica: una sorta di
mantra corporeo, reiterazione dei movimenti, piccoli
spostamenti affidati piu alle dita che al polso o
allavambraccio, stratificazioni, centimetri quadrati che
richiedono ore di lavoro, gli occhi che bruciano.

Dopo ventisette anni di disordine decido di dedicarmi
interamente a quelle suggestioni, iscrivendomi all’accademia

di belle arti. Sezione pittura, va da sé.”

Braincam (2007) € un lavoro solitario. Una scultura che hai
deciso di depositare in archivi. E un discorso chiuso, una idea

da coltivare in futuro o semplicemente un esercizio di stile?
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“E un’emancipazione necessaria e complementare, & un attacco da
fronti diversi. Con Braincam allento le briglie della pittura ed inizio
finalmente a pascolare in prati piu estesi. E il cappello della mia
prima e completa serie di lavori, quella serie pittorica iperirrealista
ed autobiografica che citavi prima. Le sono molto affezionato per il
carico liberatorio di cui e intrisa, qualche volta mi sono rifiutato di

venderla.”

Le varie opere della serie God’s Alter Ego — The Pituitary Job
(2008), War Of Nerves (2008) e Coclea(2008) — elaborano
un discorso serrato sul corpo della pittura mediante astuzie
tecniche che arricchiscono il tuo vocabolario di nuovi

materiali. La via di fuga dalla pittura e stata indolore?

“Indolore, assolutamente. In realta non sento di averla
abbandonata. Non una fuga, quindi, bensi una necessita ed una
propensione ad abbracciare differenti tecniche per ampliare il
linguaggio. Trovo limitante l'accanirsi sull’utilizzo di un solo
medium per esprimere un concetto e realizzarne visivamente
I'espressione. Prendi un compositore: un adagio a due mani per
pianoforte o un’ouverture polifonica per orchestra. E una questione
di decidere come esprimere ci0 che si vuole esprimere, di
trasmettere la poetica attraverso uno o piu piani di lettura, per
giunta esteticamente e tecnicamente differenti.La mia scelta ricade
su quest’ultima tipologia espressiva. In effetti questo atteggiamento
rispecchia il mio temperamento, sfaccettato e poliedrico, dai
molteplici punti di vista centripeti. Guarda la mia collezione di
dischi per esempio, una miniera di generi eterogenei.

In quelle particolari opere si insinua il collage fotografico a creare

un nuovo apparato semantico.”

Per bucare definitivamente la cornice, e per uscire fuori dal

recinto sicuro della pittura hai realizzato anche delle
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installazioni — 23+23 (2008), The Brain Tac (2008) e The
Human Interference In The Universal Codification (2008) ne
sono alcune — di natura post-concettuale (o meglio post-
analitica). Ti andrebbe di delineare questo ulteriore step del

tuo percorso?

“Il percorso era stato intrapreso e non avevo né volevo possibilita di
marcia indietro. C’erano due soggetti in dialogo reciproco a tessere
trama e ordito della poetica: cellule e macchinari industriali.
Microscopico e macroscopico, bidimensionale e monumentale, che

differenza faceva? Ho realizzato le due facce della stessa medaglia.”

An Exceptionally Simple Theory of Everything (2010),
Omnipotence of an Ego out of Control (2010) e The Shape of
Things to Come (2010) fanno parte di un progetto, Soul
Scanner, attraverso il quale hai ragionato sulla fotografia e
sulle sue varie declinazioni. Ti andrebbe di delineare questo

disegno estetico?

“E un lavoro molto complesso che ruota attorno al cardine della
radiografia, anche se ritengo che piu che un ragionamento sulla
fotografia stessa sia un’amplificazione della mia idea di pittura. A
livello di poetica cercavo un mezzo capace di manifestare
un’astrazione, di dar corpo e forma ad un’entita invisibile, a livello
estetico mi interessava la pittoricita di questo medium non
convenzionale, peraltro ben conosciuto alla storia dell’arte, dagli
albori di Ray fino agli ultracontemporanei Delvoy o Day-Jackson.
La radiografia coniugava entrambe le necessita. Ho assemblato
materiali organici ed inorganici fino a realizzarne delle sculture
figurative di medie dimensioni, le ho trasportate nelle stanze
dellinvisibile, le ho bombardate di raggi x: volevo che questi ultimi
fossero il mio pennello, capace di impastare la tecnica mista dei

materiali. Punti di luce ottenuti con grossi strati di materia da
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attraversare, sfumature offerte dall'intersecazione di materiali
eterogenei, la fumosita risultante dal macinato di carne intriso di
bario, e blu oltremare e zone d’ombra laddove il fascio di raggi non
incontra ostacoli sul proprio cammino, il bianco abbacinante e
saturo del piombo. Una pittura di velature e stratificazioni, un
processo di previsualizzazione complicato per calibrare la radio
opacita o trasparenza di ogni singolo componente materico. Un
lavoro, inoltre, in cui si riversano tematiche che mi affascinano
incredibilmente: il reale che va oltre il visibile e I'invisibile rivelato,
il potenziamento della nostra fisiologia al fine di superarne i limiti,

I’attraversamento della materia tangibile.”

Con Lack of Imagination (2009) e Mood(2010),
abbracciando la teoria elettromagnetica di James Clerk
Maxwell, hai operato una ulteriore metamorfosi del tuo
lavoro. Da quale riflessione nasce la necessita di coniugare i
territori dell’arte a quelli della fisica, della chimica e delle

discipline scientifiche in generale?

“Devi saper che provengo da una famiglia interamente composta da
dottori: aprire e richiudere un essere umano, pero, € una missione
che non ho mai sentito mia . puoi ben immaginare come nella mia
infanzia siano state presenti montagne di tomi scientifici: volumi di
ogni sorta e disciplina, con quelle splendide illustrazioni a colori
slavati, con un’estetica lontana ma al contempo integerrima. Trovo
ci sia una bellezza pulita e rigorosa in un tessuto epiteliale cosi come
in una formula chimica. E il mio imprinting culturale:
inevitabilmente e di matrice scientifica ed inevitabilmente
recrimina il proprio spazio. A livello intellettuale, questa bulimia
iconografica di microcosmi porto ad elaborare la consapevolezza di
come il reale travalicasse le soglie del visibile, tema ricorrente in
tutto il mio lavoro.

Nelle due opere in questione vibrava la matrice della successiva
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serie The Struggle for Pleasure, 'embrione delle mie conoscenze
dei campi magnetici ed elettromagnetici inizia a svilupparsi e
strutturarsi. I due lavori specifici sono infatti retti da un
calibratissimo gioco di attrazione magnetica, vero fulcro
dell’artifizio delle installazioni. Con queste opere mi trovo di fronte

ad un ulteriore bivio. E ’ho imboccato.”

Una domanda a bruciapelo: la musica, quanta importanza ha

nel tuo lavoro?

2»
!

“Lo impasta

Vorrei spostarmi, a questo punto, sulle tue ultime ricerche. Su lavori in
cui I'arte e la scienza vivono un forte rapporto di compartecipazione.
Gladem (2011), Pentotal (2011), Luminol (2011), Lexotan (2011),
Stilnox (2011), Oblivon (2011), Valium (2011). E poi Prazine (2011),
Minias (2011), Xanax (2011), Rohypnol(2011): sono tutti progetti in cui
utilizzi materiali innovativi (ferrolfluido, magneti al neodimio ecc) e
rivisiti alcune leggende dell’Arte Cinetica e Programmata — o gestaltica

(Argan) — per riconsiderare un discorso analitico.

“Il richiamo spontaneo ¢ al lavoro di Davide Boriani: magneti che
si muovono ed inscenano magie visive. Ad ogni nuova ripresa di
esperimenti dinamici nelle arti visuali, pero, vengono rispolverati
propositi  analoghi: il continuum spazio-temporale, la
temporalizzazione della materia immobile, 'immissione di una
nuova dimensione entro la tridimensionalita. Il mio intento ed il
mio lavoro non vogliono avvalersi di tali concetti. Il movimento &
necessario al corpo dellopera per inscenare la magia della
trasformazione del liquido. Rotazione, pulsazione e ricircolo sono le
dinamiche di questa prima fase della serie. Il passo successivo sara
I'interazione con la musica. La sublimazione dell’utilizzo di questo
medium sara farlo reagire al campo magnetico terrestre. E che Tesla

mi assista.”
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Mi sembra di capire che le tecniche e i materiali dell’arte si
pongono come nucleo e grumo di tutto il tuo percorso
stilistico. Tra DPaltro il ferrofluido (una mistura di
nanoparticelle di ferro avvolte da un tensioattivo ionico,
poste in soluzione oleosa) € un composto che ti appartiene,
che hai generato appositamente per questi lavori

fluidodinamici che vivono tra lo spontaneo e il programmato.

“Voglio precisare che questo liquido alchemico esisteva gia. Io lo
ricreo assieme ad un chimico in laboratorio per capire cio che
utilizzo e per cercare di svilupparlo subordinatamente alle mie
necessita. In realta tutti questi materiali inconsueti sono I’'approdo
tangibile di idee che a lungo navigano in mari di possibilita per
esprimere un concetto. Mentre nelle precedenti serie le tecniche
utilizzate erano mezzi per raggiungere uno scopo ed effetti della
poetica, solo in questa il medium si eleva a nucleo del percorso

stilistico. Mi sembra ne valga la pena.”

Resterei ancora nell’ambito delle tecniche e dei materiali per
evidenziare il tuo rapporto con tutte le varie parti che
compongono 'opera. Mi preme far cadere ’accento sul fatto
che costruisci personalmente ogni singolo elemento
dell’opera. L’artigianato, o meglio la corporeita (mentale e
materiale), il corpo a corpo con gli strumenti e le materie che

scegli, quanta importanza ha nella realizzazione dell’opera?

“La logica del subappalto dell’opera non mi € mai appartenuta; la
freddezza della realizzazione industriale, asettica e perfetta, in serie
anche se pezzo unico, ¢ lontana da me. Il piacere di trovare
un’imperfezione, pur irrisoria che sia, mi inebria, percepisco la
fatica della mano che I'ha prodotta, i tentativi, gli aggiustamenti di
direzione. Odio la donna da copertina. Odio Photoshop e la

perfezione posticcia ed asettica. Sappiamo tutti quale atteggiamento
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abbia prodotto il novecento nella realizzazione pratica dell’opera, il
cruciale e decisivo passaggio dalla produzione alla scelta, causa
della svalutazione della mano dell’artista. Una certa pittura si €
salvata da questa logica di allontanamento dal fare, di
delocalizzazione da se stessi. Io lavoro quasi esclusivamente in
maniera autonoma. Non € un atteggiamento di direzione ostinata e
contraria, non € un atteggiamento snobista: € una sacrosanta ed
imprescindibile necessita personale. Ogni opera € un parto: il
travaglio? Indispensabile.

A parer mio il processo creativo non puo limitarsi all’astrazione, le
mani si sporcano e si feriscono mentre l'anima gioisce.
Inevitabilmente la mia abilita manuale non puo arrivare ovunque,
ma vivrei volentieri in una fornace. Osservo il lavoro che cresce e mi

compiaccio. Oppure mi incazzo e lo distruggo.”

Per quale motivo i titoli di questi lavori richiamano alla

memoria degli psicofarmaci?

“E strepitosa 'empatia che si crea con certi lavori, con certe letture,
determinati accordi ben orchestrati. Fortunatamente riesco ancora
a commuovermi. La mia compagna mi ha fatto piu volte notare
come, di fronte a questi lavori, un sorrisetto compiaciuto
deformasse puntualmente il mio volto o entrassi in stato pseudo
catatonico. Le sue reazioni non erano poi cosi differenti. I titoli ne
sono necessaria conseguenza: antidepressivi per la prima
circostanza, ansiolitici ed ipnotici per la seconda. Una sorta di
rimando schopenhaueriano del fine affidato all’estetica: la
liberazione dalle contingenze personali e quotidiane. In ogni caso

opere capaci di trasportarmi altrove.”

Accanto ai lavori ci sono dei progetti — dei disegni luminosi —
che realizzi su carta millimetrata. Quanta importanza hanno

questi preamboli nel tuo lavoro?
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“C”¢ la mia scrivania, perfettamente liscia. Su di essa dispongo
ordinatamente righe squadre curvilinee compassi la carta
millimetrata con il suo modulo microscopico ed affidabile matite e
pennarelli e chine. La previsualizzazione del lavoro conta piu della
realizzazione stessa. La sinergia di questi strumenti anacronistici e
la lentezza del loro utilizzo mi proiettano in uno stato di assoluta
lucidita, in cui il pensiero al galoppo non deve preoccuparsi di una
mano al trotto. E una questione di spazi. Vedo l'opera ed i suoi
meccanismi, tutto li; inevitabilmente il risultato fisico e tangibile
subisce necessarie correzioni, ma difficilmente si distacca dalla
propria matrice bidimensionale. Disegni tecnici come richiamo

all’ordine per una persona altrimenti disordinata.”

