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Cosmopolis: Cronenberg e la tragedia del
futuro prossimo venturo

di Pino Moroni | 1 luglio 2012 | 686 lettori | 2 Comments

Nel novembre scorso, al Festival del Cinema di Roma fu proiettato un

film,  fuori  concorso e poi  fuori di ogni programmazione, dal  titolo To

big  to  fail,  sul  fallimento  della  quarta  Banca  di  affari  mondiale,  la

Lehman Brothers. Dietro il coraggioso film di Curtis Hanson c’era la

storia  vera  della  drammatica  vicenda  di  un  crollo  finanziario  epocale

(settembre  2008),  vista  con  gli  occhi  del  Segretario  del  Tesoro

americano  Henry  Paulson.  Successivamente  per  evitare  un  effetto

domino,  in  quest’epoca  di  debiti  sovrani  e  privati,  fu  varato

dall’amministrazione americana un maxipiano anticrisi di 700 miliardi

di dollari USA.

Il cursore diretto sulle immagini visualizzerà le didascalie; cliccare

sulle stesse per ingrandire.
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Ora  un  dramma  simile  sta  scuotendo  l’Europa,  dove  uomini  e  donne

politicamente e finanziariamente potenti, stanno lavorando per salvare

il  sistema  Euro  da  un  effetto  domino  travolgente,  con  un  altro

maxipiano europeo. Due situazioni che si basano sulla teoria che certe

grandi  ed  interconnesse  istituzioni  non  possano  fallire  e  sulla

infallibilità  di  certi  protagonisti  del  mondo  (mostro)  finanziario.  Il

Segretario del Tesoro Americano, interpretato da un sofferto William

Hart,  pernottava  nelle  stanze  nascoste  del  potere,  tra  Presidenti  ed

Amministratori  delegati  di  colossi  finanziari,  tra  scene  di  dialogo

concitate, relazioni pessimistiche e telefonate con uomini politici, dove

le scelte, le passioni, le illusioni e la sete di potere influivano sul corso

degli eventi.

Un altro film, in questi giorni nelle sale cinematografiche italiane, viene

indicato  come  la  descrizione  della  crisi  economico­finanziaria  attuale,

del  crollo  del  capitalismo  avanzato.  Ma  il  film  di  quel  David

Cronenberg,  realizzatore  di  tematiche  surreali­esistenziali  (Crash,

Existenz, A  history  of  violence, A dangerous method),  non  è  davvero

l’analisi di una crisi finanziaria, anche se da un punto di vista personale.

Cosmopolis è l’ultimo pregnante esempio di tragedia greca o meglio di

tragedia moderna shakespeariana, con tutte le limitazioni di un interno

claustrofobico  (una  limousine)  e  delle  verbosità  asfissianti  di  un

modernissimo pezzo  teatrale. Ma  è  anche  un  film piacevole  sul  piano
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estetico,  fatto di  colori  che descrivono un  interno monocromo ed una

città  in  forte  e  differenziata  confusione  sociale.  Una  prosa  poetica  di

testo teatrale dentro un dipinto in movimento.

Eric Packer (Robert Pattinson conosciuto per Twilight) è un vecchio

miliardario  di  28  anni,  presente  in  ogni  scena  del  film,  con  una

recitazione  fredda,  incapace  nella  sua  fissità  nell’  unico  livello

finanziario, di contrastare qualsiasi non linearità, asimmetria e privo di

sensazioni  umane.  Uomo  elegante  ed  interessante  ma  poi  realmente

solo corpo, spinto da bisogni fisiologici elementari, di appetiti moderni

consumistici  (cibo,  sesso,  bagno  e  visite mediche),  vuole  compiere,  in

una limo corazzata, un viaggio, on the road, attraverso una caotica New

York. Ma poi effettivamente un viaggio statico, spesso immobile, in cui

nulla procede, ma tutto va all’indietro, verso la perdita finale di quello

che ha prima accumulato con le sue speculazioni. Proiettato solo verso i

capricci dell’infanzia, dove, al di là del tanto desiderato taglio di capelli

sulla  seggiola  giocattolo  del  barbiere  di  suo  padre,  emerge  il

masochismo incosciente ed autodistruttivo di giochi perversi (senso di

castrazione mentale ed amputazione di arti essenziali, una mano).

Amletico in tutta la sua nevrosi da vuoto, colmata dai numeri di giovani

ventenni,  geni  della  tecnologia.  Con  una  guardia  del  corpo  Torval

(Kevin  Durand),  cellulare  auricolare,  che  fornisce  ogni  tipo  di

informazione, finanziaria, logistica, di sicurezza, personale. Eric con lui

è  evasivo,  non  lo  ascolta,  non  lo  sopporta,  come  un  padre  che  dà

consigli inutili, da eliminare, nel suo complesso edipico.

Le  donne  sono  tutte  mature,  materne  nel  fornire  sesso  e  consigli.

L’amante  Didi  Fancher  (Juliette  Binoche)  che  lo  spinge  solo  a

comprare opere d’arte (una cappella affrescata da Rothko).

La  personal  trainer  teorica  Vija  Kinski  (Samantha  Morton),

rassicurante,  distinta  e  differente  da  chiunque.  Algida  ma  materna,

convincente  con  piglio  postmoderno,  ,  gli  riempie  la  testa  di  storie
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surreali come favole prima del sonno.

Elise Shifrin (Sarah Gadon), la moglie, gelida perfezione in un mondo

fatto di gente miliardaria. Tre incontri essenziali del film, con tre pasti

consumati insieme, come tre mosse di scacchi con cui “la morte” Elise,

darà scacco matto ad Eric, e la sua condanna finale.

E poi c’è Benno Levin (Paul Giamatti)  il  carnefice­vittima (Jago),  in

forte contrapposizione ed assonanza con Eric, con il potere e gli umori

che passano di mano tra loro (scena madre) in una squallida stanza di

periferia. Ciò che rimprovera Benno (alter ego) ad Eric è di averlo reso

consapevole con le sue teoriche delle pratiche perverse della finanza e di

averlo reso un pazzo senza pace.

Tutto avviene nell’unità di  tempo di un giorno. Dall’inizio all’alba  con

Eric, signorino azzimato e ben vestito, fino ad arrivare alla fine, al buio,

attraverso la perdita di status symbol (la cravatta,  la giacca,  la guardia

del corpo, la macchina) ad una degradazione fisica (una torta in faccia,

capelli tagliati a metà, un buco sanguinolento in una mano) quasi come

un barbone,  in un ambiente squallido e  triste di periferia. Un periodo

così  lungo  in  cui  la  sua  inazione  o  la  legge  del  contrappasso,  lo  ha

portato alla pura astrazione di quello che era all’origine. Come del resto

per tutti i grandi personaggi del teatro, rovinati dal potere.

“Quando  i  topi  diventeranno  la  nuova  unità  monetaria”  profetizza

Eric,  l’ultimo  Mercante  di  Venezia,  ognuno  andrà  a  cercarsi  il  suo

destino  seguendo  le  leggi  del  mostro  che  lo  governa.  Come  in

Cosmopolis, un film già nel futuro prossimo venturo.
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Una recensione intelligente e competente, piacevole da leggere perché

senza spocchia ma arguta. Ci complimentiamo con l’autore

#2 Comment By Renato On 8 luglio 2012 @ 15:24
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Restituito il Dalì rubato: storia di furti
celeberrimi, dalla Gioconda ad altre

sottrazioni
di Barbara Martusciello | 2 luglio 2012 | 1.852 lettori | 3 Comments

I  furti  di  opere d’arte  sono purtroppo qualcosa  che  coinvolge,  oltre  al

derubato se si tratta del proprietario – gallerista, collezionista o artista,

solitamente – un’intera comunità e un pezzo di Storia dell’Arte. Rari ma

non rarissimi – come nel caso delle sottrazioni di reperti archeologici in

scavi abusivi e dolosi da parte dei tombaroli, ad esempio: all’ordine del

giorno  in  terra  italiana ma  non  solo  ­,  con  destrezza  o  scasso,  questi

reati non hanno nulla né di leggero né di romantico dato che finiscono

per  rimpinguare  le  casseforti  di  oscuri maniaci del possesso  dell’Arte:

qualcosa che con la conoscenza, il rispetto e l’amore c’entra assai poco.

Il cursore diretto sulle immagini visualizzerà le didascalie; cliccare

sulle stesse per ingrandire.
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Talvolta,  lo  sguardo  investigativo si  è orientato, non sbagliando, verso

lidi  americani  assai  chiacchierati  (il  Paul  Getty  Museum,  per

esempio), altre anche verso i Paesi Arabi.

La Storia ci ricorda le spoliazioni di Napoleone Bonaparte e,  secoli

dopo,  la  deprecabile  e  sistematica  barbarie  nazista  rivolta  anche  al

patrimonio  artistico  europeo  e  solo  in  parte,  nel  tempo,  recuperato  e

restituito  ai  legittimi  proprietari  o  ai  loro  eredi.  Sappiamo  che  più  di

cinque milioni di opere e oggetti d’arte sono stati sequestrati e portati

via dal Terzo Reich (molti ad ebrei deportati) durante i primi anni della

guerra. Molto di quello che è tornato a casa, moltissima archiviazione e

certe informazioni sono merito del lavoro capillare e indefesso di un un

filantropo  americano,  Robert  M.  Edsel,  un  vero  “uomo­

monumento”che  ha  raccontato  questa  la  storia  nel  suo  libro  The

Monument Men (che ha anche affascinato George Clooney e  il suo co­
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sceneggiatore Grant Heslov per la realizzazione di un film).

Se una passata ma indicativa stima dell’FBI ci ha  informati, nel 2006,

che  sono  oltre  170  mila  i  pezzi  tra  dipinti,  sculture,  arazzi,  mobili,

gioielli  e  capolavori  d’oreficeria  rubati,  tanto  da  andare  a  formare  un

immaginario, ipotetico “museo più grande del mondo”, le cifre da allora

sono  aumentate  a  dismisura,  così  come  le  banche  dati  dedicate.  Già,

perché    istituzioni  come Art  Loss Register  o  la  più  recente  Swift­

Find  sono  un  deterrente  autorevole  per  una  disinvolta  rivendita  sul

mercato  di  capolavori  rubati,  riuscendo  a  porre,  come  fanno,  un

qualche  controllo  su  fiere  e  aste  internazionali  dove  quelle  opere

potrebbero riaffacciarsi…

Qualche volta i furti sono anomali e con un finale positivo, spunto per

successive mitizzazioni,  o  comunque  per  narrazioni,  tanto  che  ancora

oggi, nonostante l’illegalità portante della storia, avvincono.

Pensiamo,  ad  esempio,  al  celeberrimo  furto  della  Gioconda,  la

Monna Lisa di Leonardo da Vinci sottratta in maniera sin troppo

facile  dall’imbianchino  italiano,  di  stanza  a  Parigi,  il

dumenzese Vincenzo Peruggia, che la conservò, non senza dubbi mai

chiariti  e  complicità  mai  provate,  nel  doppio  fondo  di  una  valigia

custodita nella sua modesta stanza d’albergo, al n. 5 di rue de l’Hôpital

Saint­Louis. Il fattaccio venne scoperto il 21 agosto del 1911 alle 8 del

mattino, quando il copista autorizzato, Louis Béroud, se ne avvide con

sgomento e allarmò i responsabili del Museo tra i più famosi al mondo:

il Louvre di Parigi.

Dopo tre anni di  indagini non proprio argute, avvenne il ritrovamento

ma,  va  ricordato,  non  dopo  episodi  risibili  e  arresti  improbabili:    l’8

settembre  fu  incarcerato  Guillaume  Apollinaire  sospettato  di

complicità nella ruberia, e per questo fu fermato anche Pablo Picasso!

Il motivo non è nobile: i due avevano avuto in loro possesso, in maniera

non  certo  legale,  alcune  teste  iberiche  provenienti  proprio  dal
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colabrodo­Louvre e per questo individuati come possibili mandanti del

ben più clamoroso furto. La storia che prelude al  loro proscioglimento

sarà motivo della frattura dell’amicizia proprio tra Apollinaire e Picasso.

Il processo al vero malfattore, Peruggia, si concluse con la sua condanna

a un anno e quindici giorni di reclusione: a nulla valsero le scusanti che

lo  vollero  mosso  da  furore  patriottico  indirizzato  al  recupero  di

un’opera  d’arte  italiana  dagli  approfittatori  francesi.  La  tesi,  oltre

che  alquanto  traballante,  non  era  suffragata  da  veridicità  dato  che  il

quadro – ma forse  il  il    ladruncolo  italiano  lo  ignorava? –    fu venduta

dallo  stesso  Leonardo  a  Francesco  I  nel  1517  (per  quattromila  scudi

d’oro).

Furti eclatanti di opere d’Arte ne sono avvenuti molti, da allora, meno

leggendari  e  più  devastanti  dal  punto  di  vista  della  perdita  di  un

Patrimonio  artistico  come  bene  comune.  La  nera  lista  è  lunga  e  non

sempre  è  possibile  spuntare  dall’elenco  esempi  di  ritrovamenti,  come

nel caso di questi ultimi giorni: è infatti salita agli onori delle cronache

la  restituzione  misteriosa  del  piccolo  e  preziosissimo  olio  su  tela

di  Salvador  Dalì,  Cartel  des  Don  Juan  Tenorio  rubato  da  una

galleria americana.

Tra  sparizioni  che  non  vengono  quasi  nemmeno  notate  dall’opinione

pubblica, come le tante dispersioni di quadri e manufatti preziosi dalle

Chiese spesso di piccoli centri  italiani o delle antiche  tombe etrusche

nelle tante aree archeologiche non tutelate del nostro Paese, o come le

sottrazioni  da  parte  dei  turisti  di  frammenti  dell’Appia  Antica,  del

Colosseo,  dei  Fori  a  Roma    di  Pompei  ed  Ercolano  o  della  Valle  dei

Templi  ad  Agrigento  –  solo  per  citare  i  siti  più  noti  –  usati  come

souvenir  e  recentemente motivo di  denuncia  in Tg di  tutti  i  canali Tv

nazionali,  la  lista,  abbiamo  detto,  è  davvero  lunga:  spessissimo  vi

contribuisce il totale disinteresse da parte delle istituzioni per la tutela

dei propri Beni Culturali; i propri dirigenti inadempienti sono rei quasi
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quanto chi questi furti li commissiona e li compie.

Ricordiamo anche,  e   non a  caso,  come alcuni Musei  internazionali  si

siano  arricchiti  e  abbiano  creato  le  proprie  collezioni  sulla

pelle archeologica e artistica di altri Stati tra i quali il nostro, ribadendo

qui la colpevolezza proprio di chi questi atti non li ha saputi prevedere e

arginare  in  tempo  come  il  suo  ruolo  e  incarico  avrebbe  imposto.

Talvolta,  si  tratta  di  vera    e  propria  connivenza;  altre,  di  razzie

imprevedibili.

Come nel caso di alcuni furti celebri, che qui ricordiamo, palesando con

sgomento  che,  messi  tutti  uno  di  seguito  all’altro,  creano  un’enorme

colonna infame e una mappatura a dir poco desolante.

Era  il  lontano 1934 quando  I  giudici  integri  dei  van Eyck  furono

trafugati  dalla  cattedrale di Gand:  da  allora  sono  spariti  nel  nulla.

Come il bel Ritratto del Duca di Wellington.

Nel 1961 avvenne uno dei  fatti dolosi  forse più scandalosi della storia

dei furti di opere d’arte. Alla National Gallery, infatti, fu rubato il bel

quadro di Goya che immortalava il Duca di Wellington. L’opera aveva

avuto  una  grande  attenzione  mediatica  e  non  solo,  evidentemente,

quando  il  governo  inglese  si  attivò  per  impedire  che  essa  venisse

venduta all’estero, finendo nelle mani del ricco collezionista americano

Charles  Wrightsman,  per  restare,  invece,  in  Inghilterra.  Sappiamo,

purtroppo, come andò a finire…

Uno  dei  furti  più  gravi  resta  ancora  quello  perpetuato  ai  danni

dell’Oratorio di San Lorenzo a Palermo nell’ottobre 1969, con il

distacco  della Natività  del  Caravaggio,  una  grande  tela  rubata  (da

mandanti mafiosi?) e mai recuperata.

A  Parigi,  al  Marmottan  Museum  furono  sottratti  nove  quadri

d’inestimabile  valore;  tra  questi  c’era  il  celeberrimo  Impressioni  al

levar del sole di Claude Monet e al quale è legato lo stesso nome del
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movimento  artistico  francese dell’Impressionismo. Era  il  1985    e ben

sei anni dopo, nel 1991,  le opere riapparvero,  in una villa  in Corsica, e

furono recuperate.

Lo  stesso  anno  avvenne  forse  la  più  grande  razzia  di  opere  d’arte  al

mondo, almeno in epoca contemporanea.  Alla vigilia di Natale e con il

suo sistema di sicurezza guasto da ben 3 anni, il National Museum of

Antropology messicano si vide depredare di ben 140 piccoli e medi

manufatti preziosissimi tra cui oreficerie del popolo Maya e Azteco.

A Berlino sparì, durante una mostra alla Neue Nationalgalerie, con

grande angoscia del proprietario, l’artista Lucien Freud, il suo piccolo

Ritratto  di  Francis Bacon,  suo  vecchio  e  mai  dimenticato  amico.

Dell’opera  non  si  ebbero  più  notizie,  nonostante  le  tante  offerte  in

danaro disponibili per facilitare la restituzione.

Goya  ed  El  Greco  sono  altre  firme  di  capolavori  volatilizzati:  dal

Museo Juan B. Castagnino di Rosario, in Argentina, nel 1987. Il

dato ancor più incredibile è che,  in questo caso,  il ritrovamento è reso

impossibile anche dalla totale mancanza di immagini delle opere!

Qualche  tempo  dopo  è  il  Chacara  do  Ceu  di  Rio  de  Janeiro  ad

essere  oggetto  di  cupidigia  malavitosa:  nel  1989  furono  sottratte  le

prime  importanti  opere  da  questo  museo  che  fu  colpito  anche  anni

dopo,  duramente;  stavolta,  però,  la  rilevante  refurtiva  fu  celermente

ritrovata dalla Polizia.

Lo stesso anno sparì da un museo berlinese, e non si seppe più nulla de

Il poeta povero di Carl Spitzweg.

Nel 1991, 74 anni dopo che il pittore l’aveva dipinta, è rubata una fra le

più  famose  opere  di  Vincent  Van  Gogh:  i  Girasoli.  Il  furto,

compreso  di  un’altra  decina  di  quadri,  avvenne  presso  il  Van  Gogh

Museum di Amsterdam. Tutto  fu  ritrovato, però:  in un’automobile

parcheggiata per le vie della capitale dei Paesi Bassi.
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Lo  stesso  anno avvenne un altro  furto  rocambolesco  e doloroso per  il

Patrimonio  artistico mondiale:  de  Il  concerto,  un  olio  su  tela  fra  le

opere  più  note  del  maestro  olandese  di  Vermeer;  della  Dama  e

gentiluomo in nero e  La tempesta sul mare di Galilea, nonché

di uno schizzo di Rembrandt; di cinque disegni e acquerelli  di

Degas  e  di  una  tela  di  Manet,  Chez  Tortoni.  Avvenne  una  notte

quando,  con  uno  stratagemma,  rapinatori  travestiti  da  poliziotti  si

fecero aprire dai guardiani dell’Isabella Stewart Gardner Museum

di Boston  che  furono  subito  immobilizzati  e  imbavagliati.  Le  opere

trafugate non furono più ritrovate e nel museo ancora oggi sono appese

al loro posto cornici vuote.

Il  capolavoro  l’Urlo  di  Edvard  Munch  è  tra  le  opere  che

evidentemente deve aver turbato il sonno di tanti collezionisti­furfanti o

solo di più o meno esperti rapinatori, se una delle sue versioni fu rubata

nel 1994 alla National Gallery di Oslo e un’altra qualche anno dopo

in  un’altro  Museo  della  città.  Il  primo  disastro  avvenne  perché  i

ladri passarono da una finestra e furono aiutati dall’inadempienza della

security  che  ignorò  il  suono  dell’allarme  tanto  da  dare  ai  malviventi

persino il tempo di sbeffeggiarli con il biglietto: “grazie per la pessima

sicurezza”.  Lo  sconcerto  per  l’azione  durò  alcuni  mesi:  l’opera  fu

recuperata così come avverrà per il secondo, successivo furto…

Nel  1998,  a  Roma  –  e  questo  lo  rammento  bene  personalmente  –

furono  rubate  dalla  GNAM­  Galleria  nazionale  di  arte

moderna, due  tele rispettivamente di Vincent Van Gogh e di Paul

Cézanne. Tra le piste seguite dagli inquirenti, quella della criminalità

organizzata, con il coinvolgimento della Mala del Brenta (che voleva la

liberazione  del  proprio  capo,  Felice  Maniero),  quella  politica  (della

Falange armata), quella del  furto su commissione. I quadri  furono poi

ritrovati a distanza di pochi mesi. Un altro finale a sorpresa e positivo,

dunque.
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Nel  2000  a  Stoccolma,  una  rapina  a  mano  armata  al  National

Museum fu la causa della razzia di 3 tele che i malviventi portarle via

salendo  su  una  piccola  imbarcazione  ancorata  vicino  al  museo.  Le

opere furono via via recuperate dalle forze dell’ordine. In questo, come

in  altri  casi,  fu  sguinzagliata  una  rete  d’intelligence  internazionale.

Dopo  qualche  traversia  e  un’irruzione,  Conversazione  con  il

giardiniere  di  Renoir  tornò  a  casa,  seguito  dall’altro  suo  quadro,

Giovane parigina e dall’Autoritratto di Rembrandt (nel 2005).

Durante un’importante mostra nel Museo del Paraguay,  nel  2002

furono rubati ben cinque capolavori tra i quali alcuni dipinti di Murillo

e  di  Tintoretto  e  in  particolare  un  bell’Autoritratto  del  maestro

veneto.  In  un  periodo  calcolato  dalla  polizia  di  circa  due  mesi,  un

gruppo di  scassinatori  bene  organizzati  scavò una  galleria  sotterranea

dall’adiacente negozio vuoto preso ad hoc  in affitto per portare avanti

un colpo elencato tra quelli della “banda del buco”.

Il 2003 è un anno terribile per le razzie di opere e manufatti d’arte.

Pensiamo a quanti  reperti di  estremo  interesse  storico e artistico  soni

stati  sottratti  dall’inizio  della  guerra  Usa­Iraq  nel  territorio

iracheno,  e  alla  costante  ruberia  (ed  esportazione  illegale)  nel  suo

Museo Nazionale. Si stima che al 2003 ammontino a circa 15.000 i

pezzi rubati, dei quali solo un terzo sono stati recuperati.

Mentre  sempre  nel  2003,  in  Italia,  a    Pompei    avveniva

il  trafugamento di due splendidi affreschi  (poi  ritrovati e  restaurati),

in Scozia, nel castello del duca di Buccleuch fu una rapina a fare

sparire  uno  dei  capolavori  attribuiti  a  Leonardo  da  Vinci,  la

Madonna dei  fusi  (1501),  ritrovato  quattro  anni  dopo  a Glasgow  e,

dopo un lungo iter legale, tornato al legittimo proprietario.

Lo  stesso  anno,  tra  il  26  e  il  27  aprile,  alla Whitworth Gallery  di

Manchester  avvenne  un  altro  furto,  misterioso:  di  Paesaggio
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tahitiano di Paul Gauguin, Fortificazioni di Parigi con case di

Vincent Van Gogh e  Povertà  di  Pablo  Picasso.  Le  3 magnifiche

opere  furono  fatte  ritrovare  –  arrotolate  in  un  tubo  di  cartone  e

danneggiate  –  con  una  segnalazione  anonima  dagli  stessi  ladri  che  si

diedero motivazioni  ideologiche (o di concorrenza professionale per  la

carica di sorveglianza del Museo?): un biglietto, infatti, avvisava che la

loro  intenzione  era  quella  “di  evidenziare  la  debolezza  della

sicurezza”…

Data ancora 2003 un altro furto, incredibile, al Museo di Belle Arti

di  Vienna:  quello  della  Saliera  (1543)  di  Benvenuto  Cellini,  in

lamierino d’oro e smalti, citata in tutti i manuali di storia dell’arte oltre

che  dell’oreficeria  e  ribattezzata  “la Monna  Lisa  delle  sculture”.    Era

protetta da una teca di vetro anti­scasso e allarmata, ma evidentemente

ciò non bastò. Il piccolo capolavoro fu infine ritrovato dopo tre anni di

indagini: non si era allontanato  troppo da casa perché era conservato

nei dintorni della città.

ll Munchmuseet di Oslo (il Museo dedicato all’artista   Munch) subì

una  vera  e  propria  rapina  quando,  nel  2004,  due  uomini  armati  e  a

volto  ovviamente  coperto,  in pieno  giorno  e  in  orario d’apertura della

struttura, fuggirono con una delle varie versioni del notissimo L’urlo e

della magnifica La Madonna.    Fortunatamente,  ancora una  volta,  le

opere furono recuperate, seppure solo il 31 agosto 2006 e dopo ricerche

spasmodiche e su scala internazionale.

Los  tesso  anno  sparì  da Versailles  un  bellissimo  nudo  femminile  di

Camille Claudel  e fu poi ritrovato nella Senna.

Non  solo  quadri  e  manufatti  rientrano  nella  refurtiva  d’arte:  nei

dintorni  di    Londra,  nel  parco  di  30  ettari  adibito  a  spazio  espositivo

della Henry Moore Foundation, nella contea Hertfordshire, alla fine

del 2005 fu rubata un’enorme scultura di Henry Moore: un bronzo

del  1969­70  noto  come  Figura  reclinata  e  dal  peso  di  oltre  due
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tonnellate  (valore:  circa  4  milioni  di  euro!).  Come  abbiano  fatto  ad

allontanarsi  indisturbati  i  ladri  con  tale  refurtiva,  sicuramente  non

asportabile sotto il braccio (ma con camion, a quanto si sa), è ancora un

mistero…

Meno pesante ma altrettanto capitale  la razzia che non risparmiò Rio

de Janeiro nel 2006 e il suo Museo di Chacara do Ceu. Facilitati

dai  festeggiamenti  del  Carnevale  che  in  Brasile  distraggono  e

coinvolgono  praticamente  tutta  la  popolazione,  nessuno  escluso,

uomini  armati  portarono  via  quadri  importanti  come  Marino  di

Claude  Monet,  Due  balconi  di  Salvador  Dalì,  I  giardini  di

Lussemburgo di Henri Matisse e La danza di Pablo Picasso.  I

dipinti  erano  considerati  le  eccellenze  del museo  che,  abbiamo  detto,

anni prima era stato oggetto di un altro furto eclatante: ma stavolta le

opere non furono recuperate.

Ancora a Parigi, ma in una casa privata, precisamente della nipote di

Picasso,  Diana  Widmaier­Picasso,  nel  febbraio  del  2007,  furono

sottratti  due  importanti  quadri  del  pittore  spagnolo:  Ritratto  di

Jacqueline  (la Roque,  seconda moglie dell’autore) del  1961,  e Maya

con la bambola, del 1938; il finale della storia sarà ancora una volta

positivo perché le opere furono recuperate qualche mese dopo il furto,

in tubi di cartone.