E vero che queste opere gestaltiche hanno bisogno di una

piccola ma significativa manutenzione?

“E vero in parte, o meglio, & necessaria per le opere in cui il liquido &
a diretto contatto con 1 magneti: senza nessun filtro che si
frapponga ad essi, il liquido tende ad appiattirsi perché la forza
d’attrazione, costante ed inesorabile, attira al magnete le particelle
di ferro in sospensione. Sono opere vive ed in costante mutamento,
mai uguali a loro stesse. Prendersi cura di queste opere significa
pero mettere in moto ogni volta la magia in prima persona, €
tornare momentaneamente il bambino curioso e stupefatto che
gioca al piccolo chimico, € interiorizzare la vera natura della serie.
Queste opere sarebbero incomplete senza lo scambio fisico col
fruitore: la manutenzione € in realta un piccolo piacere privato,

capace di instaurare un rapporto fra opera e possessore.”

Uno dei tuoi ultimi progetti, The Struggle for Pleasure(2011),

sconfina nei gineprai dell’alchimia e della misteriosofia.

“Il materiale lo creo e cerco di trasformarlo — metaforicamente — in

oro. Nella serie sono completamente sovrastato da entita astratte
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che mi soggiogano al proprio volere. Mi muovo incatenato in un
recinto ben circoscritto che non concede fughe. Sono un subalterno.
La fisica si impone, brutale ed egemonica, ed io soccombo
piacevolmente ai suoi dettami. La chimica trova il proprio spazio,
impiegandolo e plasmandolo precisamente. In questa serie sono
l'ultimo nella scala gerarchica. Sono il mezzo rivelatore di
un’estetica della natura, alla quale nulla si puo rimproverare.
Formalizzo la struttura finale, creo supporti materiali per offrire

uno sguardo sulla bellezza di leggi universali.”

Vorrei chiudere con una riflessione. Nonostante i vari studi e
le varie relazioni con la scienza, la chimica, la fisica e
P’alchimia, mi pare che in tutto il tuo lavoro sia sensibilmente

presente il mondo — o quantomeno il modello — della pittura.

“Sai bene, Antonello, che il primo amore non si scorda mai. Per me
quella della pittura e una splendida lente attraverso cui osservare. E
Iatto della pittura ¢ una forma di deontologia. Mi piace che questi
propositi vivano nel mio modo di esprimermi, penso non saprei fare

altrimenti.”

6 Comments To "Alessandro Brighetti e un itinerario neogestaltico. Un dialogo"

#1 Comment By groove On 24 maggio 2012 @ 12:40

quanto fumo, quanta furbizia

guardate qui

http://www.youtube.com/watch?v=d44L.W6KZ iU

e allora? dov’e la poetica o la ricerca artistica se tutto

si basa su un bell’effetto, fra ’altro nemmeno tanto originale
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#2 Comment By Edera On 25 maggio 2012 @ 14:29

Ecco i soliti”e allora?”se parli di originalita il tuo commento pecca di
grande superficialita’.e’da oltre mezzo secolo che I’arte x definirsi tale
non ha bisogno di scoperte o di invenzioni esclusive,questo medium
cioe il ferro fluido esiste dagli anni 60,e se fai bene le tue ricerche in
rete vedrai che i pochissimi artisti nel mondo che lo
utilizzano(prevalentemente giapponesi)lo fanno in un modo
completamente diverso e non figurativo come invece si puo’vedere nella
ricerca di Brighetti .Non €’ il medium che conta ma la ricerca e
I'interpretazione soggettiva dell’artista stesso.e poi sono veramente
stufa dei commenti superficiali e inutili sulla facilita’dell’arte
contemporanea,se e’cosi facile perché non lo fate anche voi?e’come chi
critica da sempre artisti come Hirst o Cattelan,dimenticandosi
dell’intuito e della genialita necessaria x far si che un determinato
messaggio in un dato momento storico seppur soggettivo riesca a
divenire universale e potente.io personalmente ho visto Schizophrenia
da vicino e ti posso assicurare che sono rimasta incantata e
ipnotizzata..per non parlare delle mille interpretazioni che mi sono

passate x la testa.

#3 Comment By groove On 25 maggio 2012 @ 18:51

si rilassi signora “edera”

http://www.youtube.com/watch?v=54yUxsFweUQ

#4 Comment By pino On 26 maggio 2012 @ 19:37

Intervista eccezionale, da rileggere anche come ghiottoneria letteraria.

Ma, secondo me in buona fede.
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#5 Comment By angelo On 26 maggio 2012 @ 21:51

“Segnato da un’arteria scientifica che piega e metamorfosa la materia
all’interno di un cammino creativo in costante divenire, il discorso
messo in campo da Alessandro Brighetti (Bologna, 1978), artista della
Galleria OltreDimore, propone una sintassi scultorea
interdisciplinare...” I'incipit e esilarante, non roba da tutti i giorni.

complimenti davvero.

#6 Comment By Fabio On 19 maggio 2014 @ 19:34

un altro Hirst wannabe, che tristezza
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Lamberto Teotino-style

di Maria Arcidiacono | 23 maggio 2012 | 491 lettori | No Comments

Passione per la ricerca, raffinata esperienza tecnica, estremo rigore
esecutivo: queste le caratteristiche predominanti nel lavoro di
Lamberto Teotino.

Nato a Napoli, cresciuto a Roma e nel Veneto, romano d’adozione da
quattro anni, Teotino agisce nel suo fare arte con una meticolosita e una

cura nel processo creativo che sembra d’altri tempi.

Il cursore diretto sulle immagini visualizzera le didascalie; cliccare

sulle stesse per ingrandire.
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Nelle opere della serie Sistema di riferimento monodimensionale
interviene con un bisturi affilatissimo su equilibrate immagini
d’archivio sconvolgendone la collocazione temporale. I suoi tagli, i suoi
interventi deformanti agiscono destrutturando i dettagli di fotografie
scelte accuratamente per la loro sintassi esatta, qualche volta si viene a
creare un senso di spaesamento, di brusca interruzione di un ordine
prestabilito. Teotino agisce sull’opera con strumenti di precisione,
riformula una poetica propria su volti, su oggetti che apparentemente
non ne vengono stravolti, € come se togliesse 1’equilibrio a una struttura
perfettamente finita per poi restituirglielo in modo armonico, una sorta
di correzione incisa e operata attraverso una macchina del tempo;
un’operazione asettica, da laboratorio, ma necessaria all’afflato creativo
di Teotino che non rinuncia alla volonta di porre la propria
personalissima cifra in un ambiente gia concluso, con protagonisti
consolidati nella loro presenza di icone, che l'artista non esita a
camuffare e a stravolgere. L'immagine che ci viene restituita conserva
un’aderenza alla realta temporale propria dello scatto originale,
proponendo nel contempo un’elevatissima qualita tecnica dei materiali,
scelta anche per suggerire un serio rimedio alla deperibilita delle opere

d’arte contemporanea.

Lungo il suo percorso artistico incrociamo un interessante evento
performativo dal titolo Suspensi equilibrioprecario tenutosi nel 2004
presso la galleria milanese bnd Studio, dove, nascosto dal nitore
geometrico di una sorta di tavolo sormontato da una sbarra sospesa,
Teotino lascia che dell’artista performer si scorgano solo le braccia,
traendo in inganno il visitatore. Gli interessa estrarre dal tempo e dallo
spazio quella sospensione inspiegabile, qualcosa di destabilizzante che
si ammanta di geometrie perfette e di figure che corrispondono alla sua

personale concezione di simmetria.
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Tra le opere piu rappresentative dell’artista si segnala quella del 2009,
dal titolo My Favourite Labor, forse quella che maggiormente ne
sottolinea l'attenta ricerca, 'assenza di casualita in ogni dettaglio, la
volonta inflessibile di esprimersi con la stessa linearita in ogni singolo
dettaglio: dalla ricostruzione fedele di una cornice fiamminga allo
sfondo estremamente realistico, ma quasi interamente elaborato in
digitale. L’installazione con l'icona-identikit che ripete il messaggio
“Luther Blissett e Italiano” diventa una sorta di enigmatico totem,
accompagnato da un mantra che rivela lo smarrimento delle diverse
identita, dove anche la certezza della cittadinanza si fa maschera
intercambiabile. La ricerca minuziosa del materiale di elevata qualita
trasforma i lavori di Teotino in opere uniche per completezza e
preziosita, guardarle equivale a intraprendere un viaggio nella
poliedricita di un artista che ci racconta le nostre alienazioni; nel farlo,
Lamberto Teotino scava a fondo con occhio limpido e attento nelle sue e
nelle nostre fobie, e, per rispetto nei confronti di chi osserva, nulla viene

mai lasciato al caso o all’approssimativa sperimentazione.

Due opere dell’artista, relative al suo recente lavoro dal titolo Sistema di
riferimento monodimensionale, saranno in mostra alla Roma
Contemporary Art Fair con la Galleria Dino Morra di Napoli
(dal 24 in visione preview e dal 25 al 27 maggio al MACRO

Testaccio di Roma).

http://www.lambertoteotino.com/
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Casa con Vista

di Fabrizio Florian | 23 maggio 2012 | 818 lettori | No Comments

Nato sulla falsariga di simili progetti e di un analoga iniziativa che
annualmente si svolge in Germania e che vede le case private aprirsi
alla sperimentazione artistica, Casa con Vista ha coinvolto quindici
case di Trastevere e altrettanti artisti in una due giorni dedicata alle arti

visive.

Il cursore diretto sulle immagini visualizzera le didascalie; cliccare

sulle stesse per ingrandire.
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Se i presupposti della manifestazione erano chiari sin dall’inizio, la
creazione di un intervento artistico consono al luogo, occorre verificare
se, al di la delle differenze stilistiche degli artisti, tali interventi hanno
saputo realmente interagire con lo spazio a disposizione, o se, molto piu

semplicemente, si € trattato di un matrimonio in bianco.

Alcuni artisti hanno inteso lo spazio a disposizione come quinta
teatrale, scenografia, dove le opere o si annullano in un gioco decorativo
(Jonathan Hynd, in Casa Trucillo e Giuseppe Salvatorelli in
Casa Toninelli) o diventano originali costruzioni di stimoli acustici e
visivi (Piero Mottola in Casa Solustri) o esse stesse nucleo fondante
dello spazio (come i notevoli encausti su legno di Peter Flaccus in
Casa Bertorello); mentre Casa Urban mette a disposizione una
delle sue sale per le emozioni e i turbamenti degli splendidi video di

Daniela Perego ¢ Casa Candinas permette a Heather Allen di
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posizionare al centro della stanza una scatola ottica popolata da piccole

sculture enigmatiche.

Decisamente particolari i lavori di Diego Miguel Mirabella (Casa
Hancock), che annulla lo spazio circostante (immerso nel buio) per
invitare lo spettatore a non tenere conto del contesto e ad abbassare lo
sguardo su un tavolo illuminato da deboli luci, di Carolyn Angus
(Casa Gregoretti), i cui oggetti e suoni effimeri sembrano trovarsi
casualmente nella stanza, forse trascinati dalla corrente del fiume e di
Francesco Impellizzeri (Casa Bruzzone) che con intenti ironici e
polemici, a partire da una canzone che descrive la difficile esperienza
delle detenute di un carcere (e Casa Bruzzone si affaccia su Regina
Coeli), spinge alla presa di coscienza critica di fronte ai soprusi, le

ingiustizie e alla mancanza di fiducia nelle istituzioni.

Se le opere pittoriche di Edith Urban, con i suo scambi raffinatissimi
tra letteratura, musica e gesto pittorico, animano Casa Pardatscher,
Elena Arzuffi riempie Casa Walz di video, articoli di giornali e
disegni su carta che raccontano il rapporto, sempre piu fragile, tra
uomo e donna; mentre Georgina Spengler (Casa Brugger) ripensa
completamente lo spazio a disposizione in una sua personalissima

rivisitazione visiva dell’opera poetica di Ghiorgos Seferis.

Autentica opera nell’'opera quella di Daniela Monaci presso Casa
Vitale che ha saputo esaltare il gioco di bianco e nero della casa e i suoi
diversi punti di osservazione con sculture e foto di gusto squisitamente

neoclassico:

“La luce scende dall’abbaino in alto e si posa sul pavimento di
pietra nera: questo rapporto tra la luce e il pavimento mi ha
attratto fin dall’inizio e ho voluto sottolinearlo ponendo sul
pavimento perle luminose e uno stormo di colombe candide,
intente a beccare. Non so perché, ma subito ho sentito casa

Vitale come un posto per accogliere qualcosa che veniva dal
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cielo: per questo le colombe, per questo forse anche il lavoro

che ha origine dalle foto dei cigni”.