Nel 2008,  a Zurigo,  in  circa  3 minuti  e mezzo,  tre  uomini  armati  e

mascherati  depredarono  il museo Buehrle  di  4  tele  impressioniste

(valore:  112 milioni  di  euro, ma  aggiornabile  alle  valutazioni  attuali):

Ramo  di  castagno  in  fiore  (1890)  di  Vincent  Van  Gogh,

Papaveri  vicino  a  Vetheuil  (1879)  di  Claude  Monet,  Il  conte

Lepic e le sue figlie  (1871) di Edgar Degas, Ragazzo con il gilet

rosso (1888) di Paul Cézanne.

E’  storia  di  qualche  mese  (maggio  2012)  fa  il  recupero  del  prezioso

tesoro di San Michele Arcangelo rubato nell’abbazia di Procida tre
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anni fa.

Quando  l’Arte  e  l’alta  gioielleria  si  uniscono  alla  devozione  le  cose  si

complicano,  come nel  caso del  famoso “bamboccino”  della Chiesa  di

Santa Maria all’Ara Coeli a Roma. Qui c’era una piccola scultura di

Gesù bambino  fasciato di ex­voto e gioielli preziosi offerti  in dono dai

fedeli che ne riconoscevano nell’icona qualità miracolose. Sia come sia,

la statuina, una copia di un primo originale – quello datato fine ‘400 ed

opera di un francescano, scomparse forse prima del ‘700 o fu rubato in

quel periodo dai  francesi – era  stata  rubata altre  volte  in passato, ma

quasi  come  un  rapimento,  nel  senso  che  era  stata  alla  fine  sempre

restituita. Il furto del 1994, però, fu l’ultimo.  Gli investigatori cercano

ovunque, a Roma, anche seguendo piste terroristiche o mafiose, poi in

Argentina.  Ancora  oggi  il  mistero  resta  irrisolto  mentre  in  Chiesa  è

tornata una nuova copia.

Sempre  restando  nella  cronaca  –  e  in  tempo  di  crisi  –  apprendiamo

che da gennaio a oggi (2012) due sono stati i furti clamorosi in Grecia,

ad Atene:  uno  alla  Galleria Nazionale  dove  sono  stati  rubati  due

capolavori  dei  grandissimi  Picasso  e  Piet  Mondrian;  l’altro  al

Museo archeologico di Olympia dove sono stati sottratti sessanta

oggetti provenienti dal sito archeologico.

Se digitassimo in Internet  “Furti opere d’Arte” dovremmo inserire qui

pagine e pagine di  elenchi di notizie correlate. Tra queste, citiamo come

esempio positivo di buon lavoro di squadra investigativa,  il recupero di

qualche  giorno  fa  di  un  dipinto  rinascimentale,  due  vasi,  una

pelike  attica  e  una  situla  apula,  una  scultura  in  marmo  di

epoca  romana  e  tre  spartiti  musicali  miniati  del  XV  e  XVI

secolo,  rientrati  in  Italia  grazie  all’azione  congiunta  di  Carabinieri  e

Ufficio Investigazioni americano (Hsi).

Un  altro  happy­end,  ma  più  originale,  è  relativo  al  ritrovamento  del

già citato quadro di Salvador Dalì,   prelevato dalla Venus Gallery di
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Manhattan  dove  l’opera  era  esposta  in  una  collettiva,  e  di  proprietà

  del  collezionista­gallerista  Adam  Lindemann:  il  mal  tolto,

impacchettato a dovere, è tornato al mittente per… posta!

Ora  noi  sappiamo  come  sia  reale  il  malfunzionamento  delle  Poste

italiane,  e  come,  in  tempi  di  recessione,  il  caos  possa  più  facilmente

regnare  sovrano  e  allentare  l’attenzione  al  proprio  territorio  e  ai  suoi

tesori;  e  sappiamo anche  che  la  crisi,  come  l’estate,  avanza,  e  che per

molti arriveranno i licenziamenti mentre per altri le vacanze, per taluni

la  sopravvivenza  e  per  altri  la  speculazione  e  il  profitto…  Ebbene:  si

chiudono case, casseforti, Musei con più accuratezza. Non si  sa mai…,

l’occasione  fa  l’uomo  ladro, e  l’Italia è già stata colpita abbastanza dai

predoni dell’Arte, come dallo spread e dalle previsioni sbagliate (dolose,

ad hoc?) di Standard and Poor’s.

3 Comments To "Restituito il Dalì rubato: storia di furti celeberrimi, dalla Gioconda ad altre

sottrazioni"

#1 Comment By pino On 3 luglio 2012 @ 23:04

Grazie per la dovizia di informazioni. Un doveroso ripasso su tante

opere d’arte viste, da vedere o definitivamente mancate.

#2 Comment By Architettura&Design ammirati & partners On 4 luglio

2012 @ 08:26

Grandioso lavoro di ricerca, composizione e analisi: ci

complimentiamo. Lettura anche avvincente.

#3 Comment By Paolo On 16 luglio 2012 @ 09:46

Ciao B.M., aggiornamenti:
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dopo il tuo ben documentato furto dell’enorme bronzo di Henry Moore

(dicembre 2005, Reclining Figure, 1969­1970) ecco un nuovo furto che

sembra uscito da un film di criminali all’inglese: un’altra scultura di

Moore è stata trafugata dal giardino della sua casa­Fondazione nella

contea inglese di Hertfordshire. Stavolta è stato più facile dato che

“Sundial”, 1965 era una piccola opera rispetto a quell’altra: è di cm 56

centimetri, fatta con 2 parti di cerchio, tipo mezze lune opposte a

formare una meridiana!! Credo che questo tuo articolo non lo finirai

mai, è destinato ad allungarsi…
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GiuseppeFrau: un grido d’allarme. Focus­
on: Sardegna, contributo di GiuseppeFrau

Gallery, Sardinia
di Pino Giampà | 3 luglio 2012 | 577 lettori | No Comments

Villaggio minerario di Norman, area Carbonia Iglesias, Sardegna.

Noi  siamo  uno  spazio  indipendente,  no­profit,  autogestito,  anche  un

collettivo,  eppure  spesso  veniamo  attaccati  come  fossimo una  galleria

nata  dal  mercato  per  il  mercato,  pur  non  vendendo,  o  cercando  di

vendere, nulla e nessuno.

Tutto questo perché proviamo a essere  selettivi,  crudelmente selettivi,

prima di tutto nei nostri confronti, poi in quelli della ricerca artistica e

degli  artisti  con  cui  collaboriamo.  Non  lo  facciamo  per  cinismo  o

snobismo, ma per la convinzione che un’arte utile anche al territorio (di

un  bene  comune  quindi),  non  possa  nascere  da  pratiche  artistiche

amatoriali, mediocri, disoneste, portate avanti da persone con un agire

da  sciacalli,  approfittando  dell’ignoranza,  della  diffidenza,  della

distanza, dei preconcetti e dell’odio di alcuni verso quello che credono

di non capire, quindi verso l’arte contemporanea.

Il cursore diretto sulle immagini visualizzerà le didascalie; cliccare

sulle stesse per ingrandire.
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La provincia, del resto, qui è sempre stato il rifugio per chi non ha avuto

e/o  non  può  avere  chances  nel  duro  mondo  dell’arte,  un  luogo  del

pensiero profondo oltre che delle opere, una realtà che non è sempre e

solo Sistema ma è prima di tutto fatto di confronti ad alta qualità, senza

troppi  spazi  per  chi  ha  ritmi  e  pretese  buoni  solo  a  piegare  l’arte  ai

menù da trattoria.
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Per noi è importante dedicare la vita all’arte e l’arte al mondo: non solo

a parole, ma con nuove pratiche operative e l’innovazione dei linguaggi

artistici utilizzati a tale scopo.

La nostra è una barricata anche contro quegli artisti che sulla carta si

pongono  quasi  come  degli  innovatori,  ma  che  con  le  loro  opere

continuano  a  proporre  linguaggi  vetusti,  vecchie  sculture  vecchie,

pittura da arredamento, mediocri installazioni epigone di lavori eccelsi

fatti da altri prima…

Niente  da  dire  con  chi,  pur  producendo  opere  senza  innovazione  o

qualità  eccelsa,  almeno  non  passa  il  tempo  ad  ordire  trame  contro  il

Sistema dell’arte  come  la  volpe  con  l’uva  e/o  cerca  lo  scontro  forzoso

con  chi,  semplicemente,  ha  maturato  un  gusto  differente,  troppo

avanzato per essere infinocchiato da opere che al massimo potrebbero

decorare qualche parete, ma mai l’anima del mondo.

Certo,  in  questo  modo  siamo  sempre  di  meno,  rispetto  alla  nostra

partenza:  in molti non riescono a dedicare completamente  la  loro vita

all’arte, è comprensibile.

Alcuni preferiscono sposarsi  e  fare  figli, dicono,  come se questo     non

fosse conciliabile con un’agire culturale di impegno e qualità, o come se

famiglia  e    prole  a  un’artista  fossero  proibiti;  altri  vorrebbero  fare  ed

essere  arte ma    aspettando  l’ispirazione  che,  sia  chiaro  una  volta  per

tutte, non arriva  caso, dall’alto…  Molto più spesso, semplicemente, in

tanti non reggono e non hanno retto all’isolamento al quale ti costringe

una collettività cieca­sorda e ignorante – od opportunista – e alla messa

in gogna generale che da queste parti ti impongono se non ti allinei…  al

tavolino del bar e allo status­quo che è mediamente di mediocrità.

Ma  altri  resistono,  altri  si  aggiungono,  altri  ancora  si  aggiungeranno,

anche se  trovare una qualità disponibile verso un territorio, mafioso e

disgraziato,  è  sempre  più  difficile…  Nonostante  tutto,  nonostante  il
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nostro  essere  sempre  più  selettivi  e  crudeli  verso  le  nostre  scelte,  la

politica  del  fare  e  del  farlo  bene  –  nella  maniera  più  onesta  e

consapevole che ci è propria – è per noi vitale. La Storia dell’Arte, del

resto, è fatta da tanto sovvertimento delle regole e dell’accademismo, di

molta  iniziale,  apparente  marginalità…  A  chi  vuole  distruggere  noi

proponiamo l’alternativa del costruire, qualcosa che la sperimentazione

artistica  ha  sempre  portato  nel mondo. Come Alighiero Boetti  diceva,

anzi, per portare il mondo al modo, al mondo il mondo.
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Jack Sal: l’Arte restaura e rianima la
Cappella Gandini

di Cristina Villani | 4 luglio 2012 | 591 lettori | No Comments

E’ il 1986 quando a Jack Sal  (Waterbury, Connecticut – 1954), con  il

Patrocinio  di  Incontri  Internazionali  d’Arte  e  con  il  supporto  delle

famiglie  Alliata  e  Gandini,  viene  proposto  il  restauro  della  Cappella

Gandini  (denominata Santa Maria della Maternità),  voluta  dalla

famiglia stessa e costruita vicino alla residenza, nel 1723 nella frazione

di Montà (Padova).

Il cursore diretto sulle immagini visualizzerà le didascalie; cliccare

sulle stesse per ingrandire.
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Non  comune  (e  lungimirante,  visto  il  risultato)  la  scelta  di  uno  degli

eredi,  Luigi  Attardi,  caduta  non  su  un  restauratore  ortodosso  ma

sull’artista statunitense, minimalista concettuale, che sapientemente ha

saputo creare, con un originale ciclo di affreschi, un perfetto metissage

tra l’antico preesistente e il contemporaneo del proprio intervento.

Seguendo  i  canoni  della  propria  poetica,  Jack  Sal  affida  il  significato

dell’opera alla simbologia legata ai colori e ai materiali usati, alla forma

e alla direzione dei segni che traccia sulle pareti della piccola cappella e

integra il tutto con le caratteristiche strutturali dell’edificio, gli elementi

già  presenti  come  l’altare,  le  statue,  il  pavimento,  le  dimensioni,

l’orientamento.

Una possibile chiave di  lettura riferita alla scelta dei colori dominanti,

viene  offerta  dallo  stesso  Sal  ed  ecco  allora  che  il  Blu  della  volta

richiama  il  Paradiso,  il  Cielo,  Il  Regno  di  Dio;  il  Rosso  delle  pareti
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allude  alla  Terra,  al  Sangue,  al  Regno  dell’Uomo;  il  Nero  del  segno

materico è frutto del Gesto, della Notazione e proviene dal Regno della

Condotta­Azione.

“DIVINO – NATURA – UOMO

Tale chiave può condurre ad un’interpretazione più ampia: una trilogia.

Le  azioni  dell’Uomo  (i  segni)  sulla  Terra  (rosso)  avvengono  sotto  gli

occhi di Dio (blu).

I  segni  talvolta  gesticolano  verso  la  porta  (l’esterno)  e  talvolta  verso

l’altare (l’interno).

Sempre, come l’Uomo, essi ricavano la loro orientazione dal suolo ed i

loro  piani  paralleli  sulla  Terra.  E’  attraverso  la  preghiera  e  la

comprensione  (la cappella come Casa di Dio) che  l’Uomo può  tendere

verso il Paradiso.

Il progetto per la Cappella – il processo della sua realizzazione e la sua

forma  finale  –  è  stato  concepito  come  un’esperienza  di  profondo

incontro religioso.

L’opera  d’arte  servirà  da  guida  ad  una  parallela  esperienza,  dove  le

azioni  degli  uomini  sono  dirette  sulla  Terra,  guardando  al

raggiungimento di una paradisiaca visione.”

Oltre  agli  interventi  sulle  pareti  e  sul  soffitto,  troviamo  nel  piccolo

spazio dietro all’altare, non  la prosecuzione dei  segni dell’affresco, ma

14 piccoli dipinti che rappresentano un’allegoria delle stazioni della Via

Crucis.

Per  riportare  l’opera  alle  condizioni  ottimali,  è  stato  necessario  un

ulteriore recente restauro, che ha impegnato Jack Sal per alcuni mesi e

in seguito al quale, il 23 giugno scorso la Cappella Gandini ha riaperto

al  pubblico,  alla  presenza  dell’artista,  dello  storico  curatore  Bruno

Corà e di Luigi Attardi, con l’intera famiglia riunita per l’evento.

Info:
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Cappella Gandini (denominata Santa Maria della Maternità)

via Due Palazzi, 2 – Montà (Padova)

Organizzazione Associazione per la Poesia

Per  informazioni:  Luigi  Attardi  –  Presidente  Associazione  per  la

Poesia tel. 333­7103107

info@forpoetry.org
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Vision fugitive: Pierre Boulez
di Claudio D'Antoni | 5 luglio 2012 | 483 lettori | No Comments

In  Introduzione  alla

Psicoanalisi,  magistrale

soliloquio  di  Freud  sull’oggetto

della  passiva  accettazione  delle

tante,  troppe  senonanche

pleonastiche  censure  vigenti

nella  morale,  un  biasimo

neanche  troppo  velato

superomisticamente  rivolto  all’umanità  intera,  in  più  passaggi  è

veemente  la  critica  verso  non  meglio  definiti  “falsi  profeti”,  “falsi

messia”,  comunque  individui  che  di  un  sapere  propinato  come  verità

assoluta e delle  convenienze  sviluppatesi  intorno a  ciò hanno  fatto un

subdolo  strumento  di  manipolazione.  Rilevandone  il  vivere  in  una

dimensione terrena improntata a un interessato proselitismo, attorniati

da  schiere  di  “epigoni”,  Freud  tenta  di  sminuire  l’enfasi  dell’incedere

ieratico  di  questi,  ridicolizza,  quasi,  il  loro  celarsi  dietro  la  sacralità

esoterica delle iperboli verbali con cui riescono a conferire importanza

ai  labili  contenuti  proposti,  nella  pratica  veicoli  per  l’abuso  della

credulità cui larghe schiere popolari appaiono così facilmente propense

ad abbandonarsi.

A  un  veloce  sguardo  sui  molti  lustri  dell’attività  musicale  di  Pierre

Boulez  è  come  se  si  possa  cogliere  un  attenersi  del  compositore  alle

linee di un procedimento critico­sociale fondante su preconsiderazioni

e  considerazioni  del  tutto  analoghe  alle  freudiane.  In  numerose

http://www.artapartofculture.net/author/claudio_dantoni/
http://www.artapartofculture.net/new/wp-content/uploads/2012/07/Pierre-Boulez.jpg
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occasioni  il  Francese  sembra  offrire  al  lettore  una  prospettiva

ermeneutica analogica in cui, del resto, i più sensibili potrebbero anche

avvertire lo pneuma paleorivoluzionario insufflante vitalità reattiva nel

Sofista.  Il  ripiegamento  dialogico  nel  territorio  del  “sé”  preclude

l’instaurarsi di un processo comunicativo organico, quindi espressivo. Il

pensiero non sussume forme definibili,  laddove Florestan ed Eusebius

(saranno  loro?)  dice­dicono  senza  neanche  arrivare  alla  sintesi,

entrambi  annichiliti  nella  dimensione  del  “me”.  La  configurazione

spaziale con cui si può procedere a una raffigurazione soggettiva della

consecuzione  tra  gli  eventi  sembra  canalizzare  più  agevolmente  le

istanze  pulsionali  dell’  “Es”.  In  Pierre  Boulez  “…  cercare  la  disciplina

nella libertà…” diviene atto di compensazione dell’attività del Super­Io

nei  confronti  dell’Es,  la  cui  attitudine  a  ripiegarsi  nel  Me  acquisisce

tensione  dal  contrasto  dei  due  territori  dell’Io,  e  ciò  allo  scopo  di

bilanciare la pulsionalità con spinte di razionalità di ordine generativo.

Con  gustoso  umorismo  Boulez­Croche­Debussy  prende  garbatamente

in giro l’entità dualistica incoerente composta da “Io consapevole” e “Io

non  consapevole”.  Tali  premesse  metodologiche,  e  alla  fin  fine

estetiche,  sono  ampiamente  illustrate nelle  “Considerazioni Generali”;

in dette pagine Boulez parla, non più di tanto, di critici e criteri critici

senza  lesinare  riserve  verso  gli  uni  e  verso  gli  altri.  Adottando  un

metodo di analisi fattuale basato sulla considerazione del contrasto tra

dati e relativi opposti arriva a relazionare gli eventi  in una prospettiva

divergente  dall’indirizzo  consueto  della  cultura  occidentale.  Nel

particolare  riferimento  al  “rapporto  di  tempo  obliquo  di  insiemi  con

insiemi” il mahatma dello Strutturalismo inquadra alcuni ambiti entro i

quali vengono ricondotti i concetti generali di analisi” che si oppongono

alla  terrena  palingenesi  del  ripetitivo  “atto  di  comporre”  normato  in

comandamenti  rivelati  ai  musicisti  sottoforma  di  quella  “legge

dell’organizzazione interna” che è la chiave per la “interpretazione delle

leggi compositive dedotte”.

È  una  critica  chiaroveggente  che  spazia  nel  contesto  dei  “feticismi
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mutevoli” indici di un atteggiamento intellettuale vincolato ai legami di

un  epigonismo  annullante  la  volontà  del  singolo.  La  tecnica  è  ciò  che

conduce  l’artista  veggente  a  colmare  di  personale  espressione

contingente il canale comunicativo sociale che lo separa dai due mondi

delle idee e del sensibile. La permutazione, la trasposizione del tempo,

il taglio,  lo spostamento sono gli aspetti  formali della  tecnica artistica

consueta  tramite  cui  alla  nostra  coscienza  percettiva  vengono

canalizzate  le  serie  di  dati  immediati  destinati  allo  schiarimento  della

conoscenza. In tale moto inferisce una particolare trazione bidirezionale

esterno­interno  e  interno­esterno  quella  forza  che  si  può  interpretare

come  l’esigenza  di  relativizzare  i  parametri  sonori  storicizzati  alle

congruenze  del  momento  contingente,  estrinsecate  come  “funzioni

armoniche”.  La  questione  fondamentale  è  pertanto  definita  entro  i

limiti  invalicabili  dell’essenza  dell’arte,  “mimesis”  o  “poiesis”?  Boulez

scrive:  “…fondare  sistemi musicali  su  criteri  esclusivamente musicali:

non  passare  da  simboli  numerici,  grafici,  psicofisiologici  a  una

codificazione  musicale  senza  la  presenza,  dall’una  alle  altre,  della

minima nozione comune” (metodo assiomatico).

Alcune riflessioni sul bello musicale contemporaneo

Nell’arte  degli  ultimi  cento  anni  s’impone  il  passaggio  brusco  e  non

sempre ben riassorbito dalla mimesis,  intendendo  il  termine nella sua

accezione  più  autentica  ovvero  imitazione,  a  un  modo  d’intendere  i

prodotti  creativi  frutto  della  genesi  personale  e  momentanea

dell’artista­creatore,  la  poiesis.  La  bravura  mimetica  si  risolve  nella

capacità d’imitare  con dovizia di dettagli,  ripetere quanto  è  in natura.

L’inferenza di apporti soggettivi consegue la distorsione oggettuale che

comporta  riduzione del  livello di  senso. La  scala  kalindra  adottata  da

Liszt,  con  due  seconde  aumentate  è  “artificiale”  non  in  ragione  degli

intervalli dissonanti che reca tra terzo e quarto grado e sesto e settimo

bensì per la riduzione all’ambito di ottava di quell’elemento linguistico

che  riconduce  al  modello  primigenio  della  scala  teleion  sviluppata
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nell’ambito  di  nona  discendente,  delineata  riguardosamente  sulla

normale tessitura della voce umana. La dissonanza non è né artificiale

né naturale,  è una convenzione della  linguistica.  Il  suono,  in base alla

definizione  saussuriama,  acquisisce  capacità  di  simbollizzazione

proprio  per  l’arbitrarietà  della  sequenza  fonetica  veicolante  il

messaggio. Riferendoci a Belyj, in poche parole possiamo definire cos’è

una  parola,  un’immagine  sonora  che  rimanda  all’oggetto  in  assenza

dello  stesso.  Bisogna  invece  riflettere  sul  punto  di  partenza.  La

cognizione,  cioè  la  nostra  capacità  razionale  di  acquisire  l’esperienza

della  realtà  è  limitata  a  un  unico  canale  logico.  Siamo  capaci  di

elaborare  un  solo  pensiero  per  volta  e  interpretiamo  l’affacciarsi  di

eventuali  altri  pensieri  come  interferenze.  La  psicologia  degli  ultimi

decenni,  dal  canto  degli  specialisti,  non  ha  fatto  altro  che mettere  in

evidenza quanto il nostro elaborato mentale sia multitasking. Il cervello

controlla  in  background  centinaia  di  funzioni  delicatissime:  il  battito

cardiaco,  la  respirazione,  la  circolazione  sanguigna,  la  pressione

osmotica  e  le  altre  infinite  attività  di  ogni  singola  componente  del

corpo.  Questa  semplice  presa  di  coscienza  della  molteplicità  del

pensiero ci costringe ad arrenderci all’evidente limitatezza del pensiero

cosciente rispetto all’ampiezza del pensiero inconscio. Ciò dato, adesso

sembrerà  meno  esoterico,  forse  involontariamente  scientistico,

affermare  che  il  mistero  dell’arte  vada  scavato  nella  componente  di

pensiero  irrazionale  che  risponde  alle  sollecitazioni  psicofisiologiche

inconsce. È improprio pensare di poter dare un nome a tutto, pensare

di  rendere conoscibile quanto ci  si può raffigurare  istituendo relazioni

tra forma e idea quando invece l’uomo è capace di impulsi difficilmente

rapportabili  a qualsivoglia  terminologia  e  che non possono canalizzati

nella verbalità della consuetudine. L’arbitrarietà della lingua è un primo

predicato  che  mette  in  luce  la  congruenza  tra  forma  astratta  ed

espressione  dell’altrimenti  inesprimibile.  La  significanza  semantica

rimanda  all’oggetto  quantunque  l’empatia  fonetica  asemantica  possa

rendere il senso inspiegabile della poetica artistica in termini razionali.
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Voler  capire  la  musica  è  un  controsenso.  Il  senso  linguistico  della

musica di Boulez non è tarato sulla significazione né sul valore estetico

dell’oggetto,  come  espressamente  indicato  nella  prefazione  di  Le

marteau  sans maître. Nella  sua  poetica  le  leggi  universali  valgono  in

quanto naturali, incommensurabili ed inesplicabili. Al senso irrazionale

della musica si accede solo accedendo al medesimo canale comunicativo

in cui confluiscono i diversi livelli conoscibili dell’espressione di oggetti

non riconducibili a ordini predefiniti del pensiero.

Rovine, penne d’aquila, software obsoleto.

I  lettori  più  attenti  (anche  quelli  col  dito  veloce  sul  web)  avranno

compreso.
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…Poi  sentì  squillare,

un  bip  lo  riportò  alla
realtà.  Quello  che

ascoltò  lo  sconvolse

profondamente,  era

un  pronipote  di  John

F.  Kennedy,  Edward

J.  III,  in

rappresentanza  di  un

“bunch  di  Giusti”,
schierati  in  difesa  di

un  estremo  tentativo

di  salvaguardia  della

terra,  ad  incaricarlo

di  recuperare  il

Mattone  di  Energia,

materiale  di  una

potenza  infinita,

prima  che  forze

distruttive  possano

impadronirsene.

Per  compiere  questa

impresa  c’era  solo  un

percorso  possibile,

riattivare  nelle

sette mitiche città: le forze, che come un filo di Arianna, sostenevano la potenza del Mattone. Chi

possedeva il Mattone controllava gli altri.

Edward III gli diede le prime dritte: il Mattone i trovava in Sicilia nel tempio di Selinunte; sette
sentenze e magici formulari dovevano essere interfacciati per attivare il “baluardo del bene”!

Finì di sorseggiare il suo drink, le staminali per la terza volta gli rimettevano a posto il fegato.

Volò  veloce  verso  la  Sicilia  nei  cieli  profumati  del mediterraneo  con  il  suo  propulsore  spaziale

Panda ­Chrysler…

Schifezzo Dallas # 2
di Giusto Puri Purini | 6 luglio 2012 | 349 lettori | No Comments

Tutte le puntate & Introduzione alla navigazione

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

http://www.artapartofculture.net/author/giusto/
http://www.artapartofculture.net/category/schifezzo-dallas/


5/10/2015 art a part of cult(ure) » Schifezzo Dallas # 2 » Print

http://www.artapartofculture.net/2012/07/06/schifezzo­dallas­2/print 2/2

URL articolo: http://www.artapartofculture.net/2012/07/06/schifezzo­dallas­2/

Clicca questo link per stampare

© 2014 art a part of cult(ure).



5/10/2015 art a part of cult(ure) » Gilles Clément, Breve storia del giardino: e altro ancora » Print

http://www.artapartofculture.net/2012/07/07/gilles­clement­breve­storia­del­giardino­e­altro­ancora­di­michela­becchis/print 1/6

Gilles Clément, Breve storia del giardino: e
altro ancora

di Michela Becchis | 7 luglio 2012 | 1.087 lettori | 2 Comments

Molti  anni  sono  passati  da  quando  qualcuno  mi  rimproverò  di  non

avere delle ferree “categorie filosofiche”. Ancora oggi non so bene dove

risieda il ferreo in una categoria filosofica.