Menzione speciale, infine, per Anita Cala e Mauro Vitturini, i quali,
piu di altri, hanno saputo interpretare e andare oltre lo spazio a

disposizione con installazioni decisamente invasive e problematiche.

Bianco di Anita Cala (Casa Schraff), con le sue innumerevoli bottiglie
di liquido biancastro che invadono la scala di accesso e 'appartamento
e la fotografia di una donna dalla forte sensualita che cerca
disperatamente di frenare la fuoriuscita di latte dai seni, € opera di
grande impatto visivo e, al tempo stesso, perturbante, come se la
costrizione non fosse altro che il tentativo disperato di impedire alla

natura di fare il suo corso.

Mauro Vitturini (Casa Zamperini) mette in gioco le caratteristiche
specifiche del luogo e dell’intero quartiere. Casa Zamperini vive della
presenza inquietante del carcere di Regina Coeli e, proprio pensando al
carcere, Vitturini interviene costringendo lo spettatore a sentire sulla
propria pelle le contraddizioni e le frustrazioni insite nel sistema di
punizione e di sorveglianza (surveiller, punir, ma anche pardonner e
démocratie sono le parole che accompagnano il visitatore) e la porta
sbarrata, l'installazione sonora ossessiva, la vista, dalla finestra
dell’appartamento, del cortile del carcere con le sue finestre schermate
e i secondino che controlla dall’alto, c¢i rendono
politicamente consapevoli che questo sistema chiuso, violento, ma al
tempo stesso silenzioso, €, da millenni, irrimediabilmente parte della

societa.
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Focus Pakistan: incontro con gli artisti
Mussarat e A.Q. Arif

di Manuela De Leonardis | 24 maggio 2012 | 541 lettori | No Comments

Il cortile del Castello Estense € particolarmente animato, in questo
sabato pomeriggio primaverile. Mussarat e A.Q. Arif sono arrivati
dal Pakistan per presentare i loro lavori nell’ambito della collettiva
Liberated Dream.

Una coppia — la loro — consolidata nel tempo, nata sui banchi della
scuola. Entrambi sono di Karachi, la citta dove vivono tuttora: hanno
frequentato la Karachi School of Arts, dove si sono conosciuti,

diciassettenni, nel 1992.

Il cursore diretto sulle immagini visualizzera le didascalie; cliccare

sulle stesse per ingrandire.
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Nel tempo il loro lavoro artistico € cresciuto parallelemante alla
famiglia che hanno creato. Hanno quattro bambini, due femmine e due

maschi, tra i quattro e i tredici anni: Maaz, Iqra, Anas e Agsa.

“Non e facile riuscire a portare avanti il proprio lavoro di

artista, quando si ha una famiglia.”, ammette Mussarat.

Sia lei che il marito hanno il proprio studio indipendente, all’interno
dell’abitazione, ma per ottimizzare i tempi la soluzione che adotta
frequentemente € quella di lavorare in cucina, magari la sera tardi.
Luogo intimo e familiare per eccellenza, la cucina le permette di

conciliare il ruolo di madre e moglie con quello di pittrice.

Sia Mussarat che A.Q. hanno scelto la pittura come espressione
artistica, con I'uso di una tavolozza dai colori particolarmente brillanti,

soprattutto rossi, verdi e azzurri, insieme alle terre.
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“I colori che uso vengono dalla natura,” — spiega A.Q. — “mi
piace lazzurro del cielo, ma per le mie architetture spesso

uso il marrone, il rosso delle pietre.”.

La natura entra anche nel lavoro di Mussarat, piu sofisticato con le sue
decorazioni raffinate e dense di riferimenti culturali. La sua famiglia
proviene da un villaggio rurale e spesso lartista usa dipingere

direttamente su oggetti di legno, non solo sulla tela.

La loro ricerca, nella diversita di soggetti e temi, sembra

complementare.

Se A. Q. — che € anche un abile acquerellista e ritrattista; alcune volte
disegna a matita e poi dipinge, prende appunti — schizzi e fotografie —
che poi elabora in studio — € interessato alla descrizione di architetture
che sconfinano tra dimensione reale e onirica, sua moglie introduce
I'uso della calligrafia (Kufi) per proporre, in un’interpretazione
personale, antiche pagine miniate in cui si invoca il divino. Usa l'oro e
largento in foglia e, talvolta, impreziosisce i suoi lavori con

I'inserimento di tessuti e specchi.

(13

et miei lavori parlo di amore, pace e fratellanza. Le scritte
non sono soltanto religiose, sono soprattutto legate ad una
spiritualita che appartiene a tutti — di ogni religione —
ovunque nel mondo. Qualche volta uso solo le lettere, spesso
sono strofe di poesie. La nostra terra e la patria dei Sufi.
Uno dei miei poeti preferiti ¢ Shah Abdul Latif. L'arte e
anche un modo per trovare la pace interiore. Il mio
messaggio vuole essere un invito, rivolto a tutti, ad

intraprendere questa ricerca che porta al divino.”.

Analogamente, I'architettura per A.Q. non e solo un soggetto, ma un
modo per farsi portavoce di un messaggio altrettanto inequivocabile —

un po’ memento e un po’ denuncia — della scarsa cura per il patrimonio
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culturale che c’¢ nel suo paese, perché ci si renda conto dei danni

irreparabili a cui va incontro una societa senza memoria.

Gli antichi palazzi, moschee, monumenti di ogni genere — vestigia di un
passato antichissimo — sono troppo spesso abbandonate al loro destino

di rovine.

Nei suoi dipinti le architetture fantasma evocano, talvolta, gli splendori
del passato, ma sono quasi sempre inseriti in moderni contesti urbani

congestionati.

Ma ecco che la presenza di una foglia che cade, di un elefante che corre
o dell’acqua che scorre — elementi di raccordo tra passato e presente —

restituiscono quell’atmosfera quanto mai poetica.
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| Rusteghi di Vacis: nemici della civilta sul
pulpito dell’ignoranza in scena al Teatro
Quirino

di Pino Moroni | 24 maggio 2012 | 371 lettori | No Comments

C’era intorno quell’aria di complicita che viene dallo stesso vissuto
umano. Cosi, mentre gli attori, entrati piano piano sul palcoscenico a
luci accese, parlavano tra loro in confidenza, salutavano in sala ed
attendevano l'inizio, gli spettatori tiravano per le lunghe il loro
prologo, si accomodavano lenti nei posti ed occhieggiavano i palchi,
come fossero, e lo erano, nella grande scena della vita teatrale: in cui,
come i grandi autori hanno sempre saputo, quello che si rappresenta €
quello che si continua a vivere, da sempre. E Carlo Goldoni, pur nelle
sue novita, non si € mai dimenticato che 'nomo ¢ nello spettacolo, come

lo spettacolo € nell'uomo: attore, personaggio e spettatore che sia.

Il cursore diretto sulle immagini visualizzera le didascalie; cliccare

sulle stesse per ingrandire.
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Prima di scindere i due artificiosi piani di vissuto (chi recita e chi
ascolta), la fase di adeguamento, in cui la comunicazione cerca la sua
forma, irrompe sulla scena. I toni sono troppo bassi, le luci troppo alte,
la lingua troppo dialettale. Il pubblico si lamenta e la compagnia, nel
gioco delle parti, corre ai ripari. Le frasi piu difficili saranno tradotte!
Lo stesso Goldoni ne aveva fatto un trattatino, con il titolo L’autore a
chi legge, che in testa alla commedia scritta, rappresentata nel
carnevale del 1760, annotava le differenze e le analogie “colle dizioni
toscane”. Oggi, con 1 mezzi tecnici a disposizione, stanno arrivando i
soprattitoli. Ma la scrittura, tra le risate generali, non si riesce a leggere:
cinese od arabo... una totale incomprensione! Poi finalmente, miracoli
del teatro, tutto diventa comprensibile e, senza accorgercene, Lunardo e
Simone, i rusteghi piu rusteghi, i piu nemici della civilta e della cultura,
testardi e possessivi con mogli e figli, riescono ad arrangiare un

matrimonio che s’ha da fare sopra le teste di tutti.

Un piccolo omaggio al grande Cesco Baseggio che, alle origini del teatro
in televisione, ha presentato I rusteghi ai telespettatori compare su un

piccolo schermo che scende dal soffitto.

I rusteghi intanto (si sono aggiunti Canciano e Maurizio) si confortano
I'un l’altro nel loro negare ai familiari maschere e teatro (in voga in quei
tempi), mentre puntuali giochi scenici accompagnano i travestimenti di
alcuni attori nelle loro non docili mogli. La moglie di Canciano, di nome
Felice, gia contesta il potere irrisorio del marito. La moglie di Simon,
Marina, con l'aiuto determinante di Felice, riuscira a far incontrare i
soggetti del matrimonio imposto, Lucietta figlia di Lunardo e Filippetto
figlio di Maurizio, cognato della stessa, perché si vedano e si piacciano.
La stessa moglie in seconde nozze di Lunardo, Margarita, forse la piu
formalista, prendera coscienza piu avanti che il marito ¢ impastato di

una grettezza solo in difesa del proprio orgoglio.
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Commedia sull’ignoranza e sul potere ottuso, senza sentimenti, in cui in
un gioco metateatrale, diventiamo tutti le vittime dell’esercizio del
potere di chi non ha cultura e preferisce perpetuare un carattere
conservatore ad una societa fatta di servi, servi, solo servi. Con
messaggi come questo, affidati ai personaggi (soprattutto al carismatico
Simon — Eugenio Allegri), che a tratti, al microfono, li riducono

estremamente attuali.

Scorrono sul fondo inserti video, su facce attonite, su una folla
indistinta, sulla umanita di questa civilta delle immagini straniata e
sperduta — “Chi siamo se non gente che non conta niente, niente e
ancora niente” — mentre cala sul palcoscenico un enorme rinoceronte,
che ingombra la scena, pesante come pesante ¢ il conformismo e la

rozZeZza.

L’originalita sta tutta invece nelle luci e nelle scene. Con gli armadi
come incunabuli di sotterfugi o peggio come pulpiti dell’ignoranza; con
i lampi che illuminano la scena dietro teli trasparenti; con le seggiole ed

1 violoncelli che scendono dal cielo, senza

essere usati. Lo stesso trasformismo, coi trucchi del mestiere da
commedianti, insieme alle maschere, alle macchiette ed alle sferzanti
battute attuali, sembra ridimensionare la riforma goldoniana del
teatro, fatto solo di commedie scritte su copione con espressioni di vita
reale. Di cui tanto si parla negli studi contraddittori sul Goldoni, che

non finiscono mai, ma lo mettono sempre piu tra i grandi del teatro.

La commedia adattata da Gabriele Vacis ed Antonia Spaliviero e
divertente, scherzosa, innovativa, irriverente della tradizione, e
realismo e improvvisazione ed il pubblico, reso partecipe di una tale
operazione, la premia soddisfatto. La morale su questa piccola
borghesia senza cultura che siamo diventati in anni di televisione e di
economia senz’anima, scompare quando suona la musica di sottofondo

(Va pensiero) e torniamo con la mente alle origini del nostro teatro
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nazionale. Quale che sia... € quello che non abbiamo mai dimenticato e

basta una sola sera per farlo riaffiorare.

Con i bravissimi attori del Teatro Regionale Alessandrino:
Eugenio Allegri, Mirko Artuso, Natalino Balasso, Jurij
Ferrini, Nicola Bremer, Christian Burruano, Alessandro
Marini, Daniele Marmi. Luci e scenofonia di Roberto Tarasco.

Regia di Gabriele Vacis.
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Roma Contemporary, photogallery: open &
press conference

di Barbara Martusciello | 25 maggio 2012 | 770 lettori | 1 Comment

Ormai varata, Roma Contemporary si preannuncia come la fiera
della Crisi, con una maiuscola d’obbligo. Eppure esiste e resiste e, a

sentire le parole del suo patron, Roberto Casiraghi:

“Il futuro di questa fiera non potra che essere migliore
rispetto a questa di quest’anno

(n. d. r.: penalizzata dalla crisi, appunto).”

Cosi, questo nuovo appuntamento di Roma. The Road to
Contemporary Art Fair, oggi con il nuovo nome piu breve e riassuntivo
— quindi dal punto di vista della comunicazione maggiormente efficace
-, si palesa come “una Fiera attenta alle giovani proposte“: per una
serie di motivi, che riguardano la defezione di una gran parte di gallerie,

anche romane, piu forti e/o con attitudine international.

Casiraghi non nega questa mancanza che addebita, in larga misura,
proprio al generale e quindi a maggior ragione italianissimo crac
economico; ¢ anche vero che la monumentale presenza, ogni anno, di
kermesse fieristiche e soprattutto estere, non giova alla romana,

decisamente ancora fragile ed emergente.