Mi scuso se  inizio queste righe con un  ininfluente dettaglio personale,

ma è solo per dire che non possedere questa intransigente teoreticità mi

permette  di  guardare  con  grande  e  silente  ammirazione  Gilles

Clément  che  traccia  il  punto  centrale  e  aureo  relativo  alla  metà  del

tragitto  tra Lucrezio e Walter Benjamin. A questo punto  il  lettore

sarà  convinto  che  io  abbia  anche  seri  problemi  spazio  temporali.  È

possibile, ma  l’autore  di Breve  storia del  giardino  sono  certa  che,

come  le  sue  vagabonde,  come  l’eterno  movimento  del  suo  giardino,

conceda  al  lettore  questa  che  più  che  un  anacronismo  è  un’asicronia

ben  più  utile  di  quella  che  sempre  più  spesso  si  stabilisce  tra  essere

umano e natura.

Il cursore diretto sulle immagini visualizzerà le didascalie; cliccare

sulle stesse per ingrandire.

http://www.artapartofculture.net/author/michela_becchis/
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Se  infatti  in  Lucrezio  l’hortus  epicureo,  quel  luogo  lontano  dalle

tempeste della vita, ma non certo sede dell’otium, deflagra e si amplia

fino a comprendere tutto il pianeta e appare magnifico e solenne anche,

forse  soprattutto,  senza  la  presenza  umana  e  la  sua  affaticata  ὕβρις,

spesso  inutile  tentativo  di  piegarla  al  suo  volere,  in  Benjamin  gli  orti

berlinesi e la cura quotidiana e amorevole dei loro proprietari assumeva

un’importanza tale da divenire, al pari dei passages parigini, il segnale

di un’interiorità collettiva che nelle pagine del  filosofo si  faceva vero e

proprio nodo teorico.

Eppure un punto comune nel pensiero antropologico che accomuna  il

remoto  poeta  epicureo  forse  pazzo,  il  tragico  marxista  flâneur  e  il

grande  teorico del paesaggio  esiste:  la  loro  constatazione  che  il  primo

giardino  è  sempre  alimentare,  è  cioè  un  orto.  Clément  anche  rifiuta

l’associazione orto/ozio e parla espressamente di “giardino planetario”,

ma  è  solo  l’orto  che mantiene  sempre  intatto  lo  statuto  e  la  necessità

che  crea  un  vero  giardino  e  che  mai  può  essere  organizzazione

dell’accidia.

Al  lettore  di  Clément  deve  essere  chiaro  sin  dall’inizio  che  per  lunga

consuetudine storica noi chiamiamo “giardino” qualcosa che l’uomo ha

inventato  solo  per  motivi  in  gran  parte  estranei  al  rapporto  con  la

Natura.

http://www.artapartofculture.net/new/wp-content/uploads/2012/07/Bomarzo-in-una-foto-storica.jpg
http://www.artapartofculture.net/new/wp-content/uploads/2012/07/Giardino_-ph-di-repertorio.jpg
http://www.artapartofculture.net/new/wp-content/uploads/2012/07/Claude-Monet-Famiglia-Monet-in-giardino.jpg
http://www.artapartofculture.net/new/wp-content/uploads/2012/07/Giardino-con-ninfee_-ph-di-repertorio.jpg
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Allora cos’è quell’appezzamento di terreno più o meno grande che tutti

ci  ostiniamo  a  chiamare  Giardino?  È  organizzazione.  Ma  non  della

Natura. È piuttosto un modo in cui il Potere restituisce il proprio posto,

in  modo  esteticamente  gradevole  ma  ideologicamente  arrogante,  alle

gerarchie  sociali,  a  quelle  –tutte  presunte­  naturali,  a  quelle  di  uno  e

uno  solo  punto  di  vista.  Se  Conrad  Fiedler  affermava  che  ogni

interesse  per  l’arte  che  non  consista  nella  scoperta  del  punto  di  vista

artistico  significa  non  occuparsi  d’arte,  Clément  sembra  dire  che

comprendere  cosa  significhi  quel  giardino  non  più  concepito  come

difesa  degli  alimenti  consiste  nella  scoperta  del  suo  interno  punto  di

vista oppure non si può comprendere cosa esso sia.

Anche quando si continuerà a fare di un orto il cuore, o forse la mente,

di un giardino, come accadde a Versailles. Anche quando si accetta che

il  giardino  si  faccia  parco,  come  quello  utopico  di  Ermenonville  dove

Rousseau  depose  il  suo  sguardo,  il  suo  pensare,  le  sue  braccia

solitarie.

“Se  in  questa  Breve  storia  del  giardino  non  è  stata  affrontata  la

dimensione  artistica,  è  perché  tale  dimensione  l’attraversa  in

profondità  e  fin  nei  minimi  particolari,  tanto  che  sembra  inutile

sollevare  la  questione”  (p.  104).  Credo  che  il  nocciolo  del  libro  di

Clément  si  trovi  proprio  in  questa  frase  che  si  legge  quasi  alla  fine.

Questo  libro  si  pone  infatti  all’interno  di  un  problema  che  deve

rimanere  uno  degli  elementi  centrali  della  riflessione  artistica  seppur

condiviso con ogni momento e spazio del sapere: il rapporto tra sguardo

e mondo da un lato, tra sguardo e potere dall’altro.

L’intreccio  indissolubile  tra  sguardo  e  potere,  il  giardino  lo  ha

rappresentato per secoli, fin da quando la parola, meglio il concetto, di

giardino ha assunto un senso lontano da quell’orto protetto che, come

si  è  detto,  rimane  il  primo  giardino  significante.  Grandi  parchi  e

giardini  dove  il  vedere  veniva  e  tutt’ora  viene  artificialmente
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convogliato  come  l’acqua e dove  il paesaggio veniva  forzato verso una

metafora  creata  da  artisti  o  architetti  e  tra  le  più  inaspettatamente

rigide per non diluire mai il suo senso neanche al mutare delle stagioni

che anzi ne ribadivano cromaticamente l’efficacia.

E tuttavia, con una precisione che non trascolora neanche nell’infinità

di suggestioni che Clément offre, quel legame privo di interrogativi tra

arte dello spazio­giardino e potere viene minato e disintegrato quando

si  esamina  il  rapporto  altrettanto  artistico  tra  sguardo  e  natura;

artistico perché destinato a far assumere senso e significato diversi alla

stessa  straordinaria  complessità  della  natura,  laddove  l’intervento

umano  trasforma  quella  complessità  in  un’esperienza  estetica,  intesa

come  conoscitiva  esperienza  dei  sensi.  Questa  alchimia  è  oggi  il

compito, quasi riparatore, del giardino ecologico teorizzato dall’autore,

ma  la  trasformazione  dell’osservazione  della  natura  in  arte  è  datata

quanto  quello  scarto  –tutto  naturale­  che mise  in  posizione  eretta  un

ominide e lo mutò in artista. Il capitolo che Clément dedica ai “giardini

nella notte”, e che risale su su fino alla bocca della grotta Chauvet, con

bellissime pagine ripropone all’attenzione del  lettore esattamente quel

rapporto  che  oggi  distrattamente  o  proditoriamente  ci  neghiamo.  Gli

artisti che si succedettero nell’esecuzione di quel ciclo che la genialità di

Herzog, dedicando un bellissimo documentario alla grotta di Chauvet,

ha chiamato “I sogni dimenticati”,  fecero proprio questo: guardarono,

videro,  esperirono  la  natura  intorno  al  luogo magico  dove  in  seguito

entrarono  e,  dopo  aver  dato  rifugio  allo  sguardo,  decantato  l’infinità

vista,  trasformarono  quel  tutto  in  arte.  “Dalla  grotta  Chauvet  si  esce

destabilizzati dalla radicalità dell’arte nell’uomo” (p. 66). È grazie alla

lettura di queste pagine, allora, che ritroviamo nell’arte quell’aura che è

perduta, ma non morta, perché per noi oggi, affinché si possa riuscire a

ridare  il giusto centro esistenziale al valore conoscitivo dell’arte, credo

sia  più  importante  sapere  che  il  ciclo  di  Chauvet  esista  rispetto  al

vederlo, al riprodurlo. Questa è la radicalità dell’aura anche quando ne

abbiamo perduto per sempre la cultualità.
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Chiudo  con  un’analogia,  che  nulla  è  più  forse  di  una  suggestione:

Clément  seduto  su  dei  gradini  balinesi  pone  la  questione  della

verticalità del giardino che in oriente è sì una costruzione fisica ma che

rimanda a una cosmogonia di cui  l’uomo e  il  suo pensiero sono parte,

non osservatori; mentre in occidente, dove l’orizzontalità è estensione e

misura  ancora una  volta del potere  i molti  giardini  verticali  non  sono

ancora  altro  che  “una  sapiente  geometria  votata  all’illusione”  (p.40).

L’osservazione  quasi  scientifica  del  giardiniere  paesaggista  francese

evoca  quella  tragica  impossibilità  alla  normale  verticalità  ascendente

della  natura  che Sylvia Plath  scriveva  in  una  delle  sue  più  celebri  e

belle poesie. Che per noi,  in questa spocchiosa parte di mondo, non ci

sia che il paradosso della verticalità del sonno eterno?

Gilles Clément, Breve storia del giardino, Quodlibet, 2012

2 Comments To "Gilles Clément, Breve storia del giardino: e altro ancora"

#1 Comment By fiorella On 9 luglio 2012 @ 16:35

…ma l’arte è stata quasi sempre al servizio del potere (o forse sempre),

anche nella sua verticalità. E’ un discorso che andrebbe approfondito.

#2 Comment By Architettura&Design_ Ammirati & partners On 10

luglio 2012 @ 09:39

mi ha fatto tornare la voglia di rivedere Bomarzo. Bel saggio su un libro

che ho molto amato.

A&DA
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Stefano Parrini, Land Market fotografico alla
Galleria Gallerati

di Naima Morelli | 7 luglio 2012 | 677 lettori | 1 Comment

Prima  cosa,  una  stretta  di mano  a  quest’uomo  che,  con  il  suo  capello

svolazzante, la sua aria bohemienne e  il suo piccolo orecchino a  forma

di  occhio  sul  lobo,  ha  avuto  il  raro  coraggio  di  inaugurare  la  propria

mostra  lo  stesso  giorno  della  partita  Italia­Germania  degli  Europei

(forse non  è  questo  il momento per  ricordare  cotanta  vana  esultanza,

vista  la  recente  sconfitta, ma  tanto  a  voi  ve  ne  frega  di  calcio, mica  a

me).

Seconda cosa le fotografie.

Dico, Wow!

All’inizio,  abbacinata  da  queste  stravaganti  visioni,  parto  per  la

tangente  surrealista:  fosse  mica  che  una  casalinga  si  è  “Persa  in  un

Supermercato” tra le offerte speciali, come cantavano i Clash?

E  fosse  mai  che  la  casalinga,  a  furia  di  girovagare  tra  le  corsie  alla

ricerca  delle  casse,  sia  spuntata  in  verde  un  prato  di mucche,  in  una

grigiastra  solfatara  di  palloncini,  in  una  meravigliosa  distesa  di  fiori

violetti?

Paesaggi di gradissimo  impatto,  la  signora  si  fonde con  il  suo carrello

della  spesa  e  diventa  il  carrello  stesso,  in  un  viaggio  nella  bellezza

contaminata.

Il cursore diretto sulle immagini visualizzerà le didascalie; cliccare

sulle stesse per ingrandire.

http://www.artapartofculture.net/author/naima/
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Stefano Parrini è  lì –  il  suo orecchino ve  l’abbiamo già descritto  ­,  sul

muretto  vicino  alla  galleria,  elegantemente  infischiandosene  della

partita,  nonostante  le  grida  esultanti  emanate  a  flusso  alterno  dai

palazzi intono a Piazza Bologna.

“Pare  stiano  facendo  tanti  Gol”,  esordisco  io,  cercando  di

sfoggiare  la mia  approfondita  competenza  calcistica  tutta  in

http://www.artapartofculture.net/new/wp-content/uploads/2012/07/I_l_m_10_n_6178148271_t.jpg
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un botto.

“Sì… tanti Gol…”, risponde laconico Parrini.

Accantonato  l’argomento  che  non  necessitava  di  ulteriori

commenti  (se  non  forse  i  tipici  “Stanno  facendo  bene”,  “Io

Tarzan, tu Jane”…), ci concentriamo sulla Fotografia.

Gli  chiedo  cos’è  che  l’ha  spinto a  realizzare questi  scatti  dai

cromatismi  poetici  e  vibranti,  sobri  ma  comprensori,

nostalgici ma attuali. In realtà molto sofisticati.

“Ma  sai…,  faccio  parte  di  questo  collettivo  fotografico  chiamato

Synap(see),  insieme  ad  altri  otto  autori. Ogni  anno  ci  diamo  un

tema su cui lavorare, e quest’anno il tema era Terra Nostra”.

Una riflessione ecologista condotta con  il mezzo fotografico,

che non sia però didascalica. Una sfida non da poco.

“Per farlo ho scelto una via che si potrebbe definire surrealista, ma

sempre con lo scopo finale di riallacciarsi alla realtà concreta. I temi

che  mi  premono  sono  quelli  dello  sfruttamento  delle  risorse,

l’usurpazione che l’uomo compie nei confronti della natura”.

Le  locations  sono  effettivamente  molto  belle,  sei  stato  tu  a

cercarle,  o  ti  ci  sei  trovato?  Intendo:  com’è  il  tuo  piano  di

lavoro per questo progetto, che è senz’altro concettuale?

“Io realizzo prima dei bozzetti.  I paesaggi non  li prendo così come

sono, ma li modifico a mio piacimento a creare delle vere e proprie

scenografie.  Percepisco  questo  carrello,  in  questo  paesaggio,  con

queste bottiglie, su questo  lago, come un’istallazione. Più che altro

ho fatto fotografie di istallazioni”.

Come  si  chiede  la  curatrice  Noemi  Pittalunga  nel  comunicato

(individuando in questo quesito il dilemma insoluto di Parrini) : “Qual
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è la causa che impedisce il matrimonio felice tra uomo e natura?” .

Sarà  che  Parrini,  nella  sua  ricerca  di  una  risposta,  individua  legami

formali che creano di  fatto bellezza; quella scritta  luminosa “Motel”  in

mezzo  alle  mucche  lascia  si  interdetti,  ma  è  comunque  piacevole

esteticamente. Così come lo è quella carta da regalo lucida decorata con

farfalle,  svolazzante  sui  fiori  e,  ça  va  sans  dire,  sull’immancabile

carrello.

La conversazione è interrotta da uno scoppio di grida e scoppio di botti;

qualcuno avrà segnato, qualcuno avrà pure vinto (per il momento he he

he), domani la strada sarà piena di petardi.

Allora potreste vedere sfrecciare un carrello della spesa a tutta velocità,

per le strade attorno Piazza Bologna.
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Chiara Valerio e la nuova traduzione di
Flush, lo spaniel che ispirò Virginia Woolf

di Gaja Cenciarelli | 8 luglio 2012 | 594 lettori | No Comments

Quando  ho  scelto  di  fare  della  traduzione

editoriale  il  mio  mestiere,  non  sapevo  che

avrei  avuto  a  che  fare  con  la  matematica.

Invece, con il tempo, mi sono resa conto che

tradurre  letteratura  è  un’attività  più  affine

alla  scienza  di  quanto  non  sembri.  Tutto

deve  tornare.  La musicalità,  laddove  ve  ne

sia. Il senso, quello che si nasconde tra una

lettera e l’altra, negli spazi bianchi. Lo stile.

Il non detto. Il fraseggio.

Ricordo  la  prima  volta  in  cui  ho  sentito  parlare  la  curatrice  di Flush

della traduzione che stava affrontando. Ricordo di aver letto un brano e

ricordo  di  essere  rimasta  folgorata  dalla  trasparenza  di  quella

traduzione  e,  in  quel  momento,  ho  ricordato  quando  un’amica

traduttrice e critica letteraria mi disse che una buona traduzione è come

un vestito in cui non si notano cuciture, né sopra né sotto.

Ora, avendo completato la lettura di Flush, avendo goduto della penna

di  Virginia  Woolf  che  racconta  la  storia  del  cocker  spaniel  di

Elizabeth Barrett e di Robert Browning [«La figura del loro cane

mi ha fatto ridere tanto che non ho potuto resistere a fargli una vita»,

sostiene Woolf], mi  trovo a pensare  che,  forse, uno dei motivi per  cui

questa traduzione è cristallina, perfetta, appassionata, è che la curatrice

http://www.artapartofculture.net/author/gaja/
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conosce, ama, ha studiato e insegnato matematica.

Naturalmente, ho scritto: uno dei motivi. Non è una conditio sine qua

non, eppure è un pensiero nuovo, che reputo tutt’altro che peregrino e

che  mi  ha  colto  mentre  leggevo  la  prosa  tintinnante  della Woolf  per

mano di Chiara Valerio.

«Il suo pelo era di quella particolare sfumatura di marrone scuro che

al  sole  “tutta  s’indora”.  I  suoi  occhi  erano  “imprevedibili  occhi  d’un

soave  nocciola”.  Le  sue  orecchie  “parevano  nappine”,  le  sue  “zampe

sottili  e  delicate”  erano  “come  frangiate”,  la  coda  era  uno  strascico.

Fatte  le  debite  concessioni  alla  necessità  del  metro  e  alle  licenze

dell’immagine  poetica,  non  c’era  nulla  in  Flush  che  non  avrebbe

incontrato l’approvazione incondizionata del Club dello Spaniel, né c’è

motivo  di  dubitare  che  Flush  fosse  un  cocker  spaniel  di  razza

purissima, rosso di pelo, e con tutte le stimmate della sua specie».

L’unica altra traduzione italiana di Flush è di Alessandra Scalero ed

è  stata  pubblicata  da  Mondadori  nel  1934,  così  come  si  legge  nella

sezione che si  intitola  “Bibliografia e pulci  (dopotutto è  la biografia di

un cane)”.

Anche le traduzioni invecchiano, si sa. Motivo in più per leggere questa

versione di un libro che aveva bisogno di nuova aria, e di uno stile che

non  abdicasse  né  al  gergo  e  nemmeno  al  moderno  –  inteso

nell’accezione “traditrice” del termine – ma che esalta il testo originale

convogliandolo in un linguaggio elegante, di grande respiro e – cosa più

importante di tutte – woolfiano.

Virginia Woolf

Flush

Una biografia

A cura di Chiara Valerio

Nottetempo, Euro 13,00
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Francesco Cervelli: L’intervista
di Claudia Quintieri | 10 luglio 2012 | 769 lettori | 2 Comments

La  tela  bianca  e  poi  dipinta:  un  sogno  che  coinvolge,  un  allusione

all’interiorità, un viaggio nelle viscere, uno scandagliare  le profondità.

Collegamenti e cortocircuiti introiettati, e anche riferimenti al reale che

si trasforma, si modifica, è trasceso e poi ribadito in un infrangersi su se

stessi  e  sul  dato  tangibile.  Il  colore  diventa  monito  all’accesso  di  un

mondo  personale  e  si  imbarca  in  una  consistenza  dell’espressività.

Sfumature di vagheggiamenti e sensazioni che si concretizzano andando

a scavare all’interno dell’essere. La pittura come mezzo e fine: i quadri

di  Francesco  Cervelli  esternano  attraverso  l’atto  del  guardare,

protagonista chi osserva e coglie, chi evoca il proprio stato emozionale.

I soggetti sono i più vari: ritratti, foreste di mangrovie e ambientazioni

di  studi  di  personalità  famose.  La  coerenza  appare  nell’atto  del

dipingere  anche  quando  le  forme  sono  le  più  disparate  perché  la

tematica  principale  ritorna:  il  rapporto  fra  inconscio  e  coscienza.

Convogliare  il  vissuto  e  rigenerarlo  restando  fedele  al  proprio  io.

Comunicare  e  sorprendere  nella  semplicità  di  una  intenzione  data  da

stratificazioni di anni di approfondimenti pittorici e culturali. Dal 2007

nasce  una  nuova  vena  creativa  in  Francesco  che  ha  cominciato  ad

esprimersi  anche  attraverso  la  costruzione  di  modellini  architettonici

tridimensionali e il video. Abbiamo approfondito il percorso dell’artista

attraverso un’intervista in cui ha risposto alle nostre curiosità.

Il cursore diretto sulle immagini visualizzerà le didascalie; cliccare

sulle stesse per ingrandire.
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A che età ti sei accostato all’arte?

“Ho  iniziato  a  disegnare  abbastanza  presto,  poi  il  liceo  artistico  è

stato il primo vero contatto con l’ambiente dell’arte.”

Perché hai scelto la pittura?

“Perché è stata una conseguenza della prima educazione. E’ stata la

declinazione della mia passione. Comunque ho dovuto esercitarmi

molto  per  arrivare  a  fare  un  bel  disegno.  E’  stata  una

predisposizione che ha rispettato il mio desiderio.”

Come hai cominciato?

“Dopo  l’acquisizione  della  tecnica  al  liceo  artistico  mi  sono

interessato agli impressionisti e ai post­impressionisti. Sono andato

in Francia a dipingere dal vero. Ho visitato e studiato, ad esempio,

la montagna di Sainte Victoire che ha dipinto Cezanne, e i musei di

Parigi.”

Hai  praticato  la  pennellata  impressionista,  però  il  tuo

percorso personale nasce con i ritratti e gli ambienti naturali

e urbani in cui inserivi meduse, tutti monocromi.

“E’  stata  la  maturazione  del  mio  linguaggio.  i  monocromi  sono
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arrivati  alla  fine  degli  anni  ’90,  l’utilizzo  del  monocromo  era

associato al mio interesse per la dimensione del sogno.”

Che cosa ti ha spinto ad accostarti al sogno?

“Mi hanno  spinto  i miei  sogni  e  la necessità di  capire  se  si poteva

continuare da svegli quella attività che normalmente è incosciente e

se si poteva farla riaffiorare alla coscienza.”

Quindi  esplori  il  rapporto  fra  inconscio  e  coscienza,  l’hai

approfondito anche con le tue letture?

“Le  mie  letture  sono  arrivate  ancora  prima  della  mia

formalizzazione  in  senso artistico,  al  liceo ho cominciato a  leggere

libri riguardanti la filosofia, ma anche la psicoanalisi: Freud, Jung.

l’interpretazione  dei  sogni  di  Freud  mi  ha  lasciato  un  segno

evidente,  soprattutto  il  passaggio  in  cui  dice  che  l’inconscio  è  una

sorta di negativo fotografico e finché non viene rivelata l’immagine

in positivo  essa  resta  in una dimensione  latente, non  chiaramente

visibile e non del tutto espressa. Così mi ispiravo alle foto che facevo

andando  in  giro  per  la  città  di  Roma  e  nel  dipinto  ripetevo

esattamente  la  visione  in  negativo  della  foto.  Durante  il  processo

pittorico sono nate casualmente delle colature nelle opere che nella

mia  immaginazione  si  sono  configurate  come  delle  meduse:  ho

capito  in modo  empirico  come  funziona  la  dimensione  del  sogno.

Avevo individuato un colore fra  il blu e  il verde che si chiama blu­

verde  ftalo  e  nel  quale  facevo  campeggiare  queste  meduse.  Mi

interessava  la  dimensione  errante:  le  meduse  non  fanno  grandi

spostamenti  fisici,  si  fanno  trasportare  dalle  correnti  del  mare,

simbolicamente mi  legavo al  fatto di  lasciarmi andare all’inconscio

più che alla coscienza.”

Hai  ritratto  personalità  significative  del  ‘900  cosa

rappresentano per te?
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“Avevo  iniziato  a  farne  una  sorta  di  ritrattistica  personale  dei

personaggi che avevo ammirato per averli atemporalmente intorno

a me dopo aver conosciuto  il  loro pensiero: Picasso, Hegel, Freud,

Lacan.  Dai  loro  volti  scendevano  delle  colature  perché  volevo

portarli nella dimensione onirica più che reale.”

Contemporaneamente  dipingevi  foreste  di  mangrovie,  qual

era il significato?

“La mangrovia,  il  paesaggio  fluviale,  ha una dimensione  speculare

che  si  avvicina  a  quella  del  sogno  soprattutto  perché  c’è  l’acqua,

però ciò che mi  interessava è che  la mangrovia assomiglia molto a

una  sorta  di mappa  celebrale.  Era  come  se  l’impenetrabilità  della

psiche fosse penetrabile attraverso il gioco del doppio che si viene a

creare  con  il  riflesso  nell’acqua.  Questo  gioco  si  è  fatto  più

complesso  con  il  quadro  portato  alla  Quadriennale  di  Roma  del

2008 in cui è deformata anche la parte superiore della vegetazione e

non  solo  il  riflesso:  un’allusione  al  fatto  che  anche  nella  vita  da

svegli c’è tutta una parte che ci sfugge.”

Allo  stesso  tempo  dipingevi  e  ancora  dipingi  studi  di

personalità importanti, quali e perché?

“Ho  fatto  una  sorta  di  excursus  storico  quasi  cronologico:  sono

partito da fine ‘800, primi del  ‘900, fino ad arrivare più o meno ai

giorni nostri, dallo studio di Freud  fino allo studio di Bacon, a cui

sto lavorando in questo momento. Ritengo che lo studio sia un po’ il

simbolo entro  il quale si abbattono  le  frontiere, dove si opera, e  le

persone sconfinano da una dimensione quotidiana per andare oltre

le mura.“

Nel  tuo  lavoro  è presente  la  tematica del Tempo che  leghi  a

Proust e Sant’Agostino.

“Sì.  Parto dall’idea  che nel momento presente  ci  sia  il  passato ma
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anche il futuro: è uno stato della coscienza, una durata come diceva

Bergson.”

Come è cambiato l’uso del colore?

“Prima utilizzavo il monocromo che associavo all’inconscio, adesso

mi sto dirigendo verso una pittura tonale e chiaroscurale.”

Ti sei aperto ad altri linguaggi?

“Del 2007 la personale Cervelli in acqua alla galleria Dora Diamanti

di  Roma.  Lì  ho  creato  un  modellino  architettonico  in  cemento

all’interno  del  quale  colava  dell’acqua  sottoforma  di  gocce.  Avrei

voluto  fare  un  video  di  questo  processo,  ma  non  c’è  stata

l’occasione. Però, alcuni anni dopo, ho ricreato un modellino dello

studio di De Kooning, l’ho riempito d’acqua e l’ho filmato. Il video è

in tre canali: al centro lo studio vuoto e l’acqua che lo invade e poi

defluisce;  a  sinistra  lo  studio  ricostruito  fedelmente  con  gli  arredi

che si riempie d’acqua; a destra lo studio sommerso mentre l’acqua

defluisce lasciando il caos.”

2 Comments To "Francesco Cervelli: L’intervista"

#1 Comment By stefania fabrizi On 12 luglio 2012 @ 23:38

Molto interessante e coerente tutto il percorso, bella intervista, bravo

Francesco!