Considerando anche queste difficolta, si e prospettata la novita di una
piu ficcante attenzione all’editoria, che quest’anno ha una sua maggior
centralita — riviste e media di settore in pole position — e di un tentativo

di zoomata rivolta a gallerie e realta piu esplorative.
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Sulla presenza di tanti eventi esterni collegati alla Fiera e di iniziative
collateral, che — come afferma Daniela Trincia — costringono gli
addetti-ai-lavori e il pubblico dell’Arte ad estenuanti transumancze,

Casiraghi non ha dubbi:
“Aiutano a rendere il nostro panino meno... sottiletta.”

Come similitudine, rende decisamente l'idea.... ma queste disgressioni
espositive extra-Fiera sembrano ogni volta voler condire — e
proseguiamo con le allegorie alimentari — di wuna certa sacralita il
prosaico, ovvero ammantando di Cultura il Mercato dell’Arte
Contemporanea. Come quest’ultimo rispondera, lo diremo a fine Fiera.
Quel che temiamo € che i pochi grandi collezionisti italiani vadano o
continuino ad acquistare in altre piazze, quelle estere, anche per
sfuggire a controlli della Finanza che oggi, appunto in tempo di
recessione, sembrano mirare a illuminar di chiarore nuovo un nero che

piu nero non si puo.

Il cursore diretto sulle immagini visualizzera le didascalie; cliccare

sulle stesse per ingrandire.
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Rosso Rothko. L’arte in scena

di Claudia Farci | 26 maggio 2012 | 900 lettori | No Comments

Pennellate di rosso coprono la tela bianca mentre riflessioni esistenziali
rivelano le inquietudini dei due pittori impegnati a dipingere: Mark
Rothko e il suo assistente.

In scena sempre e solo loro due, le tele, i colori e la musica, per la
maggior parte classica come amava Rothko, in una crescente simmetria

di contrasti.

Il cursore diretto sulle immagini visualizzera le didascalie; cliccare

sulle stesse per ingrandire.

Rosso, diretto da Francesco Frongia e ispirato alla biografia del
maestro dell’Espressionismo Astratto, debutta al teatro Elfo Puccini
di Milano. In scena fino al 3 giugno la piece, inedita in Italia, € la
versione italiana di Red, scritta da John Logan, noto per sceneggiature

cinematografiche, tra cui i due film di Scorsese The Aviator e il recente
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Hugo Cabret, ha riscosso grande successo al Golden Theater di
Brodway e al Donmar Warehouse di Londra, aggiudicandosi sei Tony

Award nel 2010.

“Che cos’e il rosso?”. La domanda rimbomba piu e piu volte nell’atelier
di Mark Rothko (Ferdinando Bruni), in cui si svolge lintero
spettacolo, durante i discorsi con Ken, suo giovane assistente
(Alejandro Bruni Ocaiia) mentre lavorano ai quadri commissionati
nel 1958 dall’architetto Philip Johnson per il ristorante Four Seasons
del Seagram Building di New York: in assoluto la piu ricca commissione

della storia dell’arte moderna.

La pittura fa da sfondo al travagliato rapporto tra i due: da una
generazione all’altra tutto cambia, giudizi e prospettive. Nel tentativo di
trovare una risposta alla domanda cardine sul colore rosso, si innescano
giochi di associazioni libere: rosso € la passione, rosso € I’energia vitale.
E se per Rothko, suicida nel suo studio newyorkese il 25 febbraio 1970,
il colore dell’oblio, del vuoto, della morte e del dolore ¢ il nero, per
I’assistente € invece il bianco, colore della neve, sfondo del ritrovamento

del cadavere dei suoi genitori quando era bambino.

Diametralmente opposte anche le opinioni sull’avvento della Pop Art:
per il maestro semplici scatole di zuppa che aspirano a essere arte,
secondo il giovane assistente, invece, nuova ondata di artisti che fa a
pezzi i “grandi vecchi”, proprio come loro avevano schiacciato il

cubismo che li aveva preceduti.

Due visioni del mondo che si scontrano: ma € solo quando cio succede
ferocemente, quando il giovane rinuncia ad assecondare il vecchio e ne
critica con veemenza le contraddizioni e le incertezze, che comincia a

“esistere per la prima volta” agli occhi del maestro.

Sulla scena le accuse dell’assistente lasciano il segno: portano a galla i

profondi dubbi di Rothko e lo spingono a una scelta radicale. Dopo
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averci lavorato per oltre un anno, il pittore infatti rinuncera all’incarico

del Four Season e al lauto compenso.

Il Rothko di Logan soffre e sbraita sulla futura collocazione delle sue
opere, costrette a fare da sfondo in una sala da pranzo per ricchi,
affollata da discorsi vuoti e futili: aerei presi per mete lontane, circoli
esclusivi da frequentare, ostentazione del potere, pura rappresentazione
del gretto bisogno di autocelebrarsi.

Sul palco il pittore si lamenta della mercificazione dell’opera d’arte,
della sua arte, disprezzando la compulsione dei facoltosi newyorchesi
ad acquistare “un Rothko”, come fosse non un’occasione di
contemplazione, bensi un mero status symbol. Preoccupazioni quanto
mai attuali: pochi giorni fa la casa d’asta Christie’s ha battuto per 86.9

milioni di dollari la sua opera del 61 “Orange, red, yellow”.

Cosi Rothko sceglie il cammino della liberta. Per i suoi quadri,
liberandoli dall'ingeneroso destino di fare da contorno allo stridere
delle posate sulle ceramiche. E per il suo assistente. Licenziandolo, o
meglio obbligandolo ad andare nel mondo. Per trovare la fuori i suoi

compagni di strada.

Rosso di John Logan

Regia di Francesco Frongia.
8 maggio — 3 giugno 2012
Teatro Elfo Puccini — Milano
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Violence: una riflessione a partire dalla
Biennale Donna di Ferrara

di Cristina Villani | 26 maggio 2012 | 1.174 lettori | 1 Comment

Concita de Gregorio nel suo Malamore (Mondadori — 2008), cita
Louise Bourgeois: “La violenza non si dimentica. Bisogna ricrearla
per sbarazzarsene” e prosegue poi nell'introduzione “C’e una gerarchia
della violenza, e ovvio. Ci sono reati e ci sono soprusi. C’é un’abitudine,
una tolleranza della violenza che e la cosa piu spaventosa di tutte.
Un’accettazione della fatalita della sopraffazione che non vieta,

tuttavia, di chiedersi: ma come mai?”

Il cursore diretto sulle immagini visualizzera le didascalie; cliccare

sulle stesse per ingrandire.
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Tutto cio rappresenta il focus, la conferma dell'importanza e
dell’attualita del tema della Biennale Donna di questa edizione 2012:
Violence — L’arte interpreta la violenza, un progetto coraggioso,
“non consolatorio”, anticipa Lola Bonora la curatrice insieme a
Silvia Cirelli, che certamente riesce ad evitare il rischio
dell’accettazione passiva degli effetti della violenza, in tutte le sue

declinazioni.

Il primo impatto, all'ingresso del Padiglione, ¢ olfattivo: un particolare
odore di petrolio (¢ gia un segnale subliminale di allarme) che, si
scoprira in seguito, proviene dal piano superiore e ha una parte

importante, in questa mostra.

Nella sala al piano terra della galleria e esposta la straordinaria
istallazione Armour Lingerie dell’artista pakistana Naiza H. Kahan
(Bahawalpur, 1968): raffinatissime armature di metallo, appese al
soffitto, imitano appunto delicata lingerie femminile arricchita di piume
azzurre e abiti con pieghe e corsetti, che pero si rivelano strumenti che
costringono e rendono il corpo inaccessibile, come vere e proprie
corazze. A completare il progetto una serie di fotografie New Clothes

For The Emperor.

Proseguendo troviamo l'opera della celeberrima Yoko Ono (Tokyo,
1933), i video della famosa performance Cut Piece che l'artista ha
presentato in due momenti molto diversi e distanti della propria
carriera, nel 1965 a New York e nel 2003 a Parigi. La stessa Ono, seduta
sul palco, subisce, senza reagire, il taglio quasi completo degli abiti da
parte degli spettatori che ad uno ad uno sono invitati a compiere questa
intrusiva violazione. L’espressione della protagonista risulta quasi del
tutto imperturbabile nella versione piu recente, mentre nella prima
lascia trasparire momenti in cui I'autocontrollo cede il posto ad una
sorta di trasalimento, quando le grandi forbici da sarto si avvicinano al

corpo.
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Nella sala accanto, listallazione site specific Floor # 5 — Triangle
Shirtwaist Fire dell’'unica italiana presente, la siciliana Loredana
Longo (Catania, 1967), che prende spunto dal terribile incidente
accaduto a New York nel 1911 in una fabbrica di camicie, nel quale
persero la vita 146 persone, in gran parte donne ed immigrati: Longo ha
realizzato un pavimento costituito da tante piastrelle quante sono state
le vittime, nel quale il cemento impastato con indumenti in parte
bruciati, simbolizza I'accaduto (e ricorda come incidenti simili, sul
lavoro, non siano certo da relegare nel passato). Qui la sfida € per lo
spettatore, al quale viene richiesto di entrare e calpestare l'opera... €
interessante osservare come molti non riescano a superare 'imbarazzo

di quello che viene vissuto come un oltraggio e rimangano sulla soglia.

Al primo piano si chiarisce 'enigma dell’odore di petrolio: proviene
dalla grande istallazione dell’austriaca VALIE EXPORT (Linz, 1940)
Khalashnikov, composta da una piramide tronca di un centinaio di
fucili immersi in una vasca di liquido nero oleoso che li riflette
perfettamente, moltiplicandoli e che rimanda immediatamente all’'idea
di violenza della guerra e dei conflitti, portati avanti anche per il
possesso del petrolio. Due video ripetono di continuo immagini di
esecuzioni capitali in Cina e scene di combattimenti in Iraq, a

sottolineare I'orrore della violenza perpetuata nel nome del potere.

Di seguito Yellow Helicopter/Lynched Victims, Crematorium/4
Chimneys & 4 Swastikas, Vulture Goddess/Gestapo Victim, Dildo
Dancer and Death Figure, For God and Country, ovvero alcune delle
opere dell’americana Nancy Spero (Cleveland 1926/New York 2009),
nota per aver preso parte al movimento pacifista e femminista e
portavoce, con la propria arte, degli orrori della guerra e nei lavori piu
recenti, anche delle discutibili scelte politiche del governo statunitense
dopo I'11 settembre, come i fatti ben noti accaduti ad Abu Ghraib e a

Guantanamo.
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Lydia Schouten, olandese (Leida, 1948), offre la testimonianza degli
innumerevoli crimini ed episodi di violenza avvenuti durante un
soggiorno a New York alla fine degli anni ottanta e trasforma il tutto in
un’opera, A Virus of Sadness, the Virulence of Loneliness, che pone lo
spettatore in uno stato di allarme, un invisibile ma palpabile pericolo,
una situazione di quotidiano che, invece di proteggere, minaccia

seppure in modo non esplicito.

Un’altra sezione e dedicata alla guatemalteca Regina Jose Galindo
(Citta del Guatemala, 1974), giovane artista e poetessa che attraverso le
proprie performance estreme denuncia in modo incisivo, vivendole
letteralmente sulla propria pelle, come la violenza sui soggetti piu
deboli, sia sempre piu presente nel suo Paese, anche dopo la fine della
lunga e sanguinosa guerra civile che lo ha straziato per anni. Presenta
qui in forma video (El Dolor En Un Panuelo) e fotografica (Peso e No
Perdemos Nada con Nacer), le immagini di alcune delle sue

performance piu famose.

Assieme alla mostra, viene presentato un catalogo bilingue (italiano e
inglese) con contributi critici delle due curatrici, Lola Bonora e Silvia

Cirelli e con la riproduzione delle opere esposte.