#2 Comment By Patricia Howie Spazio blu On 13 luglio 2012 @ 10:37

Bravissimo Francesco Cervelli! Memorabile il quadro per la serie degli

studi “De Kooning incontra Jung” che sta presso uno studio di

collezionisti….
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Werner Herzog: Cave of forgotten dreams.
L’eterno contemporaneo nella preistoria di

domani
di Fabio Barisani | 11 luglio 2012 | 981 lettori | 4 Comments

Le  immagini  sulle pareti  risalgono a 32.000 anni  fa,  le più antiche ad

oggi  conosciute.  Sono  in  una  grotta  scoperta  nel  1994  nel  sud  della

Francia, visibile  solo a pochissimi scienziati autorizzati  e  impegnati  in

specifici  studi  sul  luogo.  È  la  grotta  di  Chauvet,  dal  nome  del  suo

scopritore.

Il cursore diretto sulle immagini visualizzerà le didascalie; cliccare

sulle stesse per ingrandire.
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Il  documentario  Cave  of  forgotten  dreams  di  Werner

Herzog,  seppure ce ne fosse ancora bisogno, induce alla riprova che i

nostri paleolitici antenati erano già uomini per come ci conosciamo, in

proprietà completa di spiritualità e quindi di Arte, capaci di addivenire

a  soluzioni  sofisticatissime,  di  sintesi  dello  spazio  e  del  segno,  in  un

dominio delle capacità percettive e delle relative abilità che sembra non

risentire della mancanza di strumenti che solo decine di migliaia d’anni

dopo ci hanno aiutato nel cimentarsi in tali pratiche.

La  povertà  di  mezzi  del  tempo  non  ha  impedito  a  questi  uomini  di

esprimersi secondo esigenze e scelte estetiche pure,  rifuggendo, molto

probabilmente,  volontariamente  da  ogni  mero  esercizio  di

rappresentazione  veristica.  Avrebbero  certamente  potuto  farlo,  erano

profondi  conoscitori  dell’anatomia  e  certamente  profondi  osservatori,

smembravano  quotidianamente  carcasse  di  ogni  tipo  di  animale;  da

ogni  tessuto,  dalle  varie  ossa  ricavavano di  tutto  per  la  sopravvivenza

non  solo materiale, ma anche  spirituale,  quella  spiritualità  che  veniva

poi  risarcita da  tali  siffatte  immagini o dal  suono di  flauti  ricavati dal

radio degli uccelli.

In  quella  grotta  s’incontrano  già  rappresentazioni  simboliche  a  noi

pervenute  solo  dalla  mitologia:  incredibile  la  figura  di  un

bisonte/minotauro che abbraccia una donna nuda e stilizzata nell’enfasi

delle sue forme. E poi teste di cavallo con ombreggiature che ne danno
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il volume, lo scorcio di tre quarti di una testa di toro che sembra ruotare

sul  suo  corpo  disposto  in  prospetto  laterale,  un  bisonte  con  zampe

moltiplicate  che  riporta  direttamente  a  Dinamismo  di  un  cane  al

guinzaglio  di  Giacomo  Balla,  profili  di  teste  di  leone  con  gli  occhi

simultaneamente frontali come in taluni ritratti femminili di Picasso, la

ritmica ripetizione delle linee laterali del solo corno nell’intera figura di

un  rinoceronte,  a  suggerire  l’ondeggiare  della  testa.  Il  tutto

coerentemente tracciato su superfici concavo/convesse che impongono

alle  realizzazioni  criteri  anamorfici,  spesso  in  un’unica  linea  di  un  sol

gesto  e  nella  quasi  mai  trascurata  quarta  dimensione,  quella  che

rappresenta il tempo.

L’apparente  paradosso  dell’avvertire  un’attuale  quanto  eterna

contemporaneità  in  opere  di  oltre  tre  decine  di  migliaia  d’anni,  può

risultare  spiazzante,  comporta  inevitabili  e  approfondite  riflessioni,

forse  addirittura  una  radicale  rilettura  dell’epopea  evolutiva  della

nostra espressività visiva. Sono tracce straordinarie che Werner Herzog,

riuscendo  ad  ottenere  un  eccezionale  permesso  di  poche  ore  per  le

riprese, ha voluto nel 2010 far vedere al mondo intero.

Fuori  da  ogni  banale  esigenza  di  spettacolarizzazione,  mai  come  in

questo  caso  la  scelta  del  3D  è  stata  opportuna,  in  essa  è  la meritoria

attenzione  del  regista  verso  noi  che  non  vedremo mai  da  vicino  quei

capolavori.

Jean  Clottes,  il  responsabile  di  ricerca  scientifica  nella  grotta  di

Chauvet, nel documentario afferma l’inadeguatezza della definizione di

Homo  Sapiens,  proponendo  di  correggerla  in  Homo  Spiritualis.  Il

documentario  fa  bene  intendere  il  condivisibile  convincimento  di

Clottes ed è auspicabile che la comunità scientifica consideri seriamente

la sua proposta.

4 Comments To "Werner Herzog: Cave of forgotten dreams. L’eterno contemporaneo nella
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preistoria di domani"

#1 Comment By mariano On 12 luglio 2012 @ 17:25

complimenti, un lavoro veramente interessante e originale. ad maiora

#2 Comment By Simona On 18 luglio 2012 @ 05:21

Dove e quando si potrà vedere questa interessante ricerca? Uscirà nelle

sale o al festival del cinema di Roma? Incrociamo le dita!

#3 Comment By Barbara Martusciello On 19 luglio 2012 @ 13:46

Ciao Simona, potrai vederlo ad ottobre: a Padova, nel Festival del

Cinema di Viaggio Detour sul quale stiamo per fare uscire un articolo…

Continua a seguirci e saprai tutto!

Barbara Martusciello

#4 Comment By Barbara Martusciello On 25 luglio 2012 @ 18:05

Per Simona, ecco qui:

http://www.artapartofculture.net/2012/07/23/detour­il­nuovo­

festival­internazionale­del­cinema­di­viaggio/
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Collettivo IRWIN in mostra. A cura di Julia
Draganović per Fotografia Europea 2012
di Stefano Volpato | 12 luglio 2012 | 548 lettori | No Comments

Il  titolo  scelto  quest’anno  per  la  rassegna  di  Reggio  Emilia,

Fotografia Europea, non poteva essere più ambizioso nell’affrontare

di petto una questione estremamente attuale: Vita comune. Immagini

per  la  cittadinanza.  Temi  quali  la  comunità,  la  partecipazione  e  la

cittadinanza  affrontati  attraverso  i  lavori  e  gli  sguardi  di  artisti  e

fotografi,  perché  –  come  affermano  Elio  Grazioli  e  Riccardo

Panattoni nel saggio di apertura del prezioso catalogo della rassegna –

“in tempi difficili come i presenti, conviene di fatto tornare a ripensare

i  fondamenti  e  le urgenze della vita  civile. Dei  conflitti  gravi  sono  in

corso  intorno  a  queste  problematiche,  dal  livello  locale  a  quello

globale,  dal  livello  morale  a  quello  politico.  La  cultura  e  l’arte  non

possono rimanere a guardare”.

Il cursore diretto sulle immagini visualizzerà le didascalie; cliccare

sulle stesse per ingrandire.

http://www.artapartofculture.net/new/wp-content/uploads/2012/07/Time-for-a-New-State-Londra-2012.jpg
http://www.artapartofculture.net/new/wp-content/uploads/2012/07/NSK-Garda-Tblisi-2007.jpg
http://www.artapartofculture.net/new/wp-content/uploads/2012/07/Time-for-a-New-State-Lipsia-2012.jpg
http://www.artapartofculture.net/author/stefano_volpato/


5/10/2015 art a part of cult(ure) » Collettivo IRWIN in mostra. A cura di Julia Draganović per Fotografia Europea 2012 » Print

http://www.artapartofculture.net/2012/07/12/collettivo­irwin­in­mostra­a­cura­di­julia­draganovic­per­fotografia­europea­2012/print 2/6

Tutto  questo  a  meno  di  cinque  mesi  (e  150  chilometri)  da  un  altro

evento altrettanto ambizioso, tenutosi al CCCS di Firenze. Si è chiusa

a  gennaio  infatti  la  mostra  Declining  Democracy.  Ripensare  la

democrazia  tra  utopia  e  partecipazione,  dove  l’ambiguità  del  primo

termine  rimanda,  nel  caso  si  opti  per  la  traduzione  “declino”,

all’indubbio  periodo  di  scarsa  fortuna  della  forma  di  sovranità  più

diffusa  nell’Occidente  “libero”. Ma  traducendo  la  stessa  parola  con  la

variante  “declinazione”,  si  evidenzia  invece  la  pluralità  di  prospettive,

fertili  di  cambiamento  ed  evoluzioni,  rispetto  alle  quali  il  primo

decennio  del  nuovo  millennio  ha  obbligato  la  democrazia  ad

interrogarsi, in quanto forma di vita civile oggi sotto scacco, a livello sia

globale che locale.

Comunità,  partecipazione  e  cittadinanza  fungono  allora  da  parole­

chiave per unire in un ampio mosaico la pluralità di energie, contributi

e  prospettive  che  rendono  la  rassegna  di  Fotografia  Europea  ricca  di

http://www.artapartofculture.net/new/wp-content/uploads/2012/07/Was-ist-Kunst-Tbilisi-2007.jpg
http://www.artapartofculture.net/new/wp-content/uploads/2012/07/Time-for-a-New-State-Lagos-2010.jpg
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stimoli di riflessione. Tra questi, ne scegliamo uno che ci ha colpito in

modo particolare: NSK State  in Time,  la piccola mostra di  IRWIN

presso Palazzo della Frumentaria, a cura di Julia Draganović –

La Rete Art Projects.

Nel 1983 gli artisti Dušan Mandič, Miran Mohar, Andrej Savski,

Roman  Uranjek  e  Borut  Vogelnik  formano  il  collettivo  Rrose

Irwin Sélavy.  Il  riferimento è, ovviamente, all’alter ego  femminile di

Marcel Duchamp. Nei  lavori del  collettivo  si  ritrova un atteggiamento

dadaista,  forse  più  vicino  al  versante  tedesco  più  scopertamente

politico,  battagliero  e  sferzante  dell’avanguardia  del  primo Novecento

rispetto al più anarchico e scanzonato versante franco­svizzero.

La  pratica  di  questi  artisti,  che  rifiutano  di  firmare  singolarmente  i

propri lavori ma vi appongono il solo logo del collettivo, si pone infatti

in modo radicale rispetto allo stesso agire artistico.

Nel  2010  la  serie Was  ist  Kunst Hugo  Ball,  oltre  a  rappresentare  un

omaggio  al  grande poeta dadaista  tedesco,  evidenzia  ancora una volta

l’attualità della questione ereditata dalle Avanguardie, ovvero una delle

domande  che  ha  attraversato  tutto  il  XX  secolo  ed  ancora  oggi

sopravvive:  che  cos’è  l’arte?  Che  senso  può  avere  fare  arte  oggi?  Il

percorso dei nostri sembra tentare un’ambiziosa risposta.

Nel 1984 il collettivo entra a far parte con il semplice nome IRWIN di

un  più  ampio  gruppo  dal  carattere  multidisciplinare,  sotto  la

denominazione Neue Slowenische Kunst (Nuova Arte Slovena).

La Yugoslavia tra gli anni Ottanta e Novanta fa da sfondo alla storia di

questo  sodalizio  artistico:  un  coacervo  di  storie,  religioni  e  lingue

diverse,  infiammate  dall’orgoglio  nazionalista  a  fronte  di  un’entità

sovranazionale  incapace di  fare comunità, ad un passo dal divampare

di  un  conflitto  lacerante  e  sanguinoso.  Gli  artisti,  i  musicisti,  i

performer ed i teorici che costituiscono Neue Slowenische Kunst danno

corpo  e  pensiero  ad  un  approccio  transculturale  e  transnazionale  di
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indubbio  significato  politico  in  una  realtà  così  frammentata  e

difensivamente  chiusa,  cercando  di  attraversare  i  confini  fisici  e  le

barriere culturali erette dalle varie specificità locali.

A Reggio  Emilia  è  in mostra  il  punto  più  avanzato  di  questo  radicale

progetto  di  alternativa  socio­politica  allo  stato­nazione:  NSK  State  in

Time,  ovvero  la  fondazione  di  un  vero  e  proprio  organismo  statale,

basato  su  presupposti  molto  diversi  da  quella  forma  di  sovranità,  di

aggregazione  civile  che  proprio  nei  territori  dell’ex­Yugoslavia  si  è

dimostrata  così  tristemente  fallimentare.  L’aggiunta  di  State  in  Time

alla sigla NSK è dovuta a questo ulteriore  scatto compiuto dal gruppo

all’inizio  degli  anni  Novanta,  in  contemporanea  alle  dichiarazioni  di

indipendenza di Croazia e Slovenia che segnarono il definitivo collasso

dei  fragili  equilibri  che  governavano  i  Balcani  ed  il  conseguente

esplodere di una violentissima guerra civile.

Julia Draganović, curatrice della mostra, spiega:

“invece  di  richiedere  un  territorio,  NSK  si  fondava  su

uno stato di pensiero i cui confini cambiavano in relazione ai

singoli  membri  dello  stato  […]  un  organismo  astratto,  un

corpo  suprematista  installato  in  uno  spazio  socio­politico

reale, come una scultura costituita dal calore corporeo”.

Il  percorso  tra  i  locali  della  vecchia  anagrafe  comunale  –  dalla  grigia

atmosfera  di  vecchio  e  polveroso  ufficio  pubblico,  luogo  perfetto  per

ospitare  l’utopia  politica  di  IRWIN  –  inizia  con  la  serie  di  fotografie

NSK Garda, realizzate tra il 1998 ed il 2010: fotografie in cui gli eserciti

albanese, ceco, croato, giapponese si schierano con i simboli del nuovo

stato – bandiera e fascia al braccio. Come una sorta di manifesto, nella

parte superiore vediamo il titolo della serie a caratteri cubitali, in basso

la  nazionalità  dei  soggetti  coinvolti  e  la  data  di  realizzazione.  Scatti

preceduti  da  vere  e  proprie  operazioni  di  coinvolgimento  e  relazione

anche  di  tipo  diplomatico  con  le  istituzioni.  Nella  parete  opposta  a
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queste,  la  spettacolare  fotografia  realizzata  in  collaborazione  con

l’esercito  georgiano,  in  cui  i  soldati  (ciascuno  con  la  fascia  di  NSK  al

braccio)  si  dispongono  in  un  parco  della  capitale  Tblisi  in  modo  da

formare  la  scritta  Was  ist  Kunst.  Parte  della  risposta  (una  pars  in

qualche modo destruens) è proprio… sui lavori della parete di fronte, di

cui  abbiamo  poco  sopra  detto.  Il  potere  si  fa  immagine  e  simbolo

identificativo  di  appartenenza  ed  esclusione;  IRWIN  manda  in

cortocircuito  il  dominio  simbolico  di  questo  meccanismo  (cosa

rappresenta l’esercito, se non l’espressione – politica, ma anche fisica e

visiva  –  del  potere  di  una  nazione?)  ponendolo  sotto  le  insegne  di

un’entità  altra:  un’alternativa  di  natura  astratta,  ideale  e  dunque

trasversale, capace di accogliere e contenere. Svelando così che nel DNA

dell’immagine è inscritto il potere.

La  pars  costruens?  Le  fotografie  mostrano  la  fertile  possibilità

dell’alternativa.  Essa  è  però  concretamente  costituita  dallo  Stato  nel

tempo  di  NSK,  una  forma  di  aggregazione  sovranazionale  e  di  vivere

civile  slegata da  confini  geografici,  religiosi,  linguistici,  etnici. Ma non

basta: essa viene promossa, diffusa, offerta aprendo temporaneamente

–  Reggio  Emilia  non  ha  fatto  eccezione  –  un  ufficio  che  rilasci  il

passaporto  attestante  la  cittadinanza  dello  spettatore  che  desideri

aderirvi.  Uno  spettatore  che,  su  volontaria  adesione,  dice  ancora  la

Draganović:

“diventa un cittadino di una comunità artistica che mette  in

questione  i  confini  di  ogni  genere.  Si  tratta  di  un  gesto

dialettico che, più di ogni altro artefatto prodotto da IRWIN,

rivela  la strategia complessa,  flessibile e aperta del collettivo

sloveno  […]  IRWIN  e  i  suoi  soci  della  Neue  Slowenische

Kunst si sentono solo iniziatori, non autori. Gli autori sono i

cittadini stessi che ormai sono più di diecimila”.

Infatti  i  cittadini  di  questo  stato  utopico  hanno  aperto  un  sito  web,
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un’Ambasciata  virtuale,  dove  richiedere  il  passaporto  dello  Stato  nel

tempo;  convocano  incontri  e  congressi  per  riflettere  “su  uno  stato

migliore”…  tutto  ciò,  e  molto  altro  ancora,  senza  l’intervento  ed  il

controllo del collettivo sloveno.

Il nuovo stato nasce dall’esigenza di configurare un nuovo luogo in cui

poter  vivere  e  con­vivere,  in un’ottica di  apertura  e  condivisione delle

proprie aspirazioni e desideri. Così, dal 2011 IRWIN installa in giro per

il  mondo  (Londra,  Lipsia,  Mosca,  Lagos)  i  billboard  in  chiarissime

scritte bianche su sfondo rosso “TIME FOR A NEW STATE. Some say

you can find happiness there”. Perché la ricerca della felicità è ciò che

accomuna gli esseri umani: e l’arte, ci dimostra NSK State in Time, può

aiutarci a scoprire la strada.

 IRWIN. NSK State in Time

A cura di: Julia Draganović, La Rete Art Projects

Nell’ambito di Fotografia Europea 2012

11 maggio – 24 giugno 2012

Reggio Emilia, Palazzo della Frumentaria

www.fotografiaeuropea.it

www.irwin.si
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A  Selinunte  compì  il

primo  rito  e  un

ologramma  dalle

sembianze  di

Archimede  si  rivolse

a lui sciorinando nodi

matematici ed astrali:

“sotto  la  II  colonna  a

sinistra  del  Tempio

al lato Sud”.

I  grandi  Templi  di

Selinunte  erano

parcheggiati  nello

spazio,  in gigantesche

serre  archeologiche.

Recuperò il Mattone e

si  chiese

affannosamente  chi

gli  avrebbe  dato  le

chiavi  future.

L’indizio lo colse nella

mappa  stellare  del

suo  vettore  e  nelle

sette  isole  delle  Eolie

individuò  la  seconda

meta…  il  numero  sette  cominciava  a  manifestarsi.  Sette  corrispondeva  ai  sette  giorni  della

settimana , ai sette pianeti, ai sette gradi della perfezione; sette indicava un cambiamento dopo

un ciclo compiuto ed un rinnovamento positivo…

Quindi, era  la caratteristica del ciclo di Apollo,  le cui cerimonie si celebravano il settimo giorno

del mese, come in Cina per le feste popolari… in Grecia le sette Hysperidi, le sette porte di Tebe,

i  sette  figli  e  le  sette  figlie di Niobe,  le  sette  corde della  lyra..;  ci  sono emblemi del Buddha,  le

circumnavigazioni intorno alla Mecca sono sette come i cicli del Buddhismo.

Schifezzo Dallas # 3
di Giusto Puri Purini | 13 luglio 2012 | 487 lettori | 1 Comment

Tutte le puntate & Introduzione alla navigazione
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Fabio Mauri, coscienza collettiva
di Claudia Farci | 14 luglio 2012 | 684 lettori | No Comments

Guerra,  fascismo,  follia,  lager  nazisti,  esilio:  Fabio  Mauri  (1926  –

2009)  nelle  sue  creazioni  artistiche  non  ha  mai  rinunciato  ad

analizzare,  capire  e  raccontare  la  realtà  del  proprio  tempo,  con

attenzione  certo  all’estetica  ma  al  pari  dell’impegno  civile,  in  un

tentativo costante di  coinvolgere  lo  spettatore per costringerlo a  fare  i

conti con gli orrori dell’umanità. I suoi lavori rimandano sempre a temi

vissuti da lui  in prima persona o dai suoi tanti amici ebrei perduti,  lui

che ebreo non era, in un continuum tra storia personale e collettiva.

A  tre  anni  dalla  scomparsa,  la  rassegna  d’arte  contemporanea

dOCUMENTA  (13)  ricorda  il  poliedrico  artista  romano  con  la

riproposizione  della  sua  performance  del  1989,  Che  cosa  è  la

filosofia.  Heidegger  e  la  questione  tedesca.  Concerto  da

tavolo.

Il cursore diretto sulle immagini visualizzerà le didascalie; cliccare

sulle stesse per ingrandire.
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Non un omaggio  isolato visto che fino al 23 settembre, al Palazzo

Reale  di  Milano,  sarà  visibile  la  mostra  The  End,  curata  da

Francesca Alfano Miglietti e prodotta dal Comune,  in un percorso

dei suoi lavori più importanti. Accanto a una raccolta di disegni inediti è

possibile assistere anche a proiezioni e installazioni. Perché questo era

Mauri,  intellettuale versatile capace di utilizzare  le  forme più svariate,

dalla pittura al cinema, dalla drammaturgia alla poesia fino all’editoria.

Sempre  con  l’irrinuciabile  esigenza  di  trasmettere  la  disillusione,  il

senso  di  smarrimento,  le  contraddizioni  e  la  drammaticità  della

condizione umana, senza mai proporre soluzioni rassicuranti.

Tra la fine degli anni Cinquanta e l’inizio dei Sessanta, realizza i primi

Schermi, sua versione del monocromo: quella ricerca dell’azzeramento

che  al  tempo  attirava  i  nomi  più  importanti  del  mondo  dell’arte.  I

Settanta sono gli anni delle performance. E’ proprio di quel periodo  il

celebre  allestimento  a  Bologna  di  e  su  Pier  Paolo  Pasolini.  Nel  1975,

pochi  mesi  prima  di  morire,  il  regista  prestò  il  suo  corpo  per  la

performance Intellettuale: il Vangelo secondo Matteo: seduto su

uno  sgabello  e  con  indosso  una  camicia  bianca  diventò  “schermo

umano” sul quale Mauri proiettò il film dello stesso Pasolini incentrato

sulla vita di Gesù. Un valore altamente simbolico, secondo Mauri: “una

sorta  di  responsabilizzazione  dell’autore  del  film,  costretto  a

sperimentare  sulla  propria  pelle  gli  effetti  della  sua  stessa  opera”.

Pasolini non  riuscì  a  seguire  il  film, disorientato dal  volume altissimo

che  Mauri  usava  spesso  nelle  sue  proiezioni.  Nel  nuovo  allestimento

milanese, una sedia vuota vestita con una camicia bianca e un giubotto,

il volume non è più disorientante, l’impatto emotivo sì. Pasolini e Mauri

si  conoscevano  da  trent’anni:  insieme  avevano  fondato,  nel  1942,  la

rivista di letteratura e arte “Il Setaccio”. A questa esperienza editoriale

per Mauri seguì, nel 1968, la creazione della rivista “Quindici” con Eco,

Sanguineti, Porta e Barilli. Nel 1976 ancora una rivista di arte e critica
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fondata questa volta con Boatto, Calvesi, Kounellis e Silva, “La città di

Riga”.

Militanza e impegno sociale. Ma negli anni in cui tutto è politica Mauri

si  distingue  ancora  una  volta:  “Non  facevo  politica, ma  coscienza…  è

una  cosa  identica  e  insieme  profondamente  diversa.  Sentivo  che  la

volontà di far politica poteva diventare presunzione… L’arte che faccio

è  frutto  di  elaborazioni  di  coscienza,  sono  operazioni  pubbliche  ma

fortemente individuali, quasi private. Diventano politiche nella  lunga

durata”.

Intento riuscito quello di smuovere l’indifferenza delle coscienze. Se ne

ha  la  prova  quando  ci  si  trova  davanti  a  installazioni  come  I  numeri

malefici  (1978):  la  formula  matematica  sull’errore  di  calcolo  e  di

giudizio  dell’uomo  e  della  storia,  scritta  col  gesso  su  una  grande

lavagna. Valigie e bauli di cuoio degli anni  ‘30 e  ‘40, usati,  invecchiati

dal  tempo  e  testimoni  di  un utilizzo  da  parte  dei  proprietari  formano

una  parete  di  ben  quattro  metri,  Il  Muro  Occidentale  o  del  Pianto

(1993),  evidente  richiamo  a  quello  di  Gerusalemme.  Forme  e  colori

diversi,  uniti  a  costruire  un  racconto  armonico  indelebile  e  unico.

Frammenti di vita e identità in Ebrea (1971) dove capelli, pelle, denti e

ossa simulano materiale organico appartenente a uomini e donne morti

nei  campi  di  sterminio  nazisti:  un  viaggio  a  ritroso  che  impone

partecipazione  e  riattualizza  realtà  storiche  solo  apparentemente

lontane. Perché, come Mauri stesso afferma nel  testo che accompagna

la  performance  Che  cosa  è  la  filosofia.  Heidegger  e  la  questione

tedesca.  Concerto  da  tavolo,  riproposta  recentemente  a  Kassel,  “I

problemi irrisolti possiedono l’invisibile prerogativa di restare intatti”.

Info

FABIO MAURI. THE END

19 giugno – 23 settembre 2012

PALAZZO REALE – MILANO, ingresso gratuito
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San Paolo Calling. Saude!
di Maria Arcidiacono | 14 luglio 2012 | 614 lettori | 1 Comment

Roma,  Mumbai,  Medellín,  Nairobi,  Mosca,  Baghdad:  queste  le  città

coinvolte  in San Paolo Calling,  un  progetto  che  ha  preso  avvio  nel

gennaio  di  quest’anno  nella  città  brasiliana.  Organizzato  e  promosso

dalla Secreteria Municipal de Habitação, a cura dell’architetto

Stefano Boeri,  l’evento  ha  coinvolto  istituzioni  internazionali  e,  per

quanto  riguarda  Roma,  l’Università  di  Roma  Tre  e  Metropoliz,

quest’ultimo    un  insediamento  informale  della  periferia  romana,  nato

per  relazionarsi  in  maniera  diretta  con  le  istituzioni  cittadine  per  il

diritto  alla  città,  dove  l’esperienza  di  meticciato  e  l’esperimento­

laboratorio  di  coabitazione  tra  etnie,  è  stato  così  “esportato”  nel

continente  latino­americano.  Protagonisti  di  questa  avventura  Laura

Cionci, Azzurra Muzzonigro, Daniele Zacchi; con la supervisione

di Francesco Careri,  questo  gruppo  di  lavoro  ha  trascorso  circa  un

mese  a  San  Paolo,  recandosi  quotidianamente  nella  favela  di  san

Francisco,  un  insediamento  di  circa  35mila  abitanti,  in  grande

trasformazione, con progetti in corso che prevedono la riqualificazione

edilizia del  territorio; compito della delegazione romana è stato quello

di  raccogliere  le  istanze  degli  abitanti  per  tradurre  attraverso  una

mostra, una sorta di protesta­richiesta,  formulata  in chiave creativa,  il

bisogno  più  urgente,  il  servizio  indispensabile  al  benessere  della

comunità stessa. La scelta è stata quasi unanime:  la costruzione di un

ospedale.

L’esigenza nasce dai drammatici episodi passati, dove la distanza tra la

favela e  l’ospedale più vicino ha  talvolta    impedito di mettere  in  salvo

http://www.artapartofculture.net/author/maria_arcidiacono/
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una vita. Si è deciso di comunicare questa forte richiesta attraverso un

simbolo:  ma  il    murales  con  il  grande  cuore,  l’idea  di  partenza,

richiedeva  tempi  più  lunghi,  quindi  è  un  progetto momentaneamente

rinviato: verrà realizzato dipingendo il gruppo di case che fronteggia la

collina dove dovrebbe sorgere il nuovo ospedale.

Il cursore diretto sulle immagini visualizzerà le didascalie; cliccare

sulle stesse per ingrandire.

Tuttavia  il  cuore  era  presente,  eccome:  rosso,  nelle  magliette  dei

partecipanti alla performance svoltasi nel gennaio scorso, con aquiloni,

palloncini colorati, bevande medicamentose della tradizione brasiliana,

un  cocktail  di  cuore  e  umanità  che  ha  percorso  un  tratto  di  due

chilometri.  La  guida,  l’architetto  Francesco  Careri,  forte  della  sua

esperienza nel  collettivo Stalker/Osservatorio Nomade,  ha  riproposto

una  delle  sue  “camminate”,  una  modalità  di  approccio  nel  territorio

urbano,  soprattutto  periferico,  atto  a  scoprirne  le  criticità  legate  in

particolar modo ai rapporti con le istituzioni. E a san Francisco Careri

ha  stravolto  il  percorso  ufficiale  concordato  precedentemente:  ha

imposto  all’ultimo  momento  un  itinerario  più  impervio,  nei  viottoli

scomodi  e  polverosi  della  favela.  Il  corteo  si  è  snodato  così  su  strade

sterrate, non  su quelle  tirate  a  lucido per  l’occasione  e,  dopo  l’iniziale

rabbia  degli  organizzatori,  al  termine,  a  prevalere  tra  i  partecipanti  è

http://www.artapartofculture.net/new/wp-content/uploads/2012/07/Azzurra-Muzzonigro.jpg
http://www.artapartofculture.net/new/wp-content/uploads/2012/07/ambasciata-brasiliana.jpg
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stata  la  consapevolezza  che  la  strada  giusta  non  è  quasi  mai  la  più

semplice.  “Niente  è  mai  stato  facile  qui,  abbiamo  dovuto  lottare  per

avere ciò che abbiamo”, dicono gli abitanti della favela, è stato faticoso,

come  la  camminata,  dicono.  Il  progetto,  raccontato  nel  bel

video  Saude!  di  ISSU  production,  sotto  la  supervisione  di  Daniele

Zacchi,  presentato  il  3  luglio  all’Ambasciata  brasiliana  di  Roma,  va

avanti:  la Secreteria de Habitação  incontrerà  le  autorità del ministero

della Salute, la struttura ospedaliera si farà e proprio nel luogo proposto

dai  cittadini di  san Francisco;  il  gruppo  romano è pronto a  tornare,  a

fare pressioni, a lottare per il diritto alla città, attraverso ogni possibile

mezzo  espressivo:  dalla  pittura  alla  camminata,  dalla  danza  al  video.

 Andranno anche a riprendersi quel pezzo di cuore che hanno lasciato

là, tra le baracche che presto diverranno case, poi ci sarà un murales e,

soprattutto, un ospedale.

1 Comment To "San Paolo Calling. Saude!"

#1 Comment By Ellade Imparato On 16 luglio 2012 @ 13:39

Questo proggetto São Paulo calling è stato la piu interessante sperienza

che ho trovato in questa mia già lunga caminata verso la habbitazione

popolare.
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Micropiscin[..]rcheologica. Mostra Progetto
per un’opera d’Arte

di Cristina Villani | 15 luglio 2012 | 1.186 lettori | 6 Comments

Un’ampia sala con la grande vasca vuota, al centro; sul bordo di uno dei

lati brevi, una fila di monitor per pc, alcuni dei quali contrassegnati con

una X  rossa,  ricordano  i  provini  del  fotografo Bert  Stern  che Marilyn

Monroe scartò tracciando esattamente lo stesso simbolo e che poi sono

entrati a far parte della storia della fotografia.

In una piccola vasca a fianco finisce il serpente di macchine da scrivere,

oggetti ormai sconosciuti, che fuoriesce dalle ante aperte di un armadio

scrostato.

Sparsi in giro, pacchi di schede anagrafiche, rigorosamente compilate a

mano con varie calligrafie, riportano i dati degli iscritti ai corsi di nuoto.

Registri  delle  attività  svolte,  rilevano  le  presenze  e  svelano  che 

qualcuno “non ha voluto mettere la testa sott’acqua” e un po’ dispiace

quando si legge “Oggi tutti assenti”.

All’apertura  per  la  presentazione  dell’evento,  il  pubblico,  di

composizione  estremamente  varia,  entra,  si  stupisce,  sorride,  è

disorientato.

Qualcuno  conosceva  già  questo  luogo,  molti  altri  ne  ignoravano

l’esistenza e come in ogni leggenda che si rispetti, un alone di mistero: i

dati di realtà si perdono o meglio si confondono e si modificano in una

percezione personale del tempo, si dice che la piscina sia stata chiusa 15

anni fa, no 20, qualcuno azzarda additittura un 30.

Il cursore diretto sulle immagini visualizzerà le didascalie; cliccare

sulle stesse per ingrandire.
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Del  resto  chi  sospetterebbe  che  sotto  il  serioso  Istituto  Tecnico

Buonarroti,   nel pieno centro di Arezzo, si nasconda una piscina, con

tutti  gli  annessi  e  connessi,  spogliatoi,  docce,  macchine,  pompe,

condutture che corrono sui soffitti.

Sul  muro,  lungo  un  corridoio,  nastri  di  carta  invitano  a  lasciare  un

commento, un ricordo e a fianco un calendario riporta i turni del mese

di Luglio 1988  a testimonianza che, almeno fino a quel momento, qui si
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veniva per nuotare.

Poi la chiusura, il declassamento a magazzino, l’abbandono.

In questo luogo si sono stipati gli oggetti che la contemporaneità, nella

sua corsa incalzante, elimina o sostituisce in tempi sempre più rapidi, si

pensi  ai  computer  e  a  tutto  il  corredo elettrico ed elettronico  che  solo

per  un  breve  momento  rimane  attuale,  diventando  obsoleto  l’attimo

dopo.

Solo  alcuni  mesi  fa,  l’amministrazione  locale  ha  concesso  l’uso  degli

spazi ai due conduttori di questa esperienza, Ilaria Margutti ed Enrique

Moya Gonzàlez entrambi artisti affermati sia in Italia che all’estero e al

tempo stesso insegnanti di arte in due diverse scuole, il liceo scientifico

Città  di  Piero  a  Sansepolcro  la  prima,  la  scuola  RADAR  di  Ricerca

d’Arte ad Arezzo il secondo.

Dopo  i  primi  momenti  di  grande  entusiasmo,  considerate  anche  le

grandi potenzialità del  luogo,  la  consapevolezza dell’enorme  lavoro da

fare per togliere e riparare i segni che il  tempo e l’abbandono avevano

lasciato,  a  cominciare  dalla  ripulitura  e  dalla  riorganizzazione,

necessarie  a  rendere  di  nuovo  la  micropiscina  fruibile  al  pubblico,

seppure con un radicale cambio d’uso.

Ci racconta Enrique Moya Gonzàlez:

“Appena sono entrato qui, ho avuto la sensazione di sentire le

voci  dei  ragazzi,  questo  luogo  aveva  ancora  l’impronta  di

quello che era stato nel passato…”

Sì,  come  se  la  struttura,  dormiente  fino  a  quel  momento,  si  fosse

risvegliata, pronta ad indossare una nuova identità.

“Ero  anche  alla  ricerca  di  uno  spazio  da  dedicare  all’arte

contemporanea  che  non  avesse  tanti  vincoli,  dove  poter

intervenire liberamente”.

Nasce allora l’idea di MICROPISCIN[…]RCHEOLOGICA, titolo che
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si  riaggancia  al  concetto  di  archeologia  industriale,  ovvero  ciò  che

riporta alla luce strutture del recente passato, fatiscenti e dimenticate.

Una volta conclusi i lavori, per il re­ingresso in società, i due conduttori

dell’esperienza  decidono  di  dedicare  questo  spazio  alle  opere  che

riassumono l’anno di studio delle loro classi.

Prosegue Enrique Moya Gonzàlez:

“Ho  pensato  immediatamente  all’esperienza  dei  dadaisti,  a

Breton  per  esempio,  che  andavano  in  giro  per  i  mercatini

delle pulci, all’amore che avevano per gli oggetti, soprattutto

quelli del passato, fonte della loro ispirazione.”

E gli oggetti diventano il fulcro del progetto:

“Lo  schema  del  lavoro  dato  ai  miei  allievi  era  partito  dal

concetto espresso in ­soltanto so che non so niente­, come se

ci si dovesse perdere per poi ritrovarsi, ha dovuto riadattarsi a

questo luogo e ai materiali presenti; hanno aperto un dialogo

e  questo,  dal  mio  punto  di  vista,  è  stato  il  risultato  più

importante, non tanto per l’opera in sé o per il presente, ma

per  il  loro  futuro.  Ciò  è  avvenuto  con  grande  naturalezza…

ognuno  di  loro  ha  trovato  un  proprio  angolo,  uno  o  più

oggetti  ed  è  nato  il  connubio,  ovviamente  con  me  e  Ilaria

come guida e supporto”.

Chiediamo ad Ilaria Margutti come sia entrata a  far parte di questo

progetto, coraggioso, se si pensa che l’arte contemporanea, non sempre

di facile comprensione, deve sapersi ricavare una dignità e un posto qui,

nella terra delle grandi opere d’arte del passato, a pochi chilometri dalla

sua  cittadina,  Sansepolcro,  che  ospita  nel  Museo  Civico  lo  splendido

Piero Della Francesca.

“L’anno  scorso,  per  un  certo  periodo,  non  ho  avuto  la
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sicurezza di poter insegnare ancora nella stessa scuola; con i

miei  alunni  era  nata  un’ottima  intesa,  perciò  ci  siamo

promessi  a  vicenda che  se  il  contratto  fosse  stato  rinnovato,

avremmo fatto qualcosa di eccezionale.

Alla  riconferma del mio  ruolo,  la promessa è  tornata  fuori e

andava onorata. E’ così che i classici programmi ministeriali,

hanno  dovuto  concedere  lo  spazio  necessario  ad  includere

cinque tra le più importanti e significative esponenti dell’arte

contemporanea  internazionale,  Maria  Lai,  Francesca

Woodman,  Frida  Khalo,  Barbara  Kruger,  Louise  Bourgeois.

La proposta è stata accolta con gioia da quasi  tutti  i  ragazzi,

risultato eccezionale se si considera che in un liceo scientifico

è piuttosto radicata la convinzione che la scienza abbia poco a

che  vedere  con  l’arte  e  la  creatività;  io  credo  invece  che  un

ricercatore debba essere anche creativo e soprattutto curioso,

come  un  artista.  Ho  avuto  inizialmente  qualche  difficoltà

anche  a proporre  i  supporti  per  lo  studio,  visto  che  sui  libri

scolastici  l’arte  contemporanea  è  spesso  dimenticata.  Allora

ho riadattato le lezioni e preparato tutti i materiali, cercando

e assemblando contenuti  testuali ed  immagini, dedicati ogni

artista.  Ho  poi  messo  tutto  a  disposizione  dei  miei  allievi

anche su Facebook, creando un gruppo classe.

Alla  fine  della  fase  di  studio,  ho  chiesto  loro  di  scegliere

un’opera come punto di partenza per lavorare ad un progetto

proprio, che sarebbe stato realizzato (e valutato)  in forma di

quaderno,  non  come  un’analisi  dell’opera,  ma  un  vero  e

proprio  percorso  personale  ispirato  dall’opera  stessa.  Trovo

che  le  artiste  proposte  rappresentino  un  forte  stimolo  per  i

ragazzi  di  questa  età,  ognuna  di  loro  ha  lavorato  in  modo

approfondito  sulla  propria  identità  usando  i  linguaggi  più

disparati, esattamente il compito che ho dato ai miei allievi.

La conclusione di questo progetto?
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“Ha  qualcosa  di  magico,  se  consideriamo  le  difficoltà

incontrate, le riflessioni anche mie sul mio essere artista e la

collocazione  finale  che  il  progetto,  inaspettatamente,  ha

trovato.  Questo  luogo  è  così  particolare  che  come  primo

impatto ho desiderato esporvi  le mie opere, poi ho preferito

dedicarlo  all’attività  legata  all’insegnamento,  limitandomi  a

lasciare la mia “impronta” in termini di cura, di attenzione e

di progetto espositivo.”

E’  idea comune ad Ilaria Margutti e ad Enrique Moya Gonzàlez che in

un  periodo  come  l’attuale,  di  crisi  generalizzata,  la  scelta  peggiore  è

fermarsi.  Accettare  la  sfida,  reagire  alle  logiche  che  prediligono  la

soluzione più comoda e conveniente, come ad esempio costruire nuovi

spazi, piuttosto che valorizzare l’esistente, è indice di grande coraggio.

Altrettanto coraggioso e  in qualche modo rivoluzionario, è privilegiare

la  qualità,  opponendosi  al  clima  depressivo  che  connota  questo

momento  storico.  Ci  si  augura  quindi  che  questo  sia  solo  l’inizio  del

percorso.

Info:

MICROPISCIN[..]RCHEOLOGICA. Mostra|Progetto  per  un’opera

d’Arte

A cura di Enrique Moya Gonzàlez e Ilaria Margutti

Con il patrocinio della Provincia di Arezzo

Dal 7 al 22 luglio 2012

Presso la MICROPISCINA della sede dell’Istituto Buonarroti

Piazza del Popolo – Arezzo

Orari di apertura dal giovedì al sabato dalle 16.00 alle 20.00

Hanno partecipato al progetto:

Alunni  RADAR:  Laura  Serafini,  Aleksandra  Skazińska,  Maria

Bidini,  Alice  Aldinucci,  Roberta  Greco,  Elisa  Pecchi,  Daniela
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Refoni,  Silvia  Argilli,  Amarilli  Soriente,  Daniele  Luconi,  Laura

Burroni, Roberto Merli, Roberta Greco

Alunni 4AS Liceo Scientifico Sansepolcro

I  ragazzi  del  progetto:  Giacomo  Alunno,  Linda  Franceschetti,

  Riccardo  Meozzi,  Michele  Mercati,  Luigi  Radicchi,  Edoardo

Roberto, Naoki Zanchi, Sara Zarra

6 Comments To "Micropiscin[..]rcheologica. Mostra Progetto per un’opera d’Arte"

#1 Comment By Ilaria Margutti On 15 luglio 2012 @ 22:36

È stata una esperienza indimenticabile, i lavori dei ragazzi del liceo

scientifico e degli allievi della scuola di ricerca Radar, sono degni di

bravi artisti.

Ne sono orgogliosa sia come insegnante che come artista e ringrazio

tutti coloro che hanno creduto in questo progetto sostenendolo e

arricchendolo con il loro entusiasmo!

#2 Comment By Francesco On 16 luglio 2012 @ 07:28

ho letto con piacere la vostra esperienza e come insegnate ­artista

condivido pienamente il metodo di proporre agli studenti una

riflessione e realizzazione di opere d’arte contemporanea. Brava Ilaria!!

#3 Comment By SILVIA On 16 luglio 2012 @ 10:49

la mostra è veramente un’esperienza originale e innovativa da proporre

in qs città notoriamente poco propensa alle novità. ma poi è arrivato

Enrique che ci sta dando e spero continuerà a darci una scossa…bravi

#4 Comment By ankie bos On 17 luglio 2012 @ 10:54
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BRAVISSIMI

#5 Comment By Valentina Palazzeschi On 19 luglio 2012 @ 10:11

La cosa più bella di questa mostra è che è stata fatta da degli allievi. E’

straordinario vedere come i due insegnanti: Enrique Moya Gonzàlez e

Ilaria Margutti siano stati in grado di condurre gli allievi verso una

ricerca autentica e profonda dei proprio percorso creativo ovvero, come

solo partendo dalla rimessa in discussione del proprio pensiero, e

quindi attraverso un processo critico si possa arrivare a ritrovare e a

“ricreare” sé stessi. In questa micropiscina svelatasi come una specie di

stanza segreta di un castello fiabesco, ogni allievo ha nuotato nel mare

dei propri ricordi, dei propri pensieri / “nonpensieri”, nel mare critico

della propria coscienza, riportando alla luce la realtà più profonda di sé

e dando origine ad un vero e autentico percorso di ricerca artistica. Non

perdetevi assolutamente questa mostra sopratutto se siete insegnati e

credete che educare (ex ducere) ed emozionare (ex movere) siano la

premessa per qualsiasi insegnamento, perché qui questi due splendidi

insegnanti Enrique Moya Gonzàlez e Ilaria Margutti ne hanno data

ampia dimostrazione.

#6 Comment By Enrique Moya Gonzàlez On 21 luglio 2012 @ 09:02

Orgoglioso anche IO!!

“Se c’è una parola che mi pervade l’animo quando penso a O, questa è

pudore. Sarebbe troppo arduo motivarla. E quel vento che corre

incessante, che attraversa tutte le stanze (..)

Pauline Réage. “Storia d’O”

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

URL articolo: http://www.artapartofculture.net/2012/07/15/micropiscina­di­cristina­
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Inés Fontenla: L’intervista
di Daniela Trincia | 15 luglio 2012 | 470 lettori | No Comments

Presentata per la prima volta a Roma nella piccola chiesa sconsacrata di

S. Filippo Neri nell’aprile dello scorso anno, Requiem Terrae sbarca a

Buenos  Aires.  E  Inés  Fontenla  l’ha  allestita  e  e  ha  sostenuto

l’inaugurazione  “con  la  stessa  trepidazione  che  si  prova  davanti  alla

commissione  degli  esami  di  maturità”.  A  coprire  gli  11.178  km  e  le

cinque  ore  di  fuso  orario  che  dividono  Roma  da  Buenos  Aires  ci  ha

pensato  la  tecnologia  e  così,  con  Skype,  ci  siamo  fatti  raccontare  la

mostra proprio da Inés Fontenla.

Il cursore diretto sulle immagini visualizzerà le didascalie; cliccare

sulle stesse per ingrandire.
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La mostra che presenti al Centro Cultural Recoleta è uguale a

quella realizzata a Roma? Per esempio, a Roma quanta terra

hai utilizzato? Quanta a Recoleta?

“Nell’impianto generale è la stessa. Come a Roma, ci sono la Carta

della  Terra,  la  videoanimazione  e  l’installazione, ma  quest’ultima,

proprio perché  lo  spazio è diverso,  si presenta  in modo differente.

Rispetto  a  Roma,  ho  inserito  un  disegno  del  globo  liquefatto  che

supera il limite della massa d’acqua. Ho riempito tutto lo spazio con

la terra, circa tre m3 (mentre a Roma appena due m3) e sistemato il

vetro  rotto  con  il  planisfero  da  una parte.  Inoltre,  ho  piantato  dei

semi nella terra, che annaffio ogni giorno durante le ore di chiusura

dello  spazio,  perché  crescano  delle  piantine,  per  far  sentire  di  più

l’energia della terra.”

Anche sotto il vetro?

“Sì  anche  sotto  il  vetro,  perché  voglio  che  tra  le  fessure  del  vetro

rotto crescano delle piantine.”

Che tipo di semi hai piantato? E come sta andando la semina?

” Ho scelto il miglio e stanno già crescendo delle piantine.”

Perché non il grano?

http://www.artapartofculture.net/new/wp-content/uploads/2012/07/1-copia.jpg
http://www.artapartofculture.net/new/wp-content/uploads/2012/07/3-cpoia.jpg
http://www.artapartofculture.net/new/wp-content/uploads/2012/07/5-copia_ines-fontenla_requiem-terrae.jpg
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“Seppure questa è la terra del grano, ho temuto che crescesse troppo

alto; mentre il miglio, cresce veloce, con foglie piccole e sottili.”

Dopo i recenti disastri ambientali, come quello di Fukushima,

la  tua  posizione  si  è  rafforzata  e  intendi  approfondire

l’argomento  oppure  ti  hanno  spinto  a  pensare  che  tutto  sia

inutile? E sei giunta a una conclusione?

“Al  contrario,  hanno  rinvigorito  la  mia  idea  che  tutti  dobbiamo

impegnarci  perché  la  natura  è  cambiata.  Voglio  continuare  ad

approfondire  quei  temi  che  m’inquietano,  ad  analizzarli  per

spiegarli  dapprima  a  me  stessa.  Non  ho  delle  risposte,  ma  sono

convinta  che  noi  ne  siamo  responsabili  e  che  tutti  dobbiamo

collaborare in un progetto di ristrutturazione della natura, perché è

un  bene  comune,  qualcosa  che  non  ci  appartiene,  ed  è  necessaria

trattarla  con  rispetto, ma  ci  deve  essere  cambio  di mentalità.  Qui

hanno  addirittura  organizzato  un  incontro  con  circa

trenta/quaranta ragazzi dall’età compresa tra i dodici e i quattordici

anni, provenienti dalle scuole anche di altri quartieri.”

Interessante! E come mai?

“Il posto è pubblico e dipende dal Comune, che organizza pure delle

attività per far conoscere l’arte contemporanea. Per me è stata una

sorpresa che si fossero occupati di fare questa promozione.”

È la prima volta che esponi a Buenos Aires?

“In  pratica  sì,  seppure  avessi  già  esposto  qualcosa  quando  ero

studentessa.”

Come ti sei sentita nell’allestire una mostra a casa?

“Molto, molto emozionata.

Diversi artisti, che come me vivono in città fuori dell’Argentina, mi
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hanno  raccontato  che  anche  per  loro,  quando  espongono  nel

proprio paese, è come sostenere un esame, perché è diverso quando

si realizza una mostra nella propria patria.”

Da quanto tempo sei a Buenos Aires? Per allestire la mostra

ha incontrato qualche difficoltà? E quanto rimarrai ancora in

città?

“Sono qui da due mesi e starò qui ancora un mese e mezzo, perché

ho  in  mente  altri  progetti  che  vorrei  realizzare.  Per  la  mostra  ho

incontrato un po’ di problemi perché non sapevo bene dove reperire

i materiali. Però sono stata aiutata da un’équipe molto brava che mi

ha  dato  una  grande  assistenza,  nonostante  i  limiti  burocratici  di

un’amministrazione  pubblica.  Così  sono  stata  veramente  sorpresa

della cordialità e dell’entusiasmo col quale ognuno di loro ha svolto

il  proprio  lavoro;  tutto  ciò  per  me  è  stato  molto  bello.  Anche  da

parte  di  Patricia  Rizzo,  la  curatrice  della  mostra,  ho  avuto  un

appoggio molto forte.”

Com’è nata l’idea di questa tua trasferta?

“Siccome  per  me  l’arte  ha  una  vitalità  sorprendente,  volevo

parlare  di  questi  argomenti  anche  qui.  Così  ho  presentato  il

progetto,  che  è  stato  subito  accolto.  Spesso,  i  miei  lavori  sono

pensati  anche  per  essere  ricreati  altrove  perché,  un  po’  come me,

sono dei lavori nomadi, che mi possono accompagnare per tutta la

vita.”

Questo perché ovunque puoi parlare della tutela ambientale?

“Sì ovunque posso parlare di ecologia  invitando a non  inquinare e

per questo sono anche attenta a non realizzare  lavori che,  finita  la

mostra, spariscono e non inquinano.”

L’inaugurazione…?
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“Molto  emozionata,  come  affrontare  la  commissione  di  maturità.

Sono venuti molti critici e curatori curiosi.”

Hai già avuto delle recensioni? E come sono state?

“Sì,  finora positive. È stato detto che è un  lavoro artistico  in cui si

vede il concettualismo italiano e ciò mi ha sorpreso.”

Perché secondo te hanno sottolineato quest’aspetto?

“Perché è un lavoro molto pulito, sintetico, con molti spazi vuoti, al

contrario degli artisti di qui che collocano molte cose; le persone che

visitano la mostra restano sconcertate perché dovevano guardare a

terra e non sulle pareti.

Questo  è  un  luogo  frequentato  anche  da  persone  che  non

s’interessano  all’arte  perché  passeggiano  nel  parco  e  incuriositi

entrano a visitare  lo spazio. Gli adolescenti camminano sulla  terra

fino in fondo alla sala, non si domandano se si può,  leggono tutto,

realizzano degli scatti e si fotografano con il lavoro. Ho parlato con

alcuni di loro e mi hanno detto che “l’idea è molto chiara”.”

Di nuovo, su una parete, hai affisso la Carta della Terra le cui

parole  sono  un  forte  invito  ad  una  profonda  riflessione;  si

può dire che la Carta sia il tuo manifesto…

“Giusto.”

…è il tuo punto di partenza …

“Sì, il punto da cui iniziare e su cui riflettere. Il mio pensiero è per

immagini che traduco con una forma e per me la Carta della Terra è

molto importante perché ho ritrovato per iscritto quei pensieri che

avevo  nella  mia  mente:  l’immagine  ha  trovato  forma  scritta.  Per

questo  nella  sala  ci  sono  delle  fotocopie  che  i  visitatori  possono

prendere  e  anche  durante  l’incontro  con  i  ragazzi  saranno
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distribuite delle copie.”

Un aggettivo per definire questa mostra?

“Domanda complicata. Il primo che mi viene in mente è emozione.”

Info mostra:

Inés Fontenla – Requiem Terrae

A cura di Patricia Rizzo

Centro Cultural Recoleta, sala 10; Junin 1930 – Buenos Aires

15 giugno – 22 luglio 2012

da martedì  a  venerdì  dalle  14  alle  21;  sabato,  domenica  e  festivi

dalle 12 alle 21; lunedì chiuso

http://centroculturalrecoleta.org/ccr­sp/  –

www.inesfontenla.idra.it
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Qui MAN di NUORO | Focus On: Sardegna
di Pino Giampà | 15 luglio 2012 | 727 lettori | No Comments

A  Firenze  aveva  cercato  di  mantenere  in  vita  un  centro  per  l’arte

contemporanea attraverso una dinamica curatoriale brillante anche se

non  particolarmente  originale;  ma  per  il  trentacinquenne  Lorenzo

Giusti,  originale  era  anche  e  sicuramente  il  tentativo di  tenere  attivo

uno  spazio  in  cui  i  contributi  del  comune  dovevano  essere  limitati

all’affitto e alle utenze, mentre il fund raising avrebbe dovuto sostenere

tutto  il  resto;  ma

l’EX3  (http://www.artapartofculture.net/2012/06/15/ma­che­fa­

matteo­renzi­di­barbara­martusciello/) è stato poi abbandonato anche

da  alcuni  sponsor  e  la  raccolta  di  fondi,  da  parte  di  sottoscrizioni

volontarie (che partivano anche da soli 20,00 €), non è stata sufficiente

ad evitarne la chiusura. Dopo il primo segnale, dato dalle dimissioni del

gallerista  Sergio  Tossi,  ne  sono  arrivati  altri:  non  sono  bastati  cinque

mesi al  tandem curatoriale –   Giusti, appunto, e Arabella Natalini – a

convincere  l’amministrazione  locale  a  fare  uno  sforzo  ulteriore  per

salvaguardare  il  centro,.  La  chiusura  è  arrivata,  come  sappiamo,

inevitabile:  anche  le  risorse  già destinate da  alcuni partner  sono  state

ridotte o destinate altrove.