A completamento del progetto, le scuole di secondo grado di Ferrara
sono state coinvolte per una riflessione sul tema della violenza e per la
produzione di opere nei piu svariati formati (video, fotografia, musica,
scritti, pittura, etc), che saranno poi esposte in Municipio in occasione
della Giornata Mondiale contro la Violenza alle Donne (25

novembre 2012).
Info

e VIOLENCE. L’ARTE INTERPRETA LA VIOLENZA
e A cura di Lola Bonora e Silvia Cirelli

e Padiglione d’Arte Contemporanea, Corso Porta Mare 5 a Ferrara

http://www .artapartofculture.net/2012/05/26/violence-una-riflessione-a-partire-dalla-biennale-donna-di-ferrara/print

5/6



4/10/2015

art a part of cult(ure) » Violence: una riflessione a partire dalla Biennale Donna di Ferrara » Print
Nell’ambito della 15° edizione Biennale Donna
22 aprile — 10 giugno 2012
Orari: da martedi a domenica 9.30 — 13.00 / 15.00 — 18.00; aperto
anche 23 e 25 aprile, 1 maggio e 2 giugno.
Organizzato da: UDI — Unione Donne in Italia di Ferrara e Gallerie
d’Arte Moderna e Contemporanea del Comune di Ferrara
Catalogo: a cura di Lola Bonora e Silvia Cirelli, con testi critici
delle curatrici
Altre informazioni: Call Center Ferrara Mostre e Musei tel. +39

0532 244949; diamanti@comune.fe.it;

www.artemoderna.comune.fe.it; UDI — Unione Donne in Italia,

tel. +39 0532 206233, udi@udiferrara.it.

Sito: www.biennaledonna.it.

1 Comment To "Violence: una riflessione a partire dalla Biennale Donna di Ferrara"

#1 Comment By stefano On 5 luglio 2012 @ 11:38

Brava, la mia amica Cri!!!
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Roma Contemporary: si vende!

di Barbara Martusciello | 27 maggio 2012 | 608 lettori | No Comments

E° un fatto che Roma
Contemporary stia
dimostrando tutta la sua
debolezza, intensificata da due
crisi, legate: quella economica e
quella dell’ottimismo e della
generosita anche dei capitali

medi (leggi: piccoli

collezionisti); eppur si vende...

In realta il merito va tutto a due premi connessi alla Fiera: quello di

MacroAmici e quello dei Giovani Collezionisti.

Il lavoro di selezione ha portato un po’ di vita anche tra gli stand poiché
si e assistito a un via vai di presenze attese tra le gallerie in Fiera;

Bartolomeo Pietromarchi, Direttore del MACRO, Beatrice
Bordone Bulgari, Presidente dell’Associazione MacroAmici e i soci
fondatori Giovanni Giuliani, Massimo Micangeli e Stefano
Sciarretta per AMACI, e i soci dell’Associazione Giovani Collezionisti
(con Giampiero Ruzzetti e Federica Pecci Ruggieri in testa,

sempre presenti e attivi nel loro corner coloratissimo).

MacroAmici ha  selezionato Nemanja Cvijanovi¢ della
galleria Furini, con sede a Roma, e Anna Franceschini di
Vistamare di Pescara. Due scelte che, almeno per una volta, non

premiano i soliti noti. Stessa cosa possiamo affermare per il premio
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del’Associazione Giovani Collezionisti che quest’anno ha scelto
una galleria coraggiosa, di ricerca, come la siciliana La Veronica
e Adelita Husny-Bey, artista italo-libica, giovanissima (¢ nata nel
1985), gia coccolata in precedenti concorsi e fiere. Tra poche ore si terra
la premiazione ufficiale per questo riconoscimento e forse vedremo
anche qualche sorriso per una piccola movimentazione economica tra le
rarissime in Fiera: in attesa che succeda il miracolo dell’ultimo giorno,
quando, cioe, solitamente si attivano le richieste di avveduti compratori
e collezionisti prudenti del prezzo piu basso da spuntare. Piu che le
gallerie, stavolta, credo stiano pregando che tale miracolo si

materializzi Roberto Casiraghi e Paola Rampini.
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Roma Contemporary. Angelo Formica: un
cono gusto-Tiepolo per favore. L’Intervista

di Naima Morelli | 29 maggio 2012 | 820 lettori | No Comments

Che cos’¢ il Popolo?

Ci sono solo due modi possibili per rispondere a questa domanda, o
chiamare in causa studi antropologici del tipo Fabio Dei, Cirese, De
Martino, oppure argomentare con 'arte.

L’'una comprensione € intellettuale (vi parleranno di societa dei
consumi, snaturalizzazione bisogni, egemonizzazione e compagnia),

laltra parla direttamente ad un sentire.

Il cursore diretto sulle immagini visualizzera le didascalie; cliccare

sulle stesse per ingrandire.
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Il lavoro di Angelo Formica, che ho avuto modo di beccare alla fiera

Rome Contemporary, va esattamente in quella direzione.

Con un’operazione surrealisticamente a supportare un significato, anzi
un’identita, quella popolare piu precisamente, Formica gioca con i

simboli della tradizione.

Il suo background siciliano (& originario di Milazzo) I'ha immerso fin da
bambino in un humus culturale che é riuscito a rielaborare solo una

volta trasferitosi a Milano, recuperando quel necessario distacco.

Un po’ come Jorge Amado, grandissimo scrittore del Popolo, il quale

riusciva a narrare del suo natio Brasile solo quando si trovava a Parigi.

In fiera, allo stand della Galleria Toselli, 'attenzione viene subito
catturata dai cartacei porta-pasticcini con teste dei santini all’interno.

Scherzoso anche il titolo: Dolce Paradiso.

E che dire dei Martiri di spade e bastoni, ovvero carte da gioco francesi
alle quali si sovrapponevano immagini dei tipici dolci siciliani, o delle

ostie con su stampate assi di spade e due di coppe.

“Pensa che una giornalista spagnola si e offesa per questo

accostamento. Mi ha chiamato provocatore!”.

Angelo Formica, che durante lintervista alternava una cadenza
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milanese ad accento siciliano a seconda dell’accoramento, non € certo
un provocatore.
Niente papi schiacciati da meteoriti qui; una Madonna-gelato con tanto
di bastoncino sotto non € una compiaciuta eresia, o divertita
provocazione e piuttosto il riconoscimento dell’equivalenza di due

simboli che nella scala di valori popolare finiscono per fondersi.

E’ sempre stato cosi, d’altronde sappiamo tutti che i santi

sono stati istituiti per chetare un’urgenza di paganesimo.

“Ho cominciato i miei collages, sovrapponendo San Giorgio alla
carta delle arance, nel duemilacinque/duemilasei. Li facevo di notte,
di giorno ero copywriter. Tutto € partito da una fotografia che avevo
scattato quando come fotoreporter mi sono occupato dei barbieri
siciliani. Questi barbieri sullo specchio hanno sempre dei santini, e
la loro 'immagine riflessa, piu quella dei clienti era gia un collage di

per sé”

Di fronte alle sue raffigurazioni sacro-gastronomiche si puo
senz’altro decretare che ’arte di Formica € gioiosa e giocosa
come quella di un Pino Pascali. Viene da chiedersi quali siano

1 suoi riferimenti nella storia dell’arte.

“Sicuramente la mia base di partenza ¢ 'arte tradizionale sacra. Da
Caravaggio a Tiepolo alle loro riproduzioni sui santini, ¢ quella la

tradizione a cui attingo immediatamente”

Infatti, ho visto il tuo collage con il cono gelato sul quale al
posto dei gusti c’erano ritagliati i manti dalle tinte gourmet di
santi e madonne varie. Anche nella composizione spesso

riprendi i grandi maestri.

“Gia, la cosa incredibile che la maggior parte della storia dell’arte ¢
nelle nostre chiese e chiunque puo entrarvi in contatto

spontaneamente. Qualche giorno fa sono andata a Santa Maria del
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Popolo a vedervi in super HD i due Caravaggi”
E per quanto riguarda I’arte contemporanea?

“Sicuramente lavorando con una Galleria che tratta ’Arte Povera ho
avuto modo di apprezzarne molto gli esponenti. Sono un grande
appassionato di Mario Mertz, di Giulio Paolini, di Alighiero Boetti.
La mia arte certo e centrata in un ambito ben preciso, ma ¢ da

questi artisti che ho imparato I’alfabeto”

A questo punto faccio all’artista la famosa domanda: “Dimmi

Angelo, che cos’e per te il Popolo?”

“Il Popolo... I1 Popolo e tutto cio che e rituale.

Vedi, parlando del mio lavoro molti chiamano in causa la Pop Art,
ma € un fraintendimento. I Popolare mi interessa in quanto
rappresenta i modi che il Popolo ha elaborato per stare insieme.
Non m’importa da dove questi siano venuti, dall’alto, dal basso,
dalla chiesa, da esigenze consumistiche. Mi interessa come il rituale
popolare espliciti la relazione con gli altri e, in fin dei conti, con

I'universo.”
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Roma Contemporary. Sono le giovani case

editrici romane a condurre
di Francesca Campli | 29 maggio 2012 | 1.013 lettori | No Comments

Semplicemente Roma Contemporary. E solo alla sua quinta
edizione ma la Fiera di Roma gia ha rinnovato il suo look, nel nome, nel
logo ed anche nella struttura e nelle sue proposte che 'hanno resa
sempre piu simile ad una grande esposizione d’arte piuttosto che ad un
appuntamento di mercanti e collezionisti. In questo modo, chissa, forse
pensava di allargare il suo pubblico, coinvolgendo diverse fasce e non
espressamente lo star system in questione, per proporre al mercato

dell’arte un volto piu interessante e accattivante...

Il cursore diretto sulle immagini visualizzera le didascalie; cliccare

sulle stesse per ingrandire.
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Parola d’ordine, pit che mai marcata in questa edizione, e stata
“giovane”, specialmente nella sezione StartUp - affidata a Luca
Cerizza — nella quale sono state prescelte le piu interessanti gallerie
nate prima del 2007, e tra le proposte di Out of Range, sezione per la
quale il curatore Chris Sharp ha scelto installazioni realizzate da

artisti nati anche nella meta degli anni ’80.

Ce tuttavia un altro nuovo aspetto, forse il piu interessante, che
traspare dalla programmazione di questi intensi quattro giorni ed ¢ la
partecipazione attiva di alcune redazioni e case editrici all'interno della
programmazione fieristica. Tutte realta giovani e con progetti di larghi

orizzonti.

Se ancora una volta troviamo la milanese KALEIDOSCOPE a
conduzione di un programma internazionale — nel nuovo spazio

dell’Arena — che ha coinvolto artisti, critici, collezionisti, galleristi alla
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scoperta di alcuni spazi no-profit presenti in 3 paesi ospiti prescelti,
sono invece finalmente romane le case editrici Nero e Cura, che hanno
presentato diversificati approfondimenti spingendosi in modo quanto

mai interessate lungo i confini di differenti aree tematiche.

CURA (per 'occasione in collaborazione con MOTTO), casa editrice di
appena tre anni (seppur molto intensi) nella rivista presenta sempre un
ampio ventaglio di testi che indagano i linguaggi e le ricerche di artisti
contemporanei, quasi costantemente tendendo un orecchio e buttando

lo sguardo (attento e vigile) oltre il confine italiano.

“Ma non sono mai giornalisti o semplici critici quelli che

scrivono sul magazine.”

Cosi mi precisa la direttrice Ilaria Marotta, che insieme a Andrea

Baccin, art director, hanno ideato il magazine:

“ci piace coinvolgere gli stessi artisti, i curatori, ma anche
poeti e scrittori per esprimere il loro punto di vista, le
riflessioni su temi che decidiamo insieme a loro o siamo noi a
proporre. In questo modo i testi non sono mai tradizionali
componimenti, ma riflettono direttamente le peculiarita dei

loro autori”.

In questo modo ogni volta si realizza un vero progetto curatoriale. Non
ha stupito quindi di trovare nel loro stand, anche una mostra, In Print,

a cura di Adam Carr.

“Anche se al principio non avevamo in mente una cosa del
genere, la collaborazione con Adam negli ultimi mesi ha tirato
fuori questa proposta. Si tratta di un progetto itinerante e in
progress, partito da New York e da una prima esposizione
nella redazione di e-flux. Coinvolge diversi artisti che hanno
scritto o realizzato progetti per riviste di vario genere e si

arricchisce sempre di nuove partecipazioni, magari
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accantonandone altre passate. In occasione dell’esposizione
in fiera, ad esempio, viene incluso I'intervento di Martin Soto

Climent.”.

La mostra, che si e sviluppata su due grandi tavoloni in Fiera, ha
richiesto al pubblico un’attenzione particolare, per leggere i testi che
vengono riportati sempre nella lingua d’origine, ma anche per
introdursi nei diversificati discorsi proposti dagli artisti. Un progetto
espositivo che si adatta bene ad una biblioteca, che va consultata come

ci si trovasse in un archivio, ma che vive e muta a secondo dove si trova.

L’apertura di CURA verso la scena internazionale si riscontra anche

nella partecipazione a Fiere di altri paesi.
Prosegue Ilaria Marotta:

“Siamo stati negli anni precedenti a Miart, all’Arte Fiera di
Bologna, ad Artissima a Torino, ma siamo molto interessanti
alle Fiere oltre confine. Il prossimo autunno riusciremo a
partecipare all’Art Book Fair di New York e in seguito alla
Fiac di Parigi, con la quale abbiamo da tempo avviato
collaborazioni e dalla quale abbiamo sempre ricevuto un

importante supporto”.