Il cursore diretto sulle immagini visualizzerà le didascalie; cliccare

sulle stesse per ingrandire.

http://www.artapartofculture.net/author/pino/
http://www.artapartofculture.net/2012/06/15/ma-che-fa-matteo-renzi-di-barbara-martusciello/
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Ora  Lorenzo  Giusti  approda  al  MAN,  un  museo  che  il  suo

predecessore,  Cristiana  Collu,  è  riuscito  ad  inserire  nei  piani

strategici  di  una  provincia  povera,  periferica,  ma  orgogliosa  e

determinata a non far morire un progetto che ha varcato, con merito e

competenza, i confini tra centro e periferia.

Ancora  oggi  ci  chiediamo  se  il  merito  e  la  competenza  siano  tutti  da

attribuire  alla  solo  Collu  oppure  se  dietro  questo  successo  c’erano  la

volontà  di  un  territorio  che  ha  saputo  reagire  alla  disperazione  di  un

isola, che a tratti sembra è sembrata essere un continente.

Con  la  nomina  di  Giusti  il  segnale  sembra  quello  di  continuare  il

confronto  e,  perché  no,  la  competizione  con  il  sistema  dell’arte

internazionale.

Anche se in questi ultimi anni alcuni curatori locali, tutti giovanissimi,

hanno  dato  prova  di  saper  leggere  ed  interpretare  le  fitte  trame della

ricerca  e  dell’innovazione  artistica,  anche  internazionale,  nessuno  ha

maturato ancora esperienze significative all’interno di musei per  l’arte

contemporanea;  il  loro  contributo  speriamo  comunque  sia  preso  in

considerazione  almeno  per  la  lettura  dei  fermenti  più  innovativi

prodotti  da  alcuni  artisti  sardi,  che Giusti  afferma già di  conoscere  in

parte  :  “…Quanto  al  contemporaneo  conosco  alcuni  giovani  artisti

sardi che ritengo molto validi”.

http://www.artapartofculture.net/new/wp-content/uploads/2012/07/Man-di-Nuoro_-ph-di-repertorio.jpg
http://www.artapartofculture.net/new/wp-content/uploads/2012/07/Anish-Kapoor-Installazione-partic.-mostra-2005-MAN-di-Nuoro.jpg
http://www.artapartofculture.net/new/wp-content/uploads/2012/07/dalla-Conversazione-Mondrian-Nivola-Tancredi-2011-Man-Nuoro.jpg
http://www.artapartofculture.net/new/wp-content/uploads/2012/07/Man-di-Nuoro_-ph-istituzionale.jpg
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Molti  degli  artisti  che  oggi  rappresentano  la  punta  più  avanzata  della

ricerca artistica nell’isola, non  conoscono a  loro volta  il neo direttore:

saranno gli stessi artisti sardi a cui Giusti si riferisce? Sinceramente non

ci crediamo, ma almeno rimane la speranza.

Proprio la capacità di intervenire con rigore e lungimiranza in tal senso,

è  stato  il  limite  curatoriale  della  Collu:  non  c’è  sempre  stata,  cioè,

corrispondenza tra le sue, rare, proposte sulla giovane arte “sarda”,  se

si escludono marginali ed affollate mostre, e  la reale azione che alcuni

giovani artisti stanno oggi proponendo a livello nazionale.

In compenso Giusti dichiara di conoscere la collezione d’arte sarda del

Novecento del Man e ritiene che uno dei prossimi passi potrebbe essere

un  tributo  all’opera  di  Salvatore  Fancello,  “un  grande  artista  che

probabilmente non ha ancora avuto  la giusta visibilità”: una rimessa

dal fondo. questa, più che un calcio di rigore.

Verso  la  sua  nomina  non  sono  mancate  le  critiche;  una,  piuttosto

accesa,  da  parte  della  presidente  della  Commissione  Cultura  del

comune di Cagliari, Francesca Ghirra, molto legata alla competenza

ed  all’amicizia  di  Francesca  Sassu  (sicuramente  una  delle  più

dinamiche ed interessanti curatrici sarde che, purtroppo, non ha potuto

partecipare al bando di selezione), che ha provocatoriamente scritto sul

suo  profilo  Facebook  :  “Il MAN  ha  un  nuovo  direttore  artistico  e  io,

lungi dal dubitare della sua preparazione e competenza professionale,

sono molto pessimista e  infastidita di come nel nostro paese vengono

condotte le selezioni pubbliche”.

Una  frase  assolutamente  legittima,  che  ha  provocato,  come

consuetudine  sul  social  network,  una  serie  di  amplificati  post,  che

hanno  provocato  la  reazione  dello  scrittore  Marcello  Fois,  che  ha

pubblicato  un  duro  e  delirante  articolo  su  “Sardegna  democratica”

(http://www.sardegnademocratica.it/culture/una­politica­pessimista­

e­infastidita­da­cosa­1.27759?+Da+cosa%3F).

http://www.sardegnademocratica.it/culture/una-politica-pessimista-e-infastidita-da-cosa-1.27759?+Da+cosa%3F
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In  ogni  caso,  riteniamo  azzeccata  la  scelta  della  commissione,

presieduta  dal  dirigente  del  settore  Cultura  della  Provincia  di  Nuoro,

Giuseppe  Zucca,  di  cui  faceva  parte,  appunto,  anche  lo  scrittore

Marcello Fois. Per la cronaca ecco la graduatoria dei primi dieci: Giusti

Lorenzo,  Peri  Marco,  Cuccuru  Manuela,  Campus  Simona,  Camarda

Antonella,Coppola  Margherita,  Leoni  Chiara,  Atzeni  Giorgia,  Corona

Alessandra, Martino Elda.

E per i contestati burocratici criteri rimandiamo al link:

http://www.provincia.nuoro.it/components/com_albopretoriosetup/s

how.php?id=2&it=SI

Nell’augurare un buon lavoro al neo direttore, speriamo di esercitare la

penna  nel  celebrarne  i  successi,  che  poi  sarebbero  un  successo  per

un’intera isola e per l’arte contemporanea tutta.

Per fortuna, comunque, l’isola oggi non è più solo il MAN!
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Beffardo moralismo satirico di Karl Kraus.
Intervista a Paola Sorge

di Claudio D'Antoni | 17 luglio 2012 | 545 lettori | No Comments

L’aforistica  di  Karl  Kraus

viene  percepita  come

l’affioramento  di  una

precisa  attitudine  alla

manipolazione  della  forma

letteraria  in  senso

minimalista,

un’anticipazione di certe morfologie narrative metropolitane

che  conquistano  stabilità  e  capacità  attrattiva  nel  secondo

decennio del Novecento.

Diciamo subito che Karl Kraus è un giornalista, molto particolare, a

modo  suo,  indipendente,  quindi  il  suo  stile  aderisce  all’attualità,

racconta la quotidianità, il giorno, e racconta di ciò che stanzia nella

normalità, di quanto rientra nelle consuetudini di una città quale la

Vienna di fine Ottocento. A proposito di questo autore non parlerei

di narrativa. Rapportarne l’opera al preciso genere potrebbe anche

dare  adito  a  qualche  incomprensione,  come  mi  è  capitato  a

proposito  di  una  recensione  del  mio  libro  Essere  uomini  è  uno

sbaglio.  Kraus  non  conosce  la  narrativa,  non  la  tratta,  non  gli

interessa. Non gli interessano i romanzi, non li legge e non li scrive.

La sua è una meditazione profonda su quelli  che sono  i mali della

società,  purtroppo mali  che  permangono,  per  cui  è  un  autore  che

ritengo attuale.

http://www.artapartofculture.net/author/claudio_dantoni/
http://www.artapartofculture.net/new/wp-content/uploads/2012/07/Karl_Kraus.jpg
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Nel suo libro edito da Einaudi, Essere uomini è uno sbaglio,

viene  dato  particolare  risalto  alla  vivacità  sensuale

dell’autore  boemo  di  nascita  e  viennese  per  elezione.  Del

resto,  in  Karl  Kraus  esplode  un  modo  decadentista  di

accostarsi allo spegnersi del secolo del Romanticismo.

È profondamente vero quello che lei asserisce, è boemo di nascita e

viennese  di  adozione,  è  vissuto  a  Vienna  fino  alla  sua morte  ed  è

stato  innamoratissimo di una baronessa boema, Sidonie Nadherny

von  Borutin,  un  amore  che  ha  condizionato  tutta  la  sua  vita,  una

passione  inestinguibile.  Giustamente  lei  lo  ha  qualificato

‘decadente’  in  quanto  lui  sussume  nella  sua  satira  quei  concetti

tipici di fine Ottocento e caratterizzanti la Belle Époque, soprattutto

l’apologia della prostituta, che non è vista in senso negativo bensì in

senso positivo, cioè una donna che dà piacere e che quindi non deve

essere malconsiderata. Lui biasima una prostituzione dello spirito,

delle penne, cioè dei giornalisti che scrivono per opportunismo, una

forma di prostituzione che secondo Kraus è molto peggiore di quella

esercitata dalle ‘donne perdute’.

Infatti  leggevo  tutta  una  serie  di  aforismi  che  appaiono

dedicati a questa particolarissima missione di redenzione del

tutto atipica.

Lui la esalta. Per lui la donna dovrebbe essere la ‘donna di piacere’,

oppure  l’attrice.  Però  quest’enfasi  della  ‘donna  di  piacere’  è

caratteristicamente fin de siècle.

Proprio  in  merito  a  questo  aspetto  si  può  osare  una

differenziazione  rispetto  a  Wedekind.  Nell’autore

drammaturgico prevale  la  critica  sociale, Lulù  è  la  bambina

costretta  dai  mali  del  secolo.  In  fondo  incarna  il  dramma

dell’abbandono minorile.
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Lui  ne  fa  anche  una  questione  sociale.  Odia  le  persone  che

disprezzano queste  donne,  che  apostrofano persino per  strada,  c’è

un  aforisma  proprio  su  questo.  Non  a  caso  Kraus  era  amico  di

Wedekind.  Vanno  ricordate  due  circostanze.  Kraus  ha  esordito

come  attore  in  Die  Büchse  der  Pandora  di  Wedekind  perché  gli

piaceva moltissimo il teatro, poi ha lasciato perdere. Ha preso parte

al  dramma  recitando  e  quindi  non  è  un  caso  che  si  possa

individuare una relazione tra i due. Poi è stato uno dei pochi autori

invitati a collaborare alla Fiaccola, Die Fackel,  su cui ha  invitato a

scrivere soltanto pochi autori selezionati.

Quanto  nella  satira  krausiana  insiste  un  qualche

prolungamento del sensismo dannunziano?

Lei  saprà  che  oltre  a  Kraus  rientra  nei  miei  interessi  di  studiosa

anche D’Annunzio. Sono i miei due cavalli di battaglia. Sa cos’hanno

in  comune?  Che  sono  lontanissimi  l’uno  dall’altro,  proprio  ai  poli

opposti.  Kraus  non  lo  può  vedere.  Non  sopporta D’Annunzio  e  lo

dice in varie occasioni, sempre nella Fiaccola, la sua rivista. Ne fa la

satira,  cui  D’Annunzio,  effettivamente,  sembra  prestarsi  come

bersaglio  ideale.  Lontanissimi.  Hanno  veramente  in  comune  una

sola  cosa:  di  trovarsi  al  di  fuori  dalle  istituzioni.  Si  sono  spinti  a

rifiutare  cariche,  a  rifiutare  posti  di  un  certo  rilievo.  D’Annunzio

storce  il  naso  all’offerta  della  cattedra  di  letteratura  italiana

all’università di Bologna, Kraus rifiuta di collaborare al più grande

giornale  di  Vienna,  la  Neue  Freie  Presse.  Per  il  resto  sono  due

personalità  del  tutto  lontane  e  incompatibili.  In  Kraus  non  c’è

traccia di dongiovannismo, era una persona finissima da un punto

di vista morale, era anche un “giudice” della morale, non indulgeva

a conquiste femminili così superficialmente.

Negli anni in cui a Vienna furoreggiano Schnitzler, Mann e gli

altri,  il  periodo  in  cui  la  Wiener  Schule,  Schönberg,  Berg,
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Webern, non solo inizia l’avanguardia bensì si vede accordata

la  considerazione  di  ineludibile  baluardo  del  pensiero

creativo,  quel  primo  Novecento  in  cui  nelle  arti  visive

assurgono  al  rango  di  nuovi  classici  autori  paradigmatici

quali  Klimt,  Kandinsky  ecc.,  Wiene,  Lang,  Pabst  la  nuova

epicità austrogermanica sembra catturare in modo esclusivo

le attenzioni del pubblico internazionale.

Secondo  me  l’Austria  come  narrativa,  come  drammaturgia  era

molto  al  di  sopra  della  Germania  e  lo  è  anche  adesso,  anche

considerando i Premi Nobel, ad esempio Grass. L’Austria è sempre

stata  all’avanguardia.  Prendiamo  Schnitzler.  Schnitzler  era  un

beniamino di Kraus e Kraus è stato a osservare con interesse questi

fenomeni del Novecento. Kraus non ha amato  il Liberty quanto  le

linee semplici, austere dell’architetto Adolf Loos, che contrastavano

vistosamente gli ornamenti “barocchi” e lo stile Déco molto floreale,

ricco. Lui preferiva un’architettura asciutta…

… che si riflette nella sua maniera di scrivere …

… certo, si riflette nello stile, di cui parleremo più avanti.

Secondo  lei  è  possibile  mettere  in  luce  verosimili  fattori  di

relazione  tra  la  concentrazione  aforistica  tipica  di  Kraus  e

l’invilupparsi  in prospettiva minimalista della  composizione

weberniana?

Pur non essendo un’esperta di musicologia trovo che una relazione

possa congruamente individuarsi.

In Webern  non  v’è  semplicità.  È  come  se  la  concentrazione

faccia acquisire alle scarne linee maggiore peso specifico. Mi

sembra  che  in  Kraus  agisca  un  procedimento  differente.

Cerca di tenersi sopra le righe senza entrare nel dramma.
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Diciamo  subito  che  ci  sono  due  tipi  di  aforismi.  La  genesi,  la

modalità in cui escono dalla penna ci agevolano a comprenderne le

specificità. I primi sono quelli che si chiamano Abfälle, cioè rifiuti,

che pubblicò alla fine dell’Ottocento­primi del Novecento sulla sua

rivista,  nati  proprio  come  aforismi.  Gli  altri  li  ha  tratti  dai  suoi

saggi, quindi dalle sue riflessioni più profonde sui mali dell’epoca, la

corruzione,  le  relazioni sociali,  la politica, un po’ come  fatto  io nel

mio  libro.  La  forma  aforistica  conferiva  alla  sua  espressione  una

patina  fulgente,  le  riflessioni  troppo  profonde  non  sarebbero

risultate d’impatto sul pubblico. Il suo pubblico non era solo quello

della  Fiaccola,  era  peraltro  quello  che  accorreva,  numerosissimo,

alle letture che eseguiva radunando anche settecento persone. Nella

sua lettura ogni aforisma risultava di  forte  impatto e con le  letture

pubbliche riscuoteva un successo strepitoso perché era provvisto di

un  carisma  veramente  particolare.  Persino  Elias  Canetti  è  stato

“vittima” del  carisma di Kraus  e ha  stentato molto  a  sottrararsi  al

suo influsso.

Prestando  attenzione  all’atteggiamento  oracolare  che

irrigidisce  un  certo numero di  aforismi,  fino  a  che  punto  si

può  sostenere  che  Kraus  riesca  ad  evitare  la  polemica  con

Freud pur intendendo stigmatizzarne alcuni punti scoperti?

Ignora  Freud,  ignora  la  psicoanalisi.  Del  resto  non  tutti  gli

psicoanalisti erano al livello del fondatore della nuova disciplina.

In  effetti  in  alcuni  momenti  si  coglie  un  aperto

beffeggiamento della psicoanalisi.

La psicoanalisi era agli esordi, prestava il fianco alla satira. Doveva

ancora  consolidarsi,  acquisire  quella  solennità  che  la  caratterizza.

Lo  stesso  Freud  era  stato  bersagliato  dai  suoi  colleghi,  non  c’era

niente  di  acquisito.  Era  una  scienza  nascente.  Anzi,  Kraus  non  la

considera  nemmeno  una  scienza,  più  che  altro  un  po’  di
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cialtroneria.

In certi passaggi di Introduzione alla psicoanalisi Freud dice

che  in  fondo  la  psicoanalisi  è  una  confessione  laica

alternativa  praticata  altrimenti.  Passando  a  ulteriori

argomenti,  trova  che  l’immagine  che  meglio  possa

sintetizzare  la  scomoda  verbalità  puntillistica  di  Kraus  sia

Judith I (Salomé) di Klimt, uno dei nudi femminili di Schiele

o La sposa del vento di Kokoschka?

Non sono un’esperta ma direi Kokoschka, è più nelle sue corde.

Del resto è anche autore di un ritratto di Adolf Loos, per cui

rientriamo  nel  discorso  di  prima.  Dopo  questa  serie  di

argomenti  critici  che  lei  ci  ha  proposto  con  competenza  di

profonda  conoscitrice  di  Kraus,  tematiche  su  cui  riflettere,

avendone  la  notizia,  le  chiedo  di  anticiparci  del  suo  nuovo

lavoro su questo autore.

A  settembre  uscirà  una  mia  traduzione  della  Dritte

Walpurgisnacht. È un saggio da cui ho tratto alcuni aforismi, di cui

avevo  pubblicato  una  prima  traduzione  con  Editori  Riuniti.  Mi

hanno chiesto una riedizione e mi sono accorta che dovevo lavorare

nuovamente su alcuni dettagli, tra l’altro avvalendomi di una nuova

lezione  filologicamente  aggiornata  che  tiene  conto  di  aggiunte  e

varianti, per cui sto traducendo tutto ex novo.

Toscanini  diceva  ‘tradizione  è  tradimento’.  Giocando  con  le

parole potremmo trasformare tale  lapidario motto critico in

‘traduzione è tradimento’.

Soprattutto  per  Kraus,  che  non  credeva  nei meriti  del  traduttore.

Non  sarebbe  affatto  dalla  mia  parte.  Non  credeva  nell’autenticità

della  traduzione.  La  prima  uscita  della  mia  versione  di  La  terza

notte  di  Valpurga  non  ha  riscosso  l’interesse  che  invece  avrebbe
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meritato  per  il  valore  di  anticipazione  storica.  Kraus  è  il  primo  a

mettere  a  fuoco  la  pericolosità  di  Hitler  e  lo  fa  proprio  in  questo

libro,  allora  pubblicato  in  riedizioni  che  presentano  alcune

differenze.  La  nuova  edizione  da  me  realizzata  tiene  conto  delle

correzioni  dello  stesso  Kraus  e  spero  risulti  al  lettore

complessivamente più agevole. Va anche detto che stiamo parlando

di un testo che a parte la mia reinterpretazione, per varie ragioni, è

stato  tradotto  soltanto  in  Giappone,  quindi  un  testo  difficile.  Si

tratta di un durissimo attacco al nazismo. Kraus, ebreo, se la prende

con gli Ebrei.

In riguardo alla congruenza storica potrei citare l’esempio di

Arnold  Schönberg,  che  riscopre  tardivamente

un’appartenenza religiosa, forse in modo opportunistico.

Kraus se la prende con tutti e con la sua concinnitas li mette spalle a

muro. Uno stile complicatissimo. Cerca di condensare in una stessa

frase anche quattro concetti diversi.

Agisce  molto  per  ridondanza,  cioè  espone  una  frase  e  poi

lascia  all’immaginazione  di  chi  legge  una  più  esatta

ricostruzione del contesto.

È  un modo  di  scrivere  concentratissimo  e  quando  si  traduce  o  si

“tradisce”,  come  dicevamo  prima,  questo  comporta  una  serie  di

proposizioni subordinate l’una dentro l’altra. Ogni frase è come un

gomitolo da sbrogliare.

Quali personaggi di riferimento hanno illuminato il percorso

evolutivo  che  in  Kraus  conduce  a  un  particolarissimo

moralismo cosmico?

Il  suo  maestro  è  stato  Lichtenberg  e  poi  gli  piaceva  moltissimo,

anche  se non  c’entra niente, Offenbach,  l’autore di  operette, di un

humour  un  po’  strano.  Poi  in  quel  periodo  era  in  voga  un
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drammaturgo  viennese,  Johann  Nestroy,  che  Kraus  amava

moltissimo.

Il  riso  di  Bergson  è  del  1900,  L’umorismo di  Pirandello  del

1904­1908.  Lei  ha  parlato  di  ‘satira’,  quindi  in Kraus  v’è  un

intento non esclusivamente moraleggiante.

È tutta satira. È scientemente satira. Gli ultimi giorni dell’umanità,

realizzato  tra  l’altro al Lingotto di Torino da Ronconi, è una satira

della guerra, dal principio alla fine e poi Kraus stesso si è cimentato

nel  dramma  satirico,  ad  esempio  con  Gli  insuperabili,  che  sono

quattro politici, quattro cialtroni che stanno al potere che prende in

giro,  una  critica  che  poi  gli  è  stata  vietata. Molti  lo  tacciavano  di

‘nichilismo’  ma,  a  parte  l’azione  di  risanamento  morale  che  si

propone con il suo scrivere, è riuscito a mandare via da Vienna un

certo Békessy che, allora come oggi, era un  imprenditore operante

in  vari  settori  che  a  un  certo momento  scopre  la  carta  stampata,

l’impero dei giornali. Spalleggiato da un italiano, Castiglioni, si era

dato a operazioni poco trasparenti ma altamente redditizie e Kraus

riesce  a  ottenerne  l’allontanamento  da  Vienna.  C’era  disponibilità

ad accettare la satira e le inevitabili ricadute sulla morale pubblica.

Erano avanti.
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Tatlin: arte e mondo nuovi
di Giancarlo Pagliasso | 18 luglio 2012 | 1.904 lettori | No Comments

La  grande  retrospettiva  al  Museo  Tinguely  di  Basilea  sull’opera  di

Vladimir Tatlin, dal titolo Tatlin. Arte nuova per un mondo nuovo, è

suddivisa  in  cinque  punti,  intesi  come  momenti  focali  rispetto  al

dipanarsi dell’ intera produzione dell’artista:

1) La pittura; 2) I Controrilievi; 3) Rivoluzione, architettura e utopia­

La  Torre  per  la  III  Internazionale;  4)  Il  teatro  come  proscenio  del

nuovo mondo; 5) Il volo del Letatlin.

Il cursore diretto sulle immagini visualizzerà le didascalie; cliccare

sulle stesse per ingrandire.
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Nella prima sezione sono esposti 10 quadri degli anni 1911­1916, in cui

figurano un bel nudo del 1913 e l’autoritratto dell’artista come marinaio

del  1911.  Sono  lavori  che  guardano  alle  esperienze  avanguardistiche

europee, nei quali  la  componente della pittura  tradizionale e popolare

russa,  fonte  d’ispirazione  iniziale  per  il  giovane Tatlin,  lascia  spazio  a

stilemi segnico­coloristici vicini ai Fauves, Cézanne, Matisse e Picasso.

Singolarmente,  due  opere  ad  olio  degli  anni  post­bellici  (1947­53)

mostrano  un  ritorno  ai  valori  plastici  espressionistici  con  contiguità

formali simili alla poetica soutiniana.

Nel 1914, Tatlin visita Picasso a Parigi. Dall’incontro, l’artista russo trae

spunto per concepire i suoi primi contro­rilievi: opere che assimilano,

in termini spazio­dinamici, pittura, scultura e architettura.

Nel tentativo di integrare movimento e tensione, egli utilizza una serie

di materiali (ferro, acciaio, legno, zinco, alluminio, corde e fili di ferro)

perfettamente  compatibili  con  una  poetica  di  assoluta  astrazione;

materiali  in  certo  qual  modo  liberi  dalla  funzione  di

rappresentare qualcosa e votati a servire alla pura risoluzione formale

ed energetica voluta dall’artista. La novità di questi  lavori  [1]  consiste

nel modellamento dello spazio ottenuto dalla loro sistemazione su muri

a  formare angoli  concavi o  convessi,  fornendo al principio  cubista del

vuoto­pieno stabile l’indeterminatezza della sospensione gravitazionale.

Il  termine  ‘oppositivo’  contro­rilievo  sottolinea,  per  l’artista,  la
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completa  distanza  dall’idea  plastica  dell’arte  precedente  (zarista  e

borghese)  e  l’adesione  ad  un  programma  creativo  rivoluzionario  e

avanguardistico.  Come  contrappunti  all’autonomia  delle  Belle  Arti

tradizionali,  i  contro­rilievi  presuppongono  la  ricerca  artistica  come

espressione  diretta  e  pulsante  del  futuro,  venendo  a  costituire  i

presupposti  teorici  del  Costruttivismo  in  quanto  integrazione

funzionalista­produttiva delle arti plastica, pittorica e architettonica.

L’occasione  per  aderire  alla  costruzione  del  futuro,  simboleggiandolo

attraverso la figurazione artistica propagandistica, è offerta a Tatlin con

il  progetto  per  il  Monumento  alla  III  Internazionale  (1919­20),

caldeggiato  da  Lenin  per  celebrare  degnamente  la  Rivoluzione

d’ottobre.  Il  progetto,  diventato  leggendario  nella  storia  dell’arte

moderna,  non  venne  mai  realizzato  a  causa  della  guerra  civile,

mancanza  di  risorse  economiche  e  insufficiente  tecnologia  all’epoca.

Prevedeva una doppia spirale, con sviluppo concentrico, circoscrivente

un cono, inclinato secondo l’asse terrestre e alto 4oo metri. All’interno,

tre  volumi di  cristallo  sovrapposti,  ruotanti  sul  proprio  asse  a  diversa

velocità. Dal basso, un edificio di forma cubica con rotazione di un anno

per  ospitare  le  assemblee  legislative;  il  secondo,  poggiante  sul  primo,

piramidale,  doveva  ruotare  in  un  mese  e  accogliere  i  lavori

dell’esecutivo. Infine, il terzo, cilindrico, ruotava in un giorno e avrebbe

dovuto  ospitare  la  stampa  e  i  media  per  tenere  aggiornato  in  tempo

reale  il proletariato  e  la nazione. Sopra questo,  ancora,  in un  secondo

momento  venne  aggiunto un  corpo  emisferico,  che doveva  funzionare

come faro per scrivere lettere di luce in cielo e schermo per diffondere

in  simultanea  le  notizie,  il  cui  tempo  di  rotazione  si  sarebbe  dovuto

esaurire in un’ora.