E a Roma, la vostra presenza nella Fiera e stata differente o di
particolare interesse? Come leggete questa maggior partecipazione da

parte di realta editoriali?

“Era importante partecipare a Roma Contemporary in quanto
casa editrice di questa citta. Credo che siano le realta locali le
prime a dover esser coinvolte e forse quest’anno ne hanno
preso maggior consapevolezza. Per quanto riguarda il
coinvolgimento delle riviste nella programmazione, penso sia
una cosa piuttosto ovvia, in quanto sono le riviste le figure

che si muovono con piu naturalezza tra artisti, galleristi,

http://www .artapartofculture.net/2012/05/29/roma-contemporary-sono-le-giovani-case-editrici-romane-a-condurre/print 4/6



4/10/2015 art a part of cult(ure) » Roma Contemporary. Sono le giovani case editrici romane a condurre » Print
collezionisti, critici, quindi possono coinvolgere facilmente
diversi personaggi. Adam Carr I’altro giorno affermava che gli

spazi delle riviste rappresentano i nuovi spazi istituzionali.”.

Al fianco delle case editrici, e proprio in collaborazione con una delle
pitu grandi e storiche, la torinese Umberto Allemandi, in Fiera
abbiamo trovato anche Let’s Art, libreria d’arte romana che con gli
editori e gli artisti lavora attivamente, tessendo relazioni preziose per
realizzare altrettanto preziose collaborazioni. Unica nel settore qui a
Roma, questa libreria nasce meno di un anno fa, per iniziativa e grande

desiderio di Valentina Pugliese e Francesco Maenza.

Certo avviare una libreria, per di piu di settore, in tempi come questi ¢

una bella sfida... Racconta sorridendo Valentina Pugliese:

“Molti mi chiedono come mi sia saltato in mente, ma io
rispondo che € nata perché era necessaria, perché
mancava. Inoltre ho trovato in Francesco la persona giusta
per condividere questa avventura. Let’s Art nasce per essere
punto di riferimento per l'editoria e I'arte contemporanea,
mirando a fornire una documentazione dell'opera d’arte e

delle ricerche contemporanee il piu dettagliata possibile”.

In pochissimo tempo avete stretto relazioni con molti editori, ma non
siete soliti collaborare con grandi nomi e case di distribuzione. La
collaborazione con Allemandi a Roma Contemporary appare un evento

singolare ed una bella occasione.

“La proposta di Allemandi e stata veramente una felice
opportunita. Sono stati molto generosi e disponibili nel
proporci di condividere lo stand fieristico e gestirlo per loro.
Era un nostro desiderio partecipare alla Fiera, essendo noi
una realta romana ed avendo come primario interesse quello

di muoverci sul territorio urbano e arricchirlo, ma le relazioni
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che solitamente stringiamo sono con piccole realta editoriali
(quodlibet, joahn & levi..), che spesso hanno una
distribuzione molto limitata e faticano a farsi conoscere. E’
questo il campo che piu c’'interessa, specialmente nella scelta
delle riviste da proporre: oltre alla collaborazione con tutte le
principali,infatti, crediamo molto nella promozione di quelle
piu nascoste, di nicchia (“Flop”, “Folio”...). Credo sia proprio
da queste piccole realta che vengano fuori le idee piu

interessanti e preziose in campo artistico ed editoriale”.

Pensi che il direttore della fiera romana si sia reso conto di questo e

quindi abbia lasciato pit campo d’azione alle riviste e case editrici?

“Su Roma é chiaro quanto sia buono il lavoro condotto dalle
riviste di settore e dalle case editrici, specialmente quelle piu
emergenti, non si poteva ignorarle. La presenza di realta cosi
giovani, tra gallerie, artisti, editori, io credo sia anche
piuttosto naturale in un momento di crisi come questo. Se le
nuove proposte non vengono dai giovani, chi dovrebbe tirarle
fuori? Forse non e sempre facile vederlo, ma c’¢ molto

fermento”.
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di Donato Di Pelino | 29 maggio 2012 | 1.043 lettori | No Comments

Domenica, 27 maggio 2012: oggi ho trascorso davvero una bella
giornata. Sono stato alla fiera Roma Contemporary. Evitero di
proposito una terminologia ricorrente su questo evento, sebbene io sia
un grande appassionato e seguace di mode, anche linguistiche. Per
questo motivo non mi sentirete pronunciare parole come “crisi”. Mi
sono divertito molto alla fiera e questo m’importa. Dunque, la mia visita

si e svolta pit 0 meno nei termini che ora seguono.

Il cursore diretto sulle immagini visualizzera le didascalie; cliccare

sulle stesse per ingrandire.

Ho eseguito numerose perlustrazioni tra gli spazi espositivi alla ricerca
della svolta domenicale, dei giovani artisti che mi avrebbero consentito,
attraverso la visione dei loro lavori, di tornarmene a casa contento e

incuriosito. E li ho trovati, in quanto ho il dono di non abbandonarmi
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mai alla noia. La galleria di Federica Schiavo (Roma) propone dei
disegni e due polaroid del giovane Carlo Gabriele Tribbioli che,
come leggo nella sua biografia, si laurea in Filosofia con una tesi su
Antoine Fabre d’Olivet (1767-1825), un personaggio che, se fosse
vissuto oggi, mi chiedo come avrebbe potuto portare avanti i suoi studi
sull’ebraico biblico e su Pitagora senza I'appoggio almeno di un qualche
assessore. L'opera di Tribbioli documenta una performance dello stesso
artista tenutasi da poco alla Nomas Foundation di Roma che lo
vede impegnato nell’ agghindarsi con una pesantissima armatura da lui

realizzata.

I disegni sono, in pratica, dei progetti dove sono indicate le fasi del
lavoro e i materiali da utilizzare con un curioso gusto estetico e con
molta eleganza devo dire. Confesso, non so se, assistendo alla
performance descritta, mi sarei soffermato ma la qualita dei disegni e

talmente densa e semplice allo stesso tempo da meritare una visita.

Sull’altra parete della stessa galleria, ci sono le geometrie di Andrea
Sala a ricordarci di star bene attenti alle strutture delle cose e alle loro
relazioni interne che spesso, spessissimo nel caso del sottoscritto,

vengono prese decisamente sottogamba.

Si prosegue con la AMT_PROJECT di Bratislava che espone una
intera parete di fotografie di piccioni. Gli acerrimi nemici di mia madre
e dei monumenti romani. Mi raccontano che Petra Feriancova,
l'autrice, ha raccolto fotografie del nonno ornitologo e ne ha fatto una
composizione che ricomprende numerose specie di tali volatili. Le foto
sono da acquistare in blocco ovviamente, i pennuti soffrono di

solitudine.

Siamo forse finiti? O meglio de-finiti, noi della razza umana? Se lo
chiedera, forse, Donato Piccolo che nellistallazione Primo
Malditesta concepisce un uomo in giacca e cravatta con un cubo al

posto della testa appunto, con dentro un uovo retto da un braccio
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meccanico. Manca, a prima vista, la giocosita che pure era presente in
quegli altri corpi dal capo cubico di Luca Cambiaso(1495-1579) e questo
mi preoccupa un po’ a dire la verita. Anzi, € costante una meccanicita
che non lascia scampo. Cosi come negli altri lavori di Piccolo, Giovane
Nuvola e Incendio per sinfonia o concerto per incendio, presenti alla
galleria Mario Mazzoli, una realta palese e spontaneamente
metereologica ¢ minata da una misteriosa progettazione. Non si puo

architettare la pioggia insomma, almeno cosi tutti ci auguriamo.

Noto, durante il mio percorso, la presenza di alcune gallerie del nostro
Sud Italia ( ad esempio la “collicaligreggi” di Catania) che
propongono lavori caratterizzati da una certa materialita- fisicita-
immediatezza (sarebbero quasi uguali ai tre principi del giudizio
ordinario penale italiano). E questo € molto interessante. L’attenzione
non a un arte-fatto ma ad un oggetto inteso da tutti, ancora non
strappato via al senso comune con lo scopo di assegnarli un altro ruolo,
un altro prezzo soprattutto. Chissa se, tra gli altri, saranno stati questi i
motivi per cui la galleria siciliana La Veronica si ¢ portata a casa il

premio del’Associazione Giovani Collezionisti.

Per il resto le gallerie partecipanti si sono alternate tra le certezze
offerte dai grandi maestri, guardati sempre con piacere, e materiale
dalla media, se non bassa, qualita che possiamo capire in tempi difficili.
Non ho detto “crisi”, non so se ve ne siete accorti. L’'unica consolazione
e che i periodi bui eliminano le stravaganze inutili e, soprattutto per la
mia personale felicita vista ’avversione provata per essi, i pupazzi e
manichini a cui sembra che tanti artisti contemporanei non vogliano
rinunciare. Sara la complessa questione mimetica dell’opera con

I'uomo, il suo autore universale.

Numerosi anche gli eventi collaterali della fiera che oggi hanno visto
protagonista Achille Bonito Oliva, prima nella presentazione della

mostra che gli studenti del LUISS Master of Art terranno sotto la sua
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guida, e sotto quella di altri docenti d’eccellenza, il prossimo mese di
dicembre, come conclusione del loro percorso post universitario
all'insegna della preparazione nel mestiere di curatore. Mestiere che
richiede sempre pit competenze e specializzazioni. “L’arte sara di tutti

ma la parola arte non sara di nessuno” scriveva Giuseppe Chiari.

A.B.O. presenta, poi, il catalogo della mostra da lui curata e tenutasi lo
scorso 23 maggio negli studi di alcuni giovani artisti(l ALESSANDRA
AMICI, VERONICA BOTTICELLI, MARCO COLAZZO, MAURO DI
SILVESTRE, SEBOO MIGONE, FRANCESCA ROMANA PINZARI,
CATERINA SILVA) nel quartiere Portonaccio a Roma. Una realta
entusiasmante perche fatta di ragazzi davvero bravi che svolgono la loro
attivita “mettendoci dentro la vita” come hanno affermato gli

organizzatori.

Questa la situazione in una citta, Roma, che non si riesce mai a tenere
sotto controllo, dove le cose appaiono e scompaiono all'improvviso,

anche nei luoghi pitu improbabili.

Quasi dimenticavo che la galleria Ca di Fra di Milano ha esposto dei
bellissimi disegni di Andrea Pazienza, tra cui uno, il piu bello,
realizzato quando il nostro eroe aveva piu o meno diciassette anni e si
divertiva a fare I'avvoltoio come Snoopy durante le lezioni al liceo
artistico Misticoni di Pescara. Il disegno dice: “The Real Italian Pop
Art” e vi si raffigura, come naturale e logica conseguenza, un piatto di
spaghetti fumante con vicino un autoritratto dell’autore. Ciao Paz, ti

vogliamo bene.
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Roma Contemporary: luci e ombre di una

Fiera della Crisi
di Barbara Martusciello | 29 maggio 2012 | 1.567 lettori | 7 Comments

Iniziamo questo report su Roma Contemporary, chiusa domenica
sera — con una coda il giorno del disallestimento, lunedi — tornando a

ripetere le parole di Roberto Casiraghi dette in conferenza stampa:

“Il futuro di questa fiera non potra che essere migliore rispetto a

questa di quest’anno (n. d. r.: penalizzata dalla crisi, appunto).”.

Una previsione, questa, probabilmente azzeccata, per come e andata

questa sua creatura del 2012, sempre che un’edizione 2013 ci sia...

Il cursore diretto sulle immagini visualizzera le didascalie; cliccare

sulle stesse per ingrandire.
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Premettendo, a scanso di equivoci, che le Fiere italiane sono tutte
deboli e tradiscono una necessita di ripensamento, cosi come servirebbe
ripensare la nostra classe dirigente istituzionale che — per fare un
esempio non a caso — preferisce commissariare il MAXXI
dimenticando di esserne il proprietario (stiamo parlando del Ministero
dei Beni Culturali e del suo Ministro Ornaghi) quindi con facolta di
indicare soluzioni e avvicendamenti, andiamo con ordine riportando
valutazioni di chi a Roma Contemporary ha partecipato e analizzando

alcuni punti nodali di questa fiera dello stallo...

Iniziamo con una provocazione (chissa se lui stesso se ne € accorto!),
quella di Pio Monti (Roma) che dice di non voler piu sentire né
adoperare la parole “crisi” (come dice anche il nostro Donato Di Pelino
nel suo articolo qui pubblicato). Monti crede che 1'uso del nefasto
vocabolo nasconda, alla lunga, un pretesto per giustificare un certo

immobilismo che ¢ italiano ma soprattutto romano; poi aggiunge:

“Roma € una citta viziata dall’antico e dalla sua meravigliosa Storia

che pero sembra paralizzarla.”.