Di  questa  titanica  «Cattedrale  del  Socialismo»  [2],  sono  esposte  in

visione  riproduzioni  fotografiche  d’epoca  del  modello,  disegni  e

modellini protoformali ricostruiti, più due grandi ricostruzioni in legno

e ferro della ‘torre’, opere dell’atelier Langépé (1979, ora al Pompidou di
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Parigi)  e di D. Dimakov,Y. Lapshina e  I. Fedotov  (1993, della Galleria

Tretyakov di Mosca).

La  versatilità  di  Tatlin,  o  per  lo  meno  la  capacità  di  concepire

olisticamente  lo  sforzo  creativo  come  manifestazione  diversificata

dell’energia,  viene  ben  illustrata  in mostra  nella  sezione  dedicata  alla

sua  attività  teatrale,  che  comprende  bozzetti  di  scena,  scenografie,

disegni di  costumi e  foto degli allestimenti. L’esordio  teatrale avviene,

per  il Nostro,  con  la  tragedia Tsar Maksemyan, per  la quale disegnò  i

bozzetti  e allestì  le  scene. Nel  1913, prepara costumi e  scenografie per

Una vita per lo Zar, un’opera di Mikhail Glinka, ma è con l’allestimento

dell’opera  Der  Fliegende  Holländer  (Il  Vascello  fantasma)  di Wagner

che  l’artista  riesce  a  traslare  sulla  scena  i  risultati  espressivi  spazio­

dinamici  ottenuti  con  i  controrilievi.  Questo  gli  permette  di

raggiungere,  nel  1923,  il  punto  più  alto  del  suo  lavoro  a  teatro  con

l’allestimento  completo,  in  cui  figura  anche  come  attore,  della

supersaga Zangezi dell’amico poeta futurista Velimir Khlebnikov, morto

l’anno prima. Il visionario metapoema cercava di esprimere l’utopia di

Khlebnikov di «un linguaggio globale basato sul significato simbolico

delle lettere» [3], in cui i fonemi e le combinazioni di suoni assumevano

in  quanto  materia  significante  consistenza  fisica  quasi  tangibile,  così

che Tatlin,  ammiratore del poeta  che  sentiva  simile a  sé,  fu  invitato a

nozze  dovendo  tradurre  «  il  materiale  poetico  linguistico  nella

tangibile  materialità  delle  arti  visive»  [4],  dal  momento  che

considerava  le  due  sfere  espressive  solo  come  diverse  manifestazioni

dello stesso universo energetico.

L’ultimo importante progetto artistico di Tatlin, concepito tra il 1929­32

ed  esposto  lo  stesso  anno  nell’unica  grande  retrospettiva  dedicata  in

vita all’artista in Unione Sovietica, fu il Letatlin. In mostra, oltre a foto

degli originali, disegni dei bozzetti e un pezzo dell’ala, viene esposta la

ricostruzione  fattane  da  Jürgen  Steger  nel  1991.  Sorta  di  macchina

volante­scultura, di  leonardesca memoria, deriva  il  titolo dalla  fusione
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del  verbo  letat  (volare,  in  russo)  col  nome  dell’autore.  L’oggetto

sintetizza  al  meglio  le  valenze  funzionaliste  che  l’autore  assegnava

all’arte  con  il  suo  desiderio  utopico  di  riappropriazione  sociale  [5]  di

quella che egli considerava un’esigenza umana primordiale sopitasi nel

corso  dell’evoluzione:  l’esperienza  del  volo  libero.  Forse  più  che  mai

prima, il Letatlin esprime l’affiatamento armonioso di materiali, spazio

e  costruzione,  alla  base  della  poetica  tatliniana,  con  la  volontà

prometeica di materializzare il sogno (metafisico) di compiuta unità tra

uomo  e natura nel  cielo,  ancora  limpido,  che  la Rivoluzione d’ottobre

all’inizio aveva fatto balenare come percorribile.

Mostra: Tatlin, New Art for a New World.

Museum Tinguely, Basel.

6 giugno­14 ottobre 2012

Cat. ed. Museum Tinguely e Hatje Cantz, pp.240

Note

1. In mostra, ve ne sono 14, di cui tre originali : Contro­rilievo angolare

(1914),  Rilievo  pittorico  (1914­16),  Contro­rilievo  (1916).  I  rimanenti

sono stati ricostruiti, perché andati distrutti, da Martyn Chalk, Dmitrji

Dimakov, Yelena Lapshina e Igor Fedotov.↑

2. Cfr. Gian Casper Bott, Tatlin as Sun­Snarer, in Tatlin. New Art for a

New World, Ostfildern, Hatje Cantz Verlag, 2012, p.25.↑

3. Cfr. Yevgraf Rikatop, The Theater as the Stage of the New World, in

Tatlin, cit. p.194.↑

4. Ibid., p.196.↑

5. Nelle note al catalogo della mostra del  ’32, egli scrive:« Ho scelto la

macchina volante come un oggetto per la costruzione artistica perché è

la  forma materiale dinamica più complicata che può entrare nella vita
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quotidiana  delle  masse  sovietiche  come  un  utensile  di  grande

diffusione»  (  Cfr.,  Roland  Wetzel,  Letatlin­A  Utopian  Work?,  in

Tatlin, cit. p.146.↑

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

URL articolo: http://www.artapartofculture.net/2012/07/18/tatlin­arte­e­mondo­nuovi/

Clicca questo link per stampare

© 2014 art a part of cult(ure).



5/10/2015 art a part of cult(ure) » Costantino Brumidi, un artista italiano onorato in America (ma ci è voluto più di un secolo) » Print

http://www.artapartofculture.net/2012/07/18/costantino­brumidi­un­artista­italiano­onorato­in­america­ma­ci­e­voluto­piu­di­un­secolo/print 1/7

Costantino Brumidi, un artista italiano
onorato in America (ma ci è voluto più di un

secolo)
di Marino de Medici | 18 luglio 2012 | 1.066 lettori | 1 Comment

Ci  sono  voluti  132  anni  prima  che  il  Congresso  degli  Stati  Uniti  si

decidesse a riconoscere il contributo artistico di un italiano, Costantino

Brumidi,  il  Michelangelo  del  Campidoglio,  conferendogli  la

Congressional  Gold  Medal,  “la  più  alta  espressione

dell’apprezzamento nazionale per esimie conquiste e contributi”.

Alla  cerimonia  per  il  conferimento  postumo  (è  tutto  dire)  della

medaglia erano presenti  le alte cariche del Congresso  tra cui  la  leader

della  minoranza  democratica  alla  Camera  dei  Rappresentanti  Nancy

Pelosi, nipote di immigrati italiani.

Il cursore diretto sulle immagini visualizzerà le didascalie; cliccare

sulle stesse per ingrandire.
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Peccato  che  quando  Brumidi  morì,  nel  1880,  non  ci  fossero

rappresentanti  italiani  al  Congresso,  nè  nell’esecutivo  o  nella  Corte

Suprema  (oggi  ce  ne  sono  due).  Peccato  anche  che  quando  Brumidi

morì, a seguito della caduta da un’impalcatura, nessun rappresentante

del Congresso si prese la briga di compiangere la sua scomparsa tanto

che  il  povero  Brumidi  venne  sepolto  alla  chetichella  nella  tomba  di

famiglia  della moglie  nel Glenwood Cemetery  di Washington.  La  sua

tomba non recava neppure il suo nome, nè ornamento alcuno.

Dovevano  passare  settanta  anni  prima  che  il  suo  lavoro  nelle  grandi

aule, dalla Rotonda a numerose  sale e  corridoi del Congresso,  venisse

illustrato  dalla  moglie  di  un  Congressman  dell’Arizona,  Myrtle

Cheney Murdock, che si era cimentata in una certosina ricerca sulla

vita  e  l’opera  di  Constantino  Brumidi.  La Murdock  pubblicò  sei  libri,

uno  dei  quali  – Brumidi, Michelangelo  del  Campidoglio  –  finalmente

rese il dovuto omaggio al pittore nato a Roma. Grazie a lei, nel febbraio

1952  la  tomba  di  Brumidi  ricevette  una  placca  ricordo  ed  il  nome

dell’artista comparve sulla sua ultima dimora.

Un anno fa, poi, anche gli italo­americani hanno riscoperto Brumidi e, a

distanza di un anno, il Congresso.

È  il  caso  di  dire  che  gli  italo­americani  –  per  più  di  un  secolo

discriminati, oltraggiati ed emarginati – sono arrivati.

Il  destino  degli  italiani  in  America  a  lungo  non  ha  riflesso
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l’ammirazione  e  l’emulazione  delle  istituzioni  e  dell’arte  dell’Italia  da

parte di molti americani. L’emergere in America di un filone profondo

di tradizioni romane si deve, infatti, soprattutto al fatto che gli inglesi,

artefici di una nuova nazione in un nuovo mondo, erano per molti versi

gli  eredi del  genio  romano: dal  genio militare  alla  giurisprudenza  alla

quale si ispirava la Common Law.

Un nuovo capitolo dell’influenza italiana, della quale Roma era di certo

la  componente  maggiore,  cominciò,  invece  a  dispiegarsi  quando

Thomas Jefferson,  uno dei Padri Fondatori,  introdusse  le  innovazioni

di Andrea Palladio che ereditavano la classica architettura dei templi

romani.  La  semplicità,  la  simmetria  e  la  purezza  dell’architettura

palladiana ispirarono non solo le costruzioni private (tra le quali quella

di Monticello  dello  stesso  Jefferson  ne  è  l’esemplare  più  famoso) ma

anche gli edifici civici, a cominciare dalla Casa Bianca, che è un classico

esempio di Palladianismo irlandese.

Dal  Congresso  degli  Stati  Uniti  ad  un  gran  numero  di  edifici  federali

(tra  cui  spiccano  quello  della  Corte  Suprema  e  la  Galleria  Nazionale

d’Arte)  l’influenza  dell’architettura,  dell’arte  e  della  scienza  urbana  di

Roma  ha  lasciato  un  segno  glorioso  nello  sviluppo  delle  istituzioni

sociali  e  politiche  dell’America.  Non  sorprende,  quindi,  che  quando

giunse  il momento di decorare  il Capitol  (Campidoglio)  appena eretto

nella nuova capitale Washington, il destino chiamò a farlo un cittadino

romano.

Constantino Brumidi  era già un artista affermato a Roma, dove aveva

lavorato per la famiglia Torlonia a palazzo Venezia. Qui aveva affrescato

la  stanza  del  trono  con  un  fregio  dedicato  ai  trionfi  di  Costantino;  le

gallerie del secondo piano con leggende romane e la cappella neo­gotica

della famiglia con altri affreschi.

Operò anche nel Quirinale dove prestava servizio da guardia civica. In

particolare dipinse un ritratto di Papa Pio XII e quindici ritratti ad olio



5/10/2015 art a part of cult(ure) » Costantino Brumidi, un artista italiano onorato in America (ma ci è voluto più di un secolo) » Print

http://www.artapartofculture.net/2012/07/18/costantino­brumidi­un­artista­italiano­onorato­in­america­ma­ci­e­voluto­piu­di­un­secolo/print 4/7

di  precedenti  pontefici.  Quando  nel  1949  venne  proclamata  la

repubblica  romana,  cercò  di  ottenere  un  incarico  ma  continuò  a

lavorare  su  una  serie  di  affreschi  nella  chiesa  della  Madonna

dell’Archetto.

Nel  1851  fu  arrestato  e  incarcerato.  Venne  accusato  di  aver  rubato

oggetti di proprietà della chiesa e, malgrado una  testimonianza che  lo

scagionava completamente, fu condannato a diciotto anni di reclusione.

Nel marzo 1852 gli fu concessa la clemenza e Brumidi ne approfittò per

imbarcarsi per il Nuovo Mondo.

Sbarcato a New York nel settembre 1852, dopo breve tempo sottopose

la  documentazione  necessaria  nell’intento  di  acquisire  la  cittadinanza

americana. Dopo aver lavorato prima negli Stati Uniti e poi nel Messico,

nel  1854  giunse  a Washington  dove  incontrò  il  Supervising  Engineer

del  nascente  Capitol,  Montgomery  Meigs  che  prese  in  simpatia

l’artista  che  aveva  combattuto  per  la  libertà  a  Roma  e  gli  offrì  la  sua

prima commissione.

Fu così che nel 1854 Brumidi cominciò ad affrescare  la  lunetta di una

sala  del  comitato  per  l’agricoltura  della  Camera  dei  Rappresentanti.

L’affresco di  quella  sala  fu  il  primo  lavoro nella  carriera di  artista del

Campidoglio  americano.  Tra  gli  estimatori  di  Brumidi  c’era  anche  il

Secretary of War Jefferson Davis, che gli aumentò la paga da otto a

dieci  dollari  al  giorno.  Nell’ottobre  1857  Brumidi  dipinse  Cornwallis

chiede la cessazione delle ostilità nella sala di riunione della Camera e

appose  la  sua  firma:  C.  Brumidi  Cittadino  degli  Stati  Uniti.  Nel

settembre  1862 presentò  un progetto  di  affresco  con  la  raffigurazione

della  Apoteosi  di Washington,  opera  per  la  quale  chiese  la  somma  di

50.000 dollari. L’affresco fu completato e firmato nel settembre 1865.

Nel 1869 Brumidi mise mano alla Liberty and Union, un dipinto ad olio

su  tela,  per  la  sala  centrale  della  Casa  Bianca.  Subito  dopo,  eseguì

quattro affreschi per la sala di ricevimento del Senato e quindi altri tre

affreschi  sulla  rivoluzione  americana  a  completamento  della
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decorazione della sala di riunione del comitato per gli affari militari.

Uno  dei  capolavori  di  Brumidi  è  il  successivo  affresco  delle  quattro

stagioni  che  abbellisce  la  sala  di  riunione  del  comitato  per  le

appropriazioni. Gli esperti lo considerano all’altezza di affreschi famosi

esistenti in Italia. Dopo aver completato numerosi altri affreschi, tra cui

la Cessione della Louisiana,  l’artista cominciò a  lavorare su quello che

doveva divenire  il suo capolavoro,  il  fregio ornamentale della Rotonda

del  Capitol,  la  cui  fascia  ornamentale  si  apriva  con  la  raffigurazione

della storia di Pocahontas.

Brumidi,  a  quel  tempo  affetto  da  un’infermità  doveva  raggiungere  il

posto  di  lavoro  in  una  gabbia  issata  per  mezzo  di  una  puleggia.

Nell’ottobre 1879 perse l’equilibrio sull’impalcatura e cadde dalla stessa.

Il  giorno  seguente  era  di  nuovo  al  lavoro  e  continuò  a  lavorare  sui

cartoni del  fregio  finchè  la morte  lo  sorprese  il  19  febbraio 1880 nella

sua casa di G Street NW a Washington. La sua opera sul  fregio venne

completata da un altro artista italiano, Filippo Costaggini.

Brumidi  ha  lasciato  opere  non  solo  a Washington,  come  l’altare  nella

chiesa di St. Aloysius, ma anche a Baltimora nella chiesa di St. Ignatius

dove si può ammirare una grande tela del santo. Nè fu il solo italiano a

lavorare  nel  Capitol.  Tra  gli  artisti  italiani  ivi  rappresentati  sono  gli

scultori  Enrico  Causici  e  Antonio  Capellano,  il  cui  busto  di

Cristoforo  Colombo  fa  bella  mostra  tra  i  quattro  esploratori  onorati

nella  grande Rotonda. Causici  e Capellano  erano discepoli  del  grande

Antonio  Canova,  entrambi  eseguirono  decorazioni  architettoniche

nel Campidoglio.

Il  successore  di  Brumidi,  Filippo Costaggini,  portò  avanti  dal  1880  al

1888  l’opera basata  sui  cartoni  dell’artista  romano.  Il  fregio  rimaneva

incompiuto  e  fu  solo  nel  1950  che  il  pittore  Allyn  Cox  ricevette  la

commissione per  il completamento dell’opera, che venne formalmente

dedicata  l’11  maggio  1954.  La  lista  di  artisti  italiani  impegnati  nella

decorazione  del  Congresso  americano  include  molti  altri  nomi:

Giuseppe Valaperta che ha lasciato opere nella Statuary Hall; Carlo
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Franzoni, lo scultore di Clio che si trova nella stessa sala; Francesco

Iardella, autore di varie statue in pietra arenaria; i fratelli Piccirilli

che lavorarono su vari frontoni nelle sale della Camera e del Senato; ed

infine  Luigi  Persico  che  scolpì  la  statua  Genius  Of  America

rifacendosi ad un disegno del Presidente John Quincy Adams.

Il  visitatore  italiano  troverà  altre  opere  di  artisti  italiani  nel  Capitol,

dalla statua di Padre Marquette di G. Trentanove  a  quella  di  Jabez

Curry  di  Dante  Sodini.  E  poi  quelle  di  James  Clark,  opera  di

Pompeo Coppini, padre  Junipero Serra di E.  Cadorin,  e  Joseph

Ward  di  Bruno Beghè.  Ma  il  nome  che  sopra  ogni  altro  attesta  il

contributo  artistico  dell’Italia  è  per  sempre  quello  di  Constantino

Brumidi.  Il  suo  testamento  politico,  che  nessuno  si  è  scomodato  di

ricordare nella cerimonia al Congresso, è contenuto in questo passaggio

di un diario:  “Non ho più desiderio  di  fama o  fortuna. La mia unica

ambizione  e  la  mia  preghiera  quotidiana  è  di  vivere  abbastanza  a

lungo per abbellire il Capitol di un Paese sulla terra nel quale esiste la

libertà”.

Di  fatto,  Constantino  Brumidi  ci  è  riuscito.  Perchè  gli  americani  gli

tributassero il tributo che meritava, c’è voluto molto di più. Finalmente,

dopo il nome sulla tomba è arrivata la medaglia d’oro postuma.
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Grazie Marino, un’altro italiano che ci onora di cui non conoscevo

l’esistenza.
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Dal racconto Latte Dolce al documentario
Latte Versato

di Patrizia Tozza | 19 luglio 2012 | 489 lettori | No Comments

Non è una favola, non c’è un lieto fine. A guidare le azioni dei quattro

protagonisti,  Emma,Geco,  Fozzeta  e  Ciodda  sono  situazioni  di  forte

degrado  sociale,  prostituzione,  alcol,  droga,  incesto  e  violenza.  Il

racconto finalista nel 2000 al Premio Solinas dedicato alle storie per

il  cinema,  è  stato  pubblicato  una  prima  volta  sulla  rivista  “Plot  di

Affabula Readings”  (Diretta da Alberto Barbera, Direttore del Festival

del  Cinema  di  Venezia)  ed  oggi  fa  parte  della  raccolta  di  racconti  di

Fernanda Moneta 10 Mondi­ Storie (Universitalia).

Il cursore diretto sulle immagini visualizzerà le didascalie; cliccare

sulle stesse per ingrandire.

Latte dolce è  il nome del quartiere della  città di Sassari, nel quale  è

ambientata la storia, che dà il titolo al racconto di Fernanda Moneta.
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Latte  versato  è,  invece,  l’estensione  documentaria  del  racconto

originale,  realizzata  dagli  allievi  del  Triennio  in  Teorie  e  Tecniche

dell’Audiovisivo  dell’Accademia  di  Belle  Arti  di  Roma  Aleksandra

Czuba,  Alice  Pezzotti,  Farnoosh  Samadi,  Alex  Dello  Iacono.  Alias

gruppo FA3.

Già presentato in anteprima assoluta presso l’Accademia di Belle Arti di

Roma  (via  Ripetta  222),  il  documentario  Latte  Versato  sarà

programmato  su HdnewsTV  (la  tv di Accadenews.tk) da  settembre  ed

entrerà  a  far parte della  ambitissima  sezione EXTRA del  sito ufficiale

del libro http://10mondistorie.jimdo.com.

La  scelta  degli  autori  è  stata  di  raccogliere  le  opinioni  sulla  storia  da

parte  di  più perone:  un docente,  un  addetto  tecnico  amministrativo  e

quattro  allievi  di  Scuole  diverse  (Pittura, Decorazione,  Scenografia…):

due italiani, due stranieri, una francese ed una iraniana.

Alcuni tra gli  intervistati hanno considerato che è difficile ritornare ad

una vita normale dopo aver vissuto esperienze così dure; altri,  invece,

ritengono che grazie alla voglia di riscatto o alla possibilità di emigrare

in un’altra città,  si possa ricominciare da zero una vita serena. C’è chi

prospetta  come  finale  positivo  della  storia  una  sistemazione  della

giovane  coppia  di  fuggiaschi  in  una  casa­famiglia  della  Capitale  e

successivamente ad un regolare matrimonio, in una casa popolare.

Con il pretesto di commentare la trama data, gli intervistati parlano in

realtà di se stessi: alcun arrivano a svelare una grande sensibilità, altri

(lo  studente  della  provincia  di  Roma),  una  grande  rabbia magmatica,

un  filo  di  odio  personale  che  lo  porta  a  disprezzare  e  criticare

praticamente tutto e tutti. Ma l’idea di fare un po’ di introspezione non

lo sfiora.

In effetti,  il  racconto Latte dolce di Fernanda Moneta non si propone,

soltanto,  di  perseguire  una  cruda  realtà  nella  rappresentazione  delle
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varie  situazioni  illustrate,  ma  cerca  anche  la  verità  sul  piano  della

emozioni e dei sentimenti. Comincia, infatti, così l’avventura di Emma,

in  qualche modo,  una  corsa  senza  fine  dove  non  ci  sono  i  mezzi  per

governare  il  corso  degli  eventi, ma  dove  c’è  affetto,  alleanza  anche  se

imprevista,  dove  c’è  amore  per  la musica  degli  anni  settanta. Quattro

ragazzi uniti da problemi comuni: Emma, quindici anni, violentata dal

padre  e  poi  spinta  alla  prostituzione; Geco,  diciottenne,  appartenente

ad  una  famiglia  povera,  dove  il  padre  considera  il  figlio  un  alieno  da

sempre  senza  ricevere  né  cura  e  né  amore;  Fozzeta,  un  senegalese  di

diciannove anni, che abusa di droga regolarmente e Ciodda, sedici anni,

dedito all’alcol.

Questi  ragazzi  non  hanno  punti  di  riferimento,  non  hanno  certezze,

vagano nel  buio  totale, ma  se  si  prendono  le  dovute  distanze,  se  ci  si

allontana col pensiero con la sensazione chiara di fuggire da un incubo,

forse potrebbero ricominciare: da dove? Con chi? In quale luogo?

Da  qualche  parte  del  mondo  c’è  la  chiave  per  aprire  quello  scrigno

prezioso che è il cuore dell’uomo e finché il cuore batte – come quando

nel finale della storia Emma dice a Geco “Ti voglio bene” – c’è sempre la

speranza di  iniziare una vita migliore. La  fantasia,  l’amore,  il gioco,  la

diversità, l’affetto, la comprensione, il perdono e le emozioni sono tutte

un grido più  forte del  silenzio della  vita per  regolarne  il percorso e  in

due, come per i nostri protagonisti Emma e Geco, il grido è ancora più

forte. Non a caso, all’interno della raccolta 10 Mondi – Storie edita da

Universitalia  (benevolmente  recensita  dalla  newsletter  del  MIBAC,

Ministero dei Beni Ambientali  e Culturali), Latte dolce  è  stato  situato

per primo, nella parte del libro dedicata all’inferno in terra.

I 10 Mondi sono 10 stati vitali dell’uomo: dall’Inferno all’Illuminazione.

Per maggiori info e contatti: http://10mondistorie.jimdo.com

http://10mondistorie.jimdo.com/
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Raggiunse  Stromboli

e  rimase  abbagliato,

una  fucina  ardente,

un  laboratorio

sotterraneo.  Del

vulcano erano rimaste

solo  le  sembianze

geografiche esterne.

Un  gigantesco

impianto  di

produzione di energia

vi  era  contenuto,

l’attività stromboliana

ne  produceva  tanta

quanta  almeno  300

dighe  d’alta  quota.

Sembrava  di  entrare

nelle  viscere  della

terra  giganteschi

condotti

indirizzavano  la

produzione  di  calore

verso  altrettante

turbine…

Pensò  che  erano

luoghi sorprendenti, bastioni che andavano difesi e non sarebbero mai do vuti cadere nelle mani

dei  nemici…  soprattutto  il  “Mattone  di  Energia”,  somma  probabile  della  ultima microfissione

nucleare  del  Cern  di  Ginevra…  alla  ricerca  della  forza  primaria,  la  spinta  propulsiva  del  Big

Bang.  I  grandi  controllori  di  capitali  ed  armi  avevano  dato  un  aut­aut  agli  ultimi  popoli  non

assoggettati  e  miravano  ora  ad  impadronirsi  di  tutte  le  materie  prime,  le  fonti  di  energia  …

Bisognava fare presto…trovò, con le coordinate segrete ricevute, il luogo dove inserire il Mattone

che portava  con  se,  era nella  valle delle  croci…lo  collocò dentro una  sede,  in  ossidiana nera,  tra

scoppi e rimbombi assordanti …la risposta fu immediata.

Schifezzo Dallas # 4
di Giusto Puri Purini | 20 luglio 2012 | 342 lettori | No Comments

Tutte le puntate & Introduzione alla navigazione

http://www.artapartofculture.net/author/giusto/
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Public Art? Travolge Roma, passando da
Gaeta

di Mariangela Capozzi | 21 luglio 2012 | 941 lettori | No Comments

Comincia nella cittadina al confine tra Lazio e Campania,  l’onda lunga

dell’arte  pubblica  che  sta  impazzando  con  eventi  e  iniziative  nella

Capitale,  finalmente cuore pulsante dell’innovazione artistica  street.  Il

festival Memorie Urbane di Gaeta, ideato da Davide Rossillo, ha

aperto le danze di una lunga estate in strada, avvalendosi della potenza

creativa del curatore Salvatore Brocco [Solko] e dell’Associazione

Walls,  ormai  un’autorità  in  materia.  Quattro  artisti  di  fama

internazionale  hanno  lavorato  tra  superfici  provvisorie,  pannelli

pubblicitari per una volta consegnati alla  città,  e murales permanenti:

Agostino  Iacurci,  Teresa  Orazio,  Sten+Lex  ed  Escif,  hanno

lavorato dalla metà di maggio ai primi di giugno per un evento che ha

portato in città numerosi visitatori e ha animato discussioni e verificato

apprezzamento  sui  social  network.  Il  risultato  artistico  è  di  indubbio

interesse,  con  un  intelligente  rapporto  con  il  territorio,  tra  ironia,

iconicità e spunti per una riflessione più profonda. Un mix di linguaggi

che lasciano alla città un piccolo patrimonio di valore da conservare e di

cui essere fieri.

Il cursore diretto sulle immagini visualizzerà le didascalie; cliccare

sulle stesse per ingrandire.

http://www.artapartofculture.net/author/mariangela_capozzi/
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Spalla  e  sostegno  alla  macchina  curatoriale,  la  galleria

999Contemporary,  occhio  di  falco  sulle  punte  più  avanzate  della

giovane arte contemporanea street, presente nella cittadina con  la sua

mostra  Vandalism,  e  con  una  gustosa  anteprima  di  Sbagliato.