Ecco, su questo altri concordano: la Capitale non ha una vera cultura
del contemporaneo e questo € forse il vero, primo problema di Roma
Contemporary... Ma, aggiungiamo qui, queste realta non dovrebbero

&

essere “romane”, “milanesi” o “torinesi” né contar troppo sul riscontro
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territoriale;: le fiere sono fiere e dovrebbero aver carattere

internazionale, vocazione global...
Luce Gallery di Torino, concorda, e premette:

“Tutte le fiere sono difficili, a maggior ragione in tempi di
recessione e se sono ancora nuove com’e questa Roma

Contemporary.”.
Poi aggiunge:

“Mancano i collegamenti forti internazionali e forse anche la citta
avrebbe dovuto e potuto essere piu coesa e sensibile all’iniziativa.
Per come ¢ andata sin qui e stata un’occasione mancata per la stessa

Capitale.”.

Simile valutazione anche per un’amareggiata Tiziana De Caro, di
Salerno, che ha proposto una selezione che ha svelato la crescita
professionale della sua galleria. In fiera ci ha raccontato di una nuova
stagione positiva della sua citta per la progettualita contemporanea,
anche delle arti visive, e la sua meraviglia per non aver visto la stessa

vitalita a Roma:

“Cio si e affiancato a una disattenzione della Capitale per la fiera e

per ’Arte contemporanea.”.

Ci domandiamo, qui, se l'una dipenda un po’ anche dall’altra o

viceversa...
Prosegue la De Caro:

“Roma ha tanto sbandierato questa sua propensione modernissima
per la cultura del presente e del futuro, con i suoi Macro, Maxxi,
grandi eventi... e poi, oggi, cosa fa? Dov’e questa sua vitalita? La
realta sembra molto meno recettiva e qui in fiera si vede benissimo,

purtroppo.”.
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Concorde il parere di Fabio Tiboni della Fabio Tiboni/Sponda di

Bologna:

“I fatti sono questi: i collezionisti non sostengono la citta. Strano.
Preoccupante. Il livello della fiera, almeno in questo Padiglione (La
Pelanda, n.d.r.) e alto ma il pubblico non lo sa, qui se ne € visto

poco!”.

Lo stesso deve aver pensato Deep Art di Milano, con uno stand che
apre con alcuni artisti dell’arte Cinetico Programmata appena celebrati
alla. GNAM di Roma, quindi per questo convinto di riscuotere

attenzione da parte di compratori in cerca di nomi piu sicuri:

“Veramente inconcepibile per noi questa poca attenzione generale
per una fiera che, per quanto giovane, aveva tutte le potenzialita per
attestarsi come un punto forte del Centro-Sud. A Milano avremmo
venduto tutto. Forse sarebbero servite meno feste, meno eventi e

piu Fiera...”.
Un flop da addebitare anche all’organizzazione Casiraghi-Rampini?

Su questo molti glissano, anche la De Caro che pure ammette stima per
Roberto Casiraghi e si dice delusa e dispiaciuto dei risultati. Molto

meno sobria ¢ Deep Art:

“Ci sarebbe voluta e sempre piu serve, ormai, una maggior

professionalita, sobrieta e meticolosita: alla tedesca...”.
Fluxia di Milano aggiunge:
“Questa e stata una fiera ferma.”.

Lamenta qualcosa di simile SupporticoLopez di Berlino (degli
italianissimi Gigiotto Del Vecchio e Stefania Palumbo e con Yael
Salomonowitz), insistendo sulla tipologia forse antiquata di questa

fiera di cui deplora I'atmosfera e la partecipazione:
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“spenta e in generale debole...”.

E’ anche stupito dell’evidente lontananza dalla realta locale e dal mondo

collezionistico romano.

Simile valutazione la fanno Nicola Furini e Francesca Meli Furini,
della galleria romana molto attiva anche nelle scelte internazionali.

Nicola Furini, in particolare, deplora:

“una diserzione di collezionisti e Vip di settore cosi davvero non me

laspettavo.”.

A lui non e andata malissimo, pero, perché ha goduto dell’attenzione
del Premio MacroAmici: un’acquisizione (con quanto sconto?)
dell’opera di Nemanja Cvijanovi¢. Classe 1972, di Rijeka, I'artista ha
realizzato nel 2009 un significativo Il piedistallo della Patria, una
stampa digitale su tela del celebre Il Quarto Stato di Pelizza da Volpedo
del 1901 (tela che in origine doveva titolarsi Il cammino dei lavoratori)
ma che il croato ha riproposto sottosopra, un po’ come La Base del
Mondo del 1961 di Piero Manzoni che regge, sottosopra anch’essa,
simbolicamente la Terra. Due scelte, seppur diverse, che giocano sulla
pratica dell’appropriazione. Nell'opera in fiera, la copia del grande
quadro dell’italiano, pur riconsegnataci in maniera spiazzante, con un
ulteriore rimando a Piazzale Loreto e all’esposizione dei cadaveri di
Mussolini e della Petacci “a testa in giu”, aumenta di realismo e
attualita — per la sua riflessione sulla generale temperie socio-politica —
e vista in uno stand da salon come quello romano, si carica di ulteriore,

eloquente (inquietante) significato...

Sin qui, abbiamo visto, il giudizio su Roma Contemporary € unanime: i
galleristi Enrico Astuni di Bologna, di Fluxia di Milano, Ugo
Ferranti di Roma, ma anche di Gowen Contemporary e Saks di
Ginevra, delle berlinesi Podbielski Contemporary e Société, solo

per citarne alcuni, confermano una crisi economica ormai palese anche
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nel mondo dell’Arte e un patimento, in questa fiera, per la latitanza di
pubblico e di attenzione collezionistica; pur ricordandone le criticita,
qualcuno spende parole di speranza che la kermesse romana cresca e il

territorio rispondano meglio.

A cio sembra fare eco Marina Covi Celli di Oredaria, Roma, che ha
ufficializzato il suo sguardo aventi, al futuro, per proseguire con
impegno nel portare avanti un “serio lavoro di galleria”, come a dire:

questa fiera, le fiere non sono tutto...
Contatti interessanti?

Per The Galley Apart di Roma — che in galleria hanno in corso una
gran bella mostra di Alice Schivardi della quale c’erano in fiera
sublimi disegni-ricamo —, da questo punto di vista la kermesse passa
I’esame; certo, come dicono Fabrizio Del Signore e Armando

Porcari:

“I visitatori sono stati sicuramente meno del previsto, qualcosa non
ha funzionato in termini di connessioni e sincronizzazioni anche
esterne... Le vendite non sono eccezionali ma per noi di

soddisfazione.”.

Soddisfatta anche RAM, Radio Arte Mobile, che qui, pero,
presentando I'’Archivio e non proponendosi come attivita
commerciale, puo godere di sentimenti piu rilassati, concedendo a un
pubblico raffinato e attento lavori sonori di Gianfranco Baruchello
dal 1962 al ’65, un’installazione dall’apparenza domestica di H. H.
Lim, un video di Vladimir Tarasov, In between (2009), e
preannunciando le mostre di Marco Bagnoli e Bruna Esposito nella

sede di Via Conteverde a Roma.

Anche H. H. Lim, con Edicola Notte non si preoccupa della parte
commerciale di questa kermesse; come istituzione, per quanto anomala,

festeggia la resistenza: quella di un micro-spazio trasteverino — in
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Vicolo del cinque al civico 23 — ormai un’istituzione small dove sono
passati artisti acclarati, da Jimmie Durham in mostra attualmente a
Getulio Alviani, da Liliana Moro a Jannis Kounellis, da Aldo Mondino a
Luca Maria Patella, da Bruna Esposito a Enzo Cucchi, a Eliseo Mattiacci

ai piu giovani Micol Assael, Perino & Vele, Sislej Xhafa... Dice Lim:

“Questa e la vita, ed ¢ facile dire che tutto va bene quando tutto va

bene...”.

Cioeé:

“se I’economia mondiale € in grave crisi, e quella italiana € a terra,
anche il Mercato dell’Arte ne subira i colpi, ma si deve insistere, non
fare funerali ma continuare a lavorare, lavorare... E’ una guerra, si
deve riportare ’Arte a rapportarsi con ’economia, ora sara forse in
modo piu giusto; e poi si deve un incoraggiamento a Roberto

Casiraghi...”

Ma, obietto, qui le gallerie sono venute per vendere, non per fare

museo...

“Vorremmo precisare che la fiera ¢ per natura un luogo di
commercio dell’arte, ovviamente. Ma il problema sta nel fatto che
anche volendo vendere le opere, c’¢ una mancanza generale di
acquirenti. Il nostro intento e quello di sapere: che cosa facciamo di
fronte a questa situazione? Ci incazziamo, piangiamo o reagiamo? A
Roma c’e¢ un gruppo di collezionisti che hanno fatto anche delle
associazioni, donano addirittura delle opere al Maxxi. Perché non
facciamo comprare le opere a loro? Dove sono finiti? Allora

evitiamo di abusare del nome di collezionista.”

Rispondono anche da Spirito due di Valentina Ciarallo, in liaisons
con Greadstudio editions, confermando meno affluenza di pubblico

e collezionismo e poco movimento di danaro...
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Ecco, parliamone...

Se Luca Tomio di Galleria Toselli (Milano) e furibondo, e analizza
tutta la situazione in maniera negativa, a partire, inevitabilmente, dalla
recessione, ma indicando errori di sistema, Umberto Di Marino di
Napoli, neofita a Roma ma non di fiere, € piu diplomatico, lui che ha
capitalizzato non pochissime opere vendute, ma tutte di quotazioni

piuttosto contenute; si parla di “due o tremila euro ognuna...”.

Anche la De Caro conferma di aver venduto, con alcuni ma:

“si, ma ho concretizzato trattative gia in corso, con collezionisti che
semplicemente hanno ritirato opere a Roma allo stand piuttosto che

andare a Salerno in galleria.”.

Bene e andata — come sempre, o quasi — ad Alberto Peola di Torino,
con un impeccabile stand con grande attenzione al linguaggio

fotografico.

“Premesso che saranno sei-sette mesi che si avverte una reale, seria
situazione di stallo nel Sistema e nel Mercato dell’Arte, che
abbiamo, quindi, riscontrato anche in altre fiere, qui si € prospettato

tutto piu difficile.

I collezionisti non sono accorsi certo in massa, quest’anno,
diversamente dalle passate edizioni, e quelli che sono venuti si sono
dimostrati alquanto riflessivi. Parlo in senso generale,
naturalmente. Sono anche mancati grandi movimenti

internazionali, i critici, per esempio...”.

Alla mia osservazione che forse sono tutti piu rivolti a Frieze New York

e Hong Kong HK Fair, o Art Basel, Peola aggiunge:

“Certo, di questi tempi questa concomitanza di appuntamenti deve

avere pesato molto, ma non € una novita, queste Fiere ci sono ogni
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anno...”.
Pentito?

“Le nostre aspettative erano sicuramente maggiori, ma poi
domenica abbiamo avuto le nostre soddisfazioni a livello di

vendita.”.
Qualche perplessita?

“La comunicazione in ritardo, il peso istituzionale latitante...; e la
non collaborazione delle gallerie romane a questa iniziativa di cui
tutti, loro stessi e la citta, poi giovano.

A Torino, con lo stesso Casiraghi di Artissima, le torinesi hanno
aderito in massa. E’ miopia questa lontananza considerando che
gallerie assenti hanno, magari, inaugurato fuori le loro mostre in
simultaneita con la fiera utilizzandone in qualche misura il

pubblico...”.

Aggiungerei che anche le gallerie partecipanti hanno i loro scheletri
nell’armadio: opere non eccelse, talvolta gia proposte, altre passate da
una galleria all’altra quindi straviste, una proposta scontata come brodo
caldo: rassicurante e casalingo, forse, ma in tempi di crisi, si sa, lo disse
a suo tempo qualcuno, “i ristoranti sono pieni”, specialmente quelli a

piu stelle...

Da Dino Morra di Napoli, che rilevo cresciuto da quando ha aperto la
sua galleria — qui ha un’esposizione in cui le archiviazioni fotografiche
modificate di Lamberto Teotino furoreggiano —, e La Veronica di
Modica, sono, invece, soddisfatti perché reputano la rassegna un
trampolino di lancio o una conferma, ma in ogni caso una possibilita di
muoversi e connettersi al Sistema confrontandosi con gli addetti ai
lavori “in maniera diretta e piu ampia”, come dice lo schivo Corrado
Gugliotta. La sua La Veronica, del resto, ¢ abituata alle fiere: dalla

citta siciliana si muove spesso per commisurarsi con il Mercato proprio
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utilizzando questa pratica commerciale, un viatico per imporsi, come e
accaduto per il Premio assegnatogli dalAssociazione Giovani
Collezionisti per il lavoro di Adelita Husny-Bey, artista italo-libica
classe 1985. L’installazione, essenziale, concettualistica, dove il
processo si impone sulla forma, cita il bookcrossing, una pratica di
libero scambio spontaneo di libri, abbandonati consapevolmente in
luoghi della citta da donatori-lettori, in attesa di essere visti e presi da
cittadini potenziali riceventi. L'operazione coinvolge, quindi, persone
differenti e spazio urbano intervenendo su questa relazione a livello
sociale, psicologico, civico, culturale ma anche territoriale-urbano. A
Roma, la Husny-Bey ha lavorato, creando una sorta di altra mappatura,
proprio sul quartiere di Testaccio, lo stesso in cui ha sede I'’ex mattatoio,

dov’é allocato il Macro e la stessa fiera.

Quest’assegnazione € una riprova che la soluzione alla crisi si trova,
forse, in un mix di qualita, serieta, coraggio. Lo dichiara anche
Massimo Ligreggi della Colicaligreggi — ottima galleria giovane
siciliana, di Catania — , e lo confermano, come sembra dalle scelte
proposte in Fiera, da Vistamare di Pescara: hanno puntato molto su
Anna Franceschini che con lopera Let’s fuuuck! Il fuck
anything that mooooves!, del 2011, ha infatti vinto l'altro Premio
MacroAmici. Il lavoro della giovane artista di Pavia (classe 1979) e
evocativa e colta, con le sue citazioni alla Storia del Cinema (nel caso del
titolo di quest’opera, si riferisce a una particolare frase del film del

visionario David Lynch Velluto blu).

Coraggio ne ha anche la giovane Zak di Monteriggioni. Ma mentre Pio
Monti dice di sperare di sbaragliare la crisi attraverso opere
gigantesche anche e soprattutto nei prezzi, qui le quotazioni non sono
proibitive e premiano artisti dalla ricerca e formulazione originale,
come Giulio Cassanelli che realizza opere con le bolle di sapone in
una sorta di danza creativa che nulla ha a che fare con I’azione pittorica

di matrice espressionistica ma molto con la calibrazione del lirismo
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astratto. Bella l'opera di un qui piu rigoroso e miglir Paolo

Angelosanto e della pittura poderosa e scarna di Andrea Barzaghi.

Gaia Pasi € arrabbiata per non essere stata inserita tra le giovani

proposte curate da Luca Cerizza:

“Perché qui i costi dello spazio per le gallerie emergenti sono
comungque alti e per cio I'ho in condivisione: per questo non hanno
voluto considerarci; eppure siamo una galleria esplorativa, facciamo

fiere, andiamo all’estero...”.

Cerizza, diciamolo, ha portato a casa un successo piu personale che
della manifestazione, ma a lui va il merito di aver selezionato in

maniera oculata la sua sezione Start Up.

Decisamente terrificante, invece, negli spazi esterni ai padiglioni, Out
of Range: c’¢ da domandarsi se serviva andare a pescare e pagare
Chris Sharp che qui ha dato I'impressione di aver lavorato mentre
faceva e pensava a tutto fuorché alla fiera... Cosi, anche artisti e opere
interessanti — Ariel Orozco, di Federica Schiavo (Roma) — sono
apparse se non sciatte e scariche di significato, sicuramente come

paracadutate per incidente di percorso sul territorio-Macro-Pelanda.

Tra le impressioni e valutazione dei tanti addetti ai lavori, del pubblico
e degli artisti, raccogliamo giudizi eterogenei; Luca Scaramella, un
giovane tra gli appassionati d’arte che frequentano la fiera, ha

apprezzato:

“Buono il cambio d’abito totale, frutto di un’efficace immagine
coordinata e con un nome ridotto che tuttavia rimane intrinseco

della vera essenza della mostra: parlare di contemporaneita!”.
Stimolante, per lui, la proposta della fiera:

“Tante le performance, istallazioni, video proiezioni e soprattutto
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incontri e dibattiti...”.
Soprattutto, ci dice:

“ Le impressioni raccolte del mondo giovane presente
all’esposizione sono del tutto positive e sottolineano I'importanza
della presenza in mostra di 22 gallerie, nate dopo il 2007, e
selezionate per i programmi innovativi e lo zelo assunto nella
ricerca di giovani talenti. Tra un fltte di champagne e un sorso di
birra il percorso espositivo si presenta eterogeneo, ricco di molte
sfaccettature e spunti di riflessione tra nomi altisonanti e nuove

proposte, tra moderno e contemporaneo.”.

Ti sembra che Roma abbia risposto adeguatamente, chiedo? In

generale:

“(...) si rivendica la necessita per la capitale di queste iniziative
stimolanti che appagano la sete di tutti d’arte di cultura, di

bellezza!”.
Il fotografo Sandro Fogli afferma:

“Questa € una fiera che rispecchia il periodo di depressione
economica ma anche il difficile mercato romano; probabilmente
sono eccessivi i costi degli spazi (ps: ma sono on line i bilanci dei
musei e i costi di questi affitti?), mancavano troppe gallerie di
rilievo, e personalmente registro poca presenza della Fotografia e di
autori prestigiosi che in altre fiere, specialmente estere, ¢ ben

rappresentata.”.

Flora Ricordy e Francesca Marino, architetti e titolari di una
societa di servizi all’arte e all’architettura, sono piu ben disposte ma
ammettono lacune inaspettate, spostando lo sguardo su qualche

responsabilita diretta delle gallerie:
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“Contemporary nasce come prima e unica Fiera d’Arte a Roma e ci
sembra continui ad esserlo. Il livello, penso sia un pensiero comune
a molti, ¢ comunque medio alto, anche se non riserva grandi
sorprese. Proprio in questo troviamo la kermesse deludente. Roma
non € mai stata forte per il mercato dell’arte, anche se sempre molto
mondana — e in questo la serata dell’'open non ha deluso — e oggi
che il momento non e particolarmente favorevole per nessuno, ci
saremmo aspettate un po’ piu di coraggio da parte delle gallerie
forti, istituzionali, presenti nei primi due padiglioni e nella prima
parte della Pelanda, che a parte alcune chicche di grande qualita,
comunque principalmente dei soliti noti storicizzati, presentano

sempre le stesse cose, con allestimenti sempre uguali.

Sarebbe un bel segno e un bello stimolo se le gallerie piu accreditate
osassero con nuovi artisti e volessero sorprenderci con innovativi
allestimenti, cosi come sarebbe bello vedere gallerie giovani davvero
giovani, cioe piu fresche e propositive ... Insomma la delusione e che
in un contesto in cui politica, cultura ed economia continuano a
ripetere, chi piu chi meno, stancamente dinamiche che hanno
rivelato la loro profonda crisi e inadeguatezza ai tempi, dalle
giornate al Macro Testaccio sembrerebbe, purtroppo, che neanche

I’arte riesca ad emergere dal coro.”.

Giovanni Lauricella, di “Agenzia Radicale” indica nella poca
disponibilita, almeno a livello di presenza e, quindi, anche di visibilita,
delle istituzioni che, in questa fiera, avrebbero potuto e forse dovuto
andare incontro a Casiraghi & team e al suo lavoro a Roma

difficilissimo.

Aggiungerei che questo e la mancanza di appoggio collezionistico,
specialmente del territorio, € quasi apparso ostruzionismo, una presa di
distanza e un remare contro a cui si e aggiunto il carico da dodici delle

tante iniziative esterne che hanno distratto dalla fiera, seppur non
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sempre con risultati soddisfacenti: anche I’Asta di Wannenes del 26
maggio, nel bel Palazzo Borghese, con opere di giovani artisti italiani,

curata da Ludovico Pratesi, €, infatti, andata decisamente maluccio...

Non tutto € colpa della crisi, pero, dichiara Mario Mazzoli,
del’omonima galleria di Berlino — nel suo stand campeggiano opere di

Donato Piccolo —, che ci dice:
“Vendite discrete, ma non sono contento delle presenze...”.

Abbiamo detto, infatti, della mancanza di molte gallerie di pregio e
potenti che non dovrebbero mancare in un’offerta fieristica, a meno di
orientarla solo su presenze giovani (e allora si dovrebbero riconsiderare
i costi degli stand...!); confermiamo, anche, la sparizione del
Collezionista come categoria: almeno qui. Come ho gia scritto in altra
sede: che gli italiani intensifichino gli acquisti in altre piazze, quelle
estere, anche per (continuare a) sfuggire a controlli della Finanza che
oggi, appunto in tempo di recessione, sembrano mirare a illuminar di

qualche chiarore nuovo un nero che piu nero non si puo?
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#1 Comment By babajaga On 29 maggio 2012 @ 19:46

un lavoro interessantissimo questo resoconto che ci ha molto colpiti e
avvinti, trovandoci sostanzialmente in accordo con 'autrice e i tanti
intervistati. Potremmo sapere dai galleristi quanto costava quest’anno
uno stand? Quanto per le giovani promesse di StartUP? Troppo?
Rispetto a Bologna? Tanto per fare due conti e aggiungere fuoco alla

paglia!!!

#2 Comment By flora ricordy On 29 maggio 2012 @ 20:57
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che dire... ci sara ’edizione del 2013? e se non fosse ne sentiremo la
mancanza?
sperando che il mercato romano possa dare presto una scossa magari
premiando una fiera diversa come la prosima edizione italiana (prima

romana) di AAF sempre alla Pelanda dopo l'estate...noi ci saremo!

#3 Comment By Sandro Cecchi On 30 maggio 2012 @ 01:40

Mi hanno detto che uno stand tipico veniva sui 10.000 euro. Mi sembra

che a Bologna ne chiedessero di piu?

#4 Comment By antonio sala On 30 maggio 2012 @ 22:44

una tristezza infinita! pochissima gente e galleristi depressi.... La fiera
forse meritava di Piu anche se
dovra passare ancora molta acqua sotto i ponti.
Quei pochi che hanno detto che hanno venduto dicono

la verita o cercano di salvare la faccia?

#5 Comment By James Tarant On 31 maggio 2012 @ 13:22

La fiera ¢ stata un flop a causa delle finte ististuzioni che frequentano
solo gli amichetti galleristi. Anzi, vantano di essere trandy, ma in realta
arrivano dai salon dei parrucchieri, dai corniciai, dai costruttori, dagli
avvocatini e dai commercialisti...falliti nel loro campo. Ritengono di
guidare il destino dell’arte; partecipano a tutte le cene istituzionali piu
importanti. Burocrati che lavorano con i soldi dei cittadini e che,
nonostante abbiano il dovere di sapere tutto cio che li circonda, sii
chiudono nella loro burocrazia, come leghisti di parte. Ma cari artisti,
svegliatevi! Fate la pace tra di voi, questo ¢ il vostro campo ormai invaso

da tutti questi spacciatori d’arte. Dove siete finiti artisti? Perche
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dobbiamo consegnare c’ho che ci appartiene alla leggenda del santo
compratore? Dove sono finiti personaggi come Giorgio Vasari che
sosteneva Michelangelo, Cezanne che acquistava Picasso, Andy Warhol
che acquistava Jean-Michel Basquiat. Cari artisti siete voi i veri
sostenitori dell’arte. Dovete riprendere il vostro campo. Non si € mai
sentito che un parrucchiere sia riuscito a conquistare il campo della

magistratura. Sveglia!

#6 Comment By laura traversi e alex tarissi On 31 maggio 2012 @ 15:22

Grazie di questa panoramica, eccellente come al solito...

il momento e decisamente non favorevole, per non voler dire quasi
drammatico, malgrado Roma, il Macro-Pelanda, il coraggio di Casiraghi
e dei galleristi e mercanti d’ arte comunque intervenuti. La nostra
convinzione € che, in linea di massima, tanto collezionisti che mercanti
investono dove ¢’ e offerta al piu alto valore aggiunto possibile, tanto
per I’ Antico e ]’ Ottocento come per il Contemporaneo. Si concentrano
su opere ed eventi in cui possono massimizzare i risultati. Come anche
gli artisti, molti dei quali incrementano qualita e riflessione. C’e¢ anche
chi, dall’ estero, ha partecipato a Roma Contemporary, apprezzando I’
organizzazione e il costo albergo incluso. Naturalmente gli operatori e
soprattutto le start up e i giovani dovrebbero essere incentivati e non
aggravati da costi, soprattutto ora, impossibili da sostenere. E tutti
devono lavorare meglio possibile, secondo le loro competenze. Per il

bene di tutti.

#7 Comment By matisse68 On 31 maggio 2012 @ 21:33

Riporto quello che disse Franco Soffiantino: “Le fiere ? Soldi buttati al
vento”.
E pensare che ci sono galleristi che pur di essere presenti alle fiere, sono
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disposti a sperperare quel poco di guadagno fatto in un anno di lavoro.
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