Proprio  questo  artista  dall’identità  nascosta  è  protagonista  dello

Sbagliato Solo Show in mostra nella sede romana a Testaccio della

999Contemporary, con una nutrita schiera di giovani curatori, critici e

http://www.artapartofculture.net/new/wp-content/uploads/2012/07/MEMORIE-URBANE-Sbagliato_copyright-Achille-Filipponi.jpg
http://www.artapartofculture.net/new/wp-content/uploads/2012/07/Sbagliato-a-999Contemporary_copyright-Gloria-Viggiani.jpg
http://www.artapartofculture.net/new/wp-content/uploads/2012/07/Sbagliato-a-999Contemporary_copyright-Gloria-Viggiani-3.jpg
http://www.artapartofculture.net/new/wp-content/uploads/2012/07/Sbagliato-a-999Contemporary_copyright-Gloria-Viggiani-4.jpg
http://www.artapartofculture.net/new/wp-content/uploads/2012/07/MEMORIE-URBANE-Agostino-Iacurci_copyright-Achille-Filipponi.jpg
http://www.artapartofculture.net/new/wp-content/uploads/2012/07/MEMORIE-URBANE-Teresa-Orazio_copyright-Achille-Filipponi.jpg
http://www.artapartofculture.net/new/wp-content/uploads/2012/07/MEMORIE-URBANE-Escif_copyright-Achille-Filipponi.jpg
http://www.artapartofculture.net/new/wp-content/uploads/2012/07/MEMORIE-URBANE-Sten+Lex_copyright-Achille-Filipponi.jpg
http://www.artapartofculture.net/new/wp-content/uploads/2012/07/Borondo-Premio-2012-Lungo-il-Tevere-Roma_copyright-Gianluca-Distante-5.jpg
http://www.artapartofculture.net/new/wp-content/uploads/2012/07/Borondo-Premio-2012-Lungo-il-Tevere-Roma_copyright-Gianluca-Distante-2.jpg
http://www.artapartofculture.net/new/wp-content/uploads/2012/07/Borondo-Premio-2012-Lungo-il-Tevere-Roma_copyright-Gianluca-Distante-4.jpg
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comunicatori  impegnati  a  decodificare  un  lavoro  artistico  di

avanguardia,  denso  di  cultura  e  spirito  di  ricerca.  Sbagliato  è  una

finestra socchiusa e la sua ombra: un’ispirazione continua per chiunque

si  imbatta  in queste elaborate e perfette suggestioni visive. Il rapporto

con le superfici urbane è sulla piccola scala, pittoresco, di ricucitura o di

rottura, sempre discretamente sorprendente. Un’universale produzione

di vie di fuga o di ingressi secondari in cui rifugiarsi, con la costruzione

di  un  surreale  rapporto  tra  una  facciata  esterna  alterata  in  maniera

quasi impercettibile e l’apertura verso un interno di fantasia. In mostra

(fino  al  21  luglio),  la  documentazione  fotografica  degli  interventi  in

strada  più  suggestivi  ed  una  serie  di  pezzi  unici  realizzati  su  svariati

supporti.

Il  lavoro  di  ricerca  portato  avanti  dalla  galleria  romana ha  consentito

inoltre di aggiungere un nuovo ed interessante tassello alla produzione

estiva  in  città:  l’opera  Punto  de  vista,  Punto  de  Mira  dell’artista

spagnolo  Borondo,  tra  le  figure  più  innovative  del  panorama  off

contemporaneo. La scatola  trasparente, animata da  figure e volti, sarà

visibile  fino  a  fine  agosto  sul  Lungotevere  Ripa  e  riceverà  il  Premio

2012  Lungo  il  Tevere  Roma,  con  una  collaborazione  tra

999Contemporary,  Marsili  Iniziative  e  Reali  srl.  Con  una

travolgente carica espressiva viene costruito uno spazio interno­esterno

in cui collocarsi, da cui guardare o nel quale immergersi, senza riuscire

a  restare  indifferenti  alle  smorfie  cariche  di  disperazione,  curiosità  e

vita. I volti macchiati di rosso, con una vaga eco del lavoro Il finto tondo

di  Iacurci, allestiscono una  tragica mise  in scène dall’originale aspetto

spaziale  e  comunicativo. Un  linguaggio  segnico  semplificato  e  brutale

che  trascina  l’artista  sulla  scena  internazionale.  Atteso  infatti  il  suo

intervento  all’Outdoor  Urban  Art  Festival,  a  Roma  (dal  18  al  26

luglio)  e  poi  a  settembre,  prodotto  da NuFactory  che  quest’anno  ha

affidato  la  curatela  a  Simone  Pallotta  e  all’infaticabile  squadra  di

Walls.  In  calendario  una  raffinata  selezione  tra  le  proposte  più

innovative: Momo dagli Usa,  Borondo  e Sam 3  dalla  Spagna,  con  il
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claim  Guarda  in  alto,  con  cui  l’organizzazione  e  gli  artisti  si

preparano a stupire la città.

Roma si trova così, nel pieno di una calda estate, al centro di una serie

di  importanti  iniziative  che  consentono  agli  artisti  di  parlare

direttamente  con  la  città.  Il  Comune  di  Roma  ha  infatti  appena

firmato il protocollo d’intesa Urban act per consegnare a street artist e

writers  35  muri  legali  in  giro  per  la  città,  con  la  mappa  divisa  per

municipi sul sito http://www.urbanact.it/. Due le tipologie di superficie

offerta: Muri Liberi, accessibili a tutti e Hall of Fame, per cui verrà

concesso il permesso previa presentazione di un bozzetto per stimolare

la  realizzazione di progetti  complessi e di  livello qualitativo superiore,

oltre che la collaborazione tra artisti.

Tra  gli  spazi museali  cittadini,  che  rispondono  in  ordine  sparso,  è  da

segnalare Urban  Arena  del  MACRO,  che  ha  consegnato  gli  spazi

della  terrazza  agli  artisti  Sten+Lex  e  Bros,  per  la  realizzazione  di

interventi  che mettano  in  rapporto  il museo con  la città, per costruire

un  dialogo  che  lo  street  artist  sa  gestire  in  maniera  collaudata  ed

efficace. Per concludere e completare una sempre parziale ricognizione

su una forma d’arte sempre in movimento, ritorna l’artista Escif con la

galleria  Wunderkammern:  Suspension  of  Disbelief,  la

sospensione dell’incredulità. Un orecchio gigante come metafora di una

ricerca  sempre  aperta  e  attenta  alla  realtà  circostante,  un  monito

sempre utile per tutto il mondo dell’arte.
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Premio Shanghai: Intervista a Paolo
Sabbatini

di Maria Arcidiacono | 22 luglio 2012 | 620 lettori | No Comments

Sono stati selezionati tra oltre 90 candidati i tre artisti italiani vincitori

della  Prima  edizione  del  Premio  Shanghai.  La  Commissione  era

costituita  dal  Sergio  Roda  (presidente  onorario),  Angela  Tecce

(Ministero per  i  beni  e  le  attività  culturali), Guido Curto  (Ministero

per  gli  Affari  Esteri  –  Istituto  Italiano  di  Cultura,  Sezione  di

Shanghai), Gillo Dorfles (in rappresentanza dell’Istituto Garuzzo per

le Arti Visive).

Il cursore diretto sulle immagini visualizzerà le didascalie; cliccare

sulle stesse per ingrandire.

Ai  tre  vincitori,  Domenico  Antonio  Mancini,  nato  a  Napoli  nel

1980, Susanna Pozzoli, nata a Chiavenna (Sondrio) nel 1978, Nadir

Valente,  nato  a  Carmagnola  (Torino)  nel  1982,  verrà  offerta

l’opportunità di una  residenza di due mesi a Shanghai, una metropoli

http://www.artapartofculture.net/new/wp-content/uploads/2012/07/100_3986.jpg
http://www.artapartofculture.net/new/wp-content/uploads/2012/07/100_3985.jpg
http://www.artapartofculture.net/new/wp-content/uploads/2012/07/100_3984.jpg
http://www.artapartofculture.net/new/wp-content/uploads/2012/07/Shanghai_Skyline.jpg
http://www.artapartofculture.net/author/maria_arcidiacono/
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oggi  considerata  importantissimo  polo  culturale  internazionale,  alla

stregua  della  Parigi  a  cavallo  tra  il  XIX  e  il  XX  secolo  o  la New York

degli anni ’50­’60. Un’occasione unica per vivere a stretto contatto con

un ambiente intellettualmente vivace, di tradizioni distanti dalle nostre,

ma perfettamente inserito nel nostro tempo e fortemente proiettato nel

futuro.  La  stessa  opportunità,  con  residenze  nel  nostro  Paese,  sarà

offerta ai tre artisti cinesi che verranno selezionati nella seconda parte

del progetto.

Paolo  Sabbatini,  ideatore  del  premio  quando  dirigeva  l’Istituto

Italiano di Cultura di Shanghai, metterà a disposizione, per esporre  le

opere dei vincitori, le sale dell’Istituto di Praga, di cui è ora direttore.

Proprio  Paolo  Sabbatini  ha  risposto  alle  nostre  domande  riguardo  il

premio, la collaborazione tra le diverse istituzioni, la valorizzazione del

talento di artisti giovani ed emergenti e altro ancora.

Come è nata l’idea del Premio Shanghai?

“E’ stato per me naturale pensare, con Rosalba Garuzzo dell’IGAV,

un Premio prestigioso di arte contemporanea che potesse in qualche

modo  sigillare  in  un  modo  nuovo  i  rapporti  che  da  sempre

sussistono tra gli artisti e gli intellettuali europei e la Cina. Molti in

Italia  immaginano  la  Cina  come  una  potenza  economica,  quasi

sconosciuta e quindi vi si accostano con prudenza e distacco. Invece

Shanghai è oggi un polo, forse il più vivo, per la cultura e la ricerca

artistica contemporanea.”

L’attenzione  per  l’arte  contemporanea  rappresenta  un

veicolo  prezioso  per  rafforzare  il  legame  tra  due  realtà

geografiche  così  differenti  tra  loro.  Ma  anche  l’alta

considerazione  che  la  Cina  ha  della  nostra  cultura  e  della

nostra storia ha contribuito a porre in posizione privilegiata

l’Italia  rispetto  ad  altri  Paesi,  crede  che  questo  possa
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costituire un buon presupposto perché questa sia la prima di

una serie di edizioni del Premio stesso?

“Certamente,  spero davvero  che possa  essere  il  primo passo di  un

percorso  che  perduri  nel  futuro.  Credo  che  sia  necessario  essere

lungimiranti quando si lavora in un settore che ha a che fare con il

pensiero  e  con  la  sua  evoluzione.  Confrontarsi  con  l’esterno  può

portare  sicuramente una crescita  intellettuale e  spirituale e questo

vale  tanto per  gli  artisti  che  avranno  la possibilità di  incontrarsi  e

lavorare  in cooperazione, sia per chi potrà guardare e raccogliere  i

risultati:  la  mostra  e  gli  eventi  che  seguiranno.  Ho  infatti

Immaginato  oltre  agli  eventi  in  loco,  la  possibilità  di  una  mostra

itinerante presso gli  Istituti  Italiani di Cultura. Potrebbe essere un

modo  per  esportare  e  far  conoscere  questo  progetto  di  caratura

internazionale.  Ho  messo  a  disposizione  gli  spazi  prestigiosi

dell’Istituto di Praga di cui sono attualmente il Direttore: potrebbe

essere  la prima tappa di un tour che possa toccare punti diversi  in

Europa e negli altri continenti.”

La  collaborazione  tra  due  importanti  istituzioni  come  il

Ministero per gli Affari Esteri e quello per i Beni e le Attività

Culturali,  assieme  all’apporto  dei  privati,  si  dimostra

estremamente  efficace  e  vincente  nella  realizzazione  di

progetti come quello del premio Shanghai, cosa suggerirebbe

per la sistematicità nell’avvio di iniziative analoghe?

“Malgrado  non  sia  facile  progettare  un’iniziativa  così  complessa  e

che coinvolge un gran numero di persone, le Istituzioni governative

di  cui  faccio  parte  si  impegnano  da  sempre  nella  cooperazione  e

nella  condivisione  delle  idee  tra  i  Popoli.  Gli  sforzi  che  sono  stati

necessari a costruire il Premio saranno ­ne sono certo­ ripagati con i

frutti  e  con  la  crescita  che  ne  verrà.  In momenti  storici  cruciali  si

rende davvero necessaria la nascita e l’incubazione e la cura di idee
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nuove e anche il recupero dalla storia di qualcosa che ci si accorge di

aver  perso  e  che  si  avverte  come  nuovamente  necessario.  E’  forse

questo uno dei compiti che l’arte ha: sviluppare il pensiero e fornire

nuovi  punti  di  vista  sulla  realtà  e,  infine,  rendere  questa  ricerca

comprensibile  e  utile  nel  quotidiano.  Le  Istituzioni  di  cui  faccio

parte  hanno  il  compito  di  suturare  la  distanza  tra  gli  artisti  e  il

pubblico  supportando  questa  fase  importantissima  e  delicata  di

trasmissione dei risultati.”

Quali sono e come sono stati reperiti  i  fondi per  l’iniziativa?

E’  molto  laborioso,  specie  di  questi  tempi,  riuscire  ad

approdare a risorse pubbliche e private?

“Devo  riconoscere  l’entusiasmo  e  la  lungimiranza  dell’IGAV  e  del

Ministero  dei  Beni  Culturali.  Donna  Rosalba  Garuzzo,  Presidente

dell’Igav  e  grande  appassionata  d’arte  contemporanea,  ha  fatto  la

spola  tra  Torino,  Roma  e  Shanghai  per  affinare  una  struttura

finanziaria nella quale il Mibac è principale fonte di finanziamenti.

L’IIC Shanghai si occupa della logistica e del coordinamento in loco

e  contribuisce  anche  con  un  contenuto  –  ma  significativo­

finanziamento sul suo bilancio ordinario. Devo qui esprimere tutta

la mia commossa gratitudine al Prof. Carlo Molina, attuale Direttore

dell’IIC Shanghai e mio successore, che ha raccolto questa iniziativa

con l’entusiasmo con cui era nata e la sta portando avanti con brio

nella fase difficile dell’avvio pratico.”

Data  la  sua  grande  competenza  e  i  successi  personali  da  lei

riscossi  come  Direttore  del  Centro  Culturale  Italiano,  che

hanno  influito  positivamente  sull’operatività  legate  alla

valorizzazione  della  produzione  artistica,  del  sapere  ma

anche  commerciale  italiana,  pensa  di  poter  realizzare  una

simile rete propositiva a Praga? In futuro un Premio Praga?

“Per ora mi contenterei di portare a compimento una triangolazione
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Italia/Cina/Repubblica  Ceca,  approfittando  degli  splendidi  spazi

dell’Istituto che dirigo. Da cosa nasce cosa, come si suol dire, ma più

che creare nuove “denominazioni” preferirei sviluppare ciò che già

esiste  e  rendere  partecipi  di  questo  progetto  appena  nato  sempre

più contesti culturali.”

 Qualche link:

PREMIO SHANGHAI 2012: www.premioshanghai.webnode.it

www.beniculturali.it

www.pabaac.beniculturali.it

www.iicshanghai.esteri.it

www.igav­art.org
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Palma Bucarelli arbitra elegantiarum al
Boncompagni Ludovisi in Roma

di Claudio D'Antoni | 22 luglio 2012 | 1.190 lettori | 1 Comment

Nell’austeramente signorile sede del Museo Boncompagni Ludovisi

per le Arti Decorative, il Costume e la Moda dei secoli XIX e

XX  in  Roma  è  in  corso  la  mostra  La  palma  dell’eleganza.  La

donazione  di  Palma  Bucarelli  al  Museo  Boncompagni

Ludovisi,  una  bellissima  esposizione  aperta  al  pubblico  fino  al  30

settembre.

Il  calembour  presente  nel  titolo  gioca  sul  nome  di  Palma  Bucarelli,

soprintendente  della  Galleria  Nazionale  d’Arte  Moderna,

distintasi per impegno e finezza intellettuale, una donna la cui memoria

è  straordinariamente  viva  per  i  meriti  a  lei  riconosciuti  in  campi,

almeno fino a un certo punto dell’evoluzione del costume, appannaggio

di un dominio esclusivamente maschile.

Nelle sale della gradevolissima esposizione vengono offerti allo sguardo

del  pubblico  per  un  impegnativo  quantunque  appagante

soddisfacimento del senso della vista gli splendidi abiti della regina del

glamour che animò dagli anni ’40 ai contestatari anni ’70 con la propria

entusiastica  attività  uno  dei  luoghi  deputati  delle  arti  visive  più

importanti del pianeta.

Il cursore diretto sulle immagini visualizzerà le didascalie; cliccare

sulle stesse per ingrandire.

http://www.artapartofculture.net/author/claudio_dantoni/
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Dal  catalogo  realizzato  per  l’occasione  traiamo  i  nomi  che  si  sono

impegnati  nella  realizzazione  di  un  setting  che  potrebbe  anche

rimandare  a  trascorsi  fasti  hollywoodiani,  benché  in  chiave molto  più

aplomb. La mostra è stata curata da Mariastella Margozzi, direttore

del Museo Boncompagni Ludovisi, e da Arianna Marullo, esperta in

Beni  Culturali.  I  saggi  riportati  sulla  valida  pubblicazione,  del  tutto

illuminanti  su  una  materia  così  particolare,  sono  a  firma  della

soprintendente  in  carica  della  Galleria  Nazionale  d’Arte  Moderna,

Maria  Vittoria  Marini  Clarelli,  e  delle  due  curatrici  di  questa

mostra.  Figurano  come  collaboratrici  alla mostra Michela Picozzi  e

Giorgia Primiceri,  collaboratrici  all’allestimento Anna Avitabile  e

Anna Rita Scarponi. Le fotografie sono quelle di Silvio Scarfoletti

per gli abiti di Palma Bucarelli e dell’Archivio Bioiconografico GNAM e

dell’Archivio  Eredi  Bucarelli  per  le  foto  storiche.  Oltre  ai  vari  special

thanks, a Anna Bucarelli Lazzarini e Barbara Lazzarini, Maria Vittoria

http://www.artapartofculture.net/new/wp-content/uploads/2012/07/bucarelli-009.jpg
http://www.artapartofculture.net/new/wp-content/uploads/2012/07/bucarelli-013.jpg
http://www.artapartofculture.net/new/wp-content/uploads/2012/07/bucarelli-017.jpg
http://www.artapartofculture.net/new/wp-content/uploads/2012/07/bucarelli-007.jpg
http://www.artapartofculture.net/new/wp-content/uploads/2012/07/bucarelli-016.jpg
http://www.artapartofculture.net/new/wp-content/uploads/2012/07/bucarelli-011.jpg
http://www.artapartofculture.net/new/wp-content/uploads/2012/07/bucarelli-012.jpg
http://www.artapartofculture.net/new/wp-content/uploads/2012/07/bucarelli-015.jpg


5/10/2015 art a part of cult(ure) » Palma Bucarelli arbitra elegantiarum al Boncompagni Ludovisi in Roma » Print

http://www.artapartofculture.net/2012/07/22/palma­bucarelli­arbitra­elegantiarum­al­boncompagni­ludovisi­in­roma/print 3/6

Alfonsi  Caruso,  Adriana  Russo,  Ennio  Castellani,  Alessio  Fratini,

Stefania Navarra, Paolo Di Marzio, dal frontespizio interno del catalogo

realizzato  da  Fabbrigrafica  ADV  apprendiamo  che  la  mostra  è  stata

realizzata  con  il  sostegno di Associazione Amici Arte Moderna a Valle

Giulia,  presieduta da Angelo Bucarelli  con  il  sostegno di Associazione

Incontri e Eventi e di Nuova Clinica Annunziatella.

Nel  1996  al  Museo  Boncompagni  Ludovisi,  non  da  tanto  tempo

concentratosi sul nascente interesse per espressioni innovative quali le

Arti  decorative,  del  Costume  e  della Moda,  fino  ad  allora  considerate

marginali rispetto alle arti canoniche, da Palma Bucarelli viene donata

una  straordinaria  documentazione  consistente  in  un  gran  numero  di

abiti firmati dai più grandi stilisti e realizzati dalle più rilevanti sartorie

nell’arco di un periodo che abbraccia diversi  lustri, dai prodromi della

Seconda Guerra Mondiale al deflagrare della contestazione giovanile e

oltre. I capi esposti sono creazioni delle più prestigiose sartorie romane

e  italiane  in genere, Nicola Zecca, Aurora Battilocchi, Sorelle Cecconi,

Sorelle  Botti,  Antonio  De  Luca,  Carosa,  Maria  Antonelli,  Simonetta,

Sorelle Fontana. Gli  oltre  cento esempi di  stile  raccontano non  solo  il

fascino  e  la  capacità  manageriale  di  Palma  Bucarelli,  il  cui  portare

avanti  la  Galleria  Nazionale  d’Arte  Moderna  dal  1941  al  1975  si

distingue per la felice crasi tra cultura e competenza gestionale, altresì

dà chiaro all’edro migliore dell’arte contemporanea. Cronisti e critici la

rappresentano  apertamente  passionale  ed  elegante,  capace  di

affascinare,  colta,  consapevole  di  una  dote  che  in  una  donna  può

rivelarsi  anche  un’arma  a  doppio  taglio,  la  bellezza.  Detrattori  anche

illustri,  quindi.  Giorgio  De  Chirico  la  criticò  per  essersi  spesa  nel

promuovere alcuni artisti contemporanei  la cui considerazione rimane

controversa.  Tra  gli  artisti  esposti  per  sua  iniziativa  alla  GNAM

possiamo  annoverare  Modigliani,  Mondrian,  Pollock,  Morandi,

Scipione,  Gino  Rossi,  Kandinskji,  Richter,  Malevic,  Fautrier,  Moore,

Prampolini, Klee, Colla, Manzoni, Baumeister, Capogrossi.
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L’acquisizione  di  opere  di  Burri  alla  Galleria  da  lei  convintamente

caldeggiata motivò addirittura un’interrogazione parlamentare.

Abiti da giorno, abiti da cocktail e da sera, accessori staccano in modo

discreto  differenti  settori  nel  microcosmo  estetico  della  brillante

intellettuale e femme fatale romana, tutte mises gelosamente custodite

fino  al  ’96,  due  anni  prima  della  morte,  successivamente  messe  a

disposizione  della Galleria Nazionale  d’Arte Moderna,  di  cui  il Museo

Boncompagni è una delle emanazioni. A detto organismo alcuni celebri

stilisti avevano in precedenza donato alcune creazioni di alta moda.

La documentazione visiva globale è corroborata dalla documentazione

fotografica  personale  dell’animatrice  culturale  protagonista  di  una

stagione  irripetibile,  nel  cui  contesto  vanno  segnalate  le  immagini

fissate su carta lucida dalla fotografa Ghitta Carell, un autentico narrare

epico  sull’oggetto  dell’eroina  di  una  lunga  transizione  culturale,

protagonista di  inaugurazioni  in Galleria,  soirées e  incontri  culturali  e

mondani.  Arricchisce  di  interesse  documentario  quanto  esposto  nelle

sale  la  proiezione  di  un  video  in  cui  vengono  proposti  stralci  di

interviste originali. Non mancano il bronzo di Mazzacurati e un dipinto

di  Dario  Cecchi  donati  alla  Galleria  Nazionale  che  ritraggono

l’intellettuale romana nel pieno del fulgore.

Un’interessante  esegesi  della  donna  elegante  ammaliatrice  capace  di

andare  in  bicicletta  in  tailleur  grigioverde  negli  anni  postbellici  viene

proposta nel primo saggio in catalogo, a firma della Margozzi, attenta a

cogliere nell’apparente esteriorità dell’abito l’emersione di una sostanza

dotata  di maggiore  densità  specifica  che  non  un  autoreferenziale  ben

vestirsi. A Palma Bucarelli, dall’intensissima vita mondana costellata da

elette  frequentazioni,  vengono  unanimemente  riconosciute  le

attribuzioni di esempio di stile e di icona del gusto di un’epoca appena

trascorsa  in  cui  convergono  un  lontano  passato  e  un  lontano  futuro.

Anzi.  Anche  il  passato  nella  Bucarelli  appare  traslucere  un  riflesso  di
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modernità, quell’impegno che  significa  stare al pari di quelli  che  sono

più avanti, cosa non sempre facile per una donna, tanto più se bella. È

una  sua  vittoria  sulla  storia,  quella  del  passaggio  da  un  matriarcato

persosi  nelle  curve  del  progresso  tecnologico  verso  l’asserzione  delle

culture ciecamente maschiliste, per motivi di pugnacia o di religiosità. Il

suo  guardaroba  e  i  suoi  gioielli,  spesso  disegnati  da  grandi  artisti,  un

nome  per  tutti,  Afro,  rendono  conto  della  felice  sintesi  tra  forma  e

contenuto in cui si appalesa l’elaborazione soggettiva della studiosa sul

modo  di  mediarsi  con  l’altro,  obiettivo  e  nel  contempo,  per  strano

spostamento,  strumento  della  haute  couture.  Il  secondo  saggio  in

catalogo  è  di  Arianna  Marullo  e  appare  più  precisamente  centrato

sull’excursus  biografico  dell’animatrice  della  GNAM.  In  sintesi,

vengono  tracciate  le  tappe  fondamentali  di  una  carriera  baciata  dal

successo  fin  dagli  esordi  e  conclusasi  con  la  straordinaria

identificazione della persona con il ruolo, del soggetto con la maschera,

cioè. Nella concezione estetica di Palma Bucarelli è lampante che l’uno,

l’essere,  e  il  centomila,  le  funzioni  dell’essere,  elidano  il  nessuno,

l’inagire.  Le  altre  pagine  della  pubblicazione  inerente  alla  mostra

riportano le fotografie degli abiti esposti. È come compiere un viaggio in

una  dimensione  diversa,  una  dimensione  speciale  del  tempo  in  cui

opera  vettorialmente  il  senso  dell’eleganza.  In  tutto  ciò  si  avverte  il

piacere del porsi all’attenzione con il rispetto di tutta una serie di valori,

etici ed estetici.

Intanto  nei  colori  dei  capi  di  Palma  Bucarelli  circola,  ed  è  palpabile,

un’intenzione di salvaguardia della classicità che nulla e nessuno potrà

mai superare. Abiti a foggia di chiton, accessori dalla preziosità ellenica

su modelli egizi e ancora altri dettagli possono essere recepiti proclami

di  una  convinta  adesione  a  un’estetica  transpaziale  e  transtemporale.

Del resto è stupefacente constatare anche quanto elevato potesse essere

il livello di coinvolgimento degli autori di abiti, parures e tutto il resto in

fase di  realizzazione. Utilmente, nelle ultime pagine del  catalogo  sono

riportate brevi note concernenti stilisti, sartorie e compagini impegnate
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nel bucarelliano transfert dal sogno all’oggetto concreto.

Ho  scattato  alcune  foto,  quelle  che  colorano  questo  breve  articolo,

cercando di fissare la speciale suggestione di tinte, materiali, forme, e in

qualche modo di catturare, per condividerlo, quell’elegante aleggiare.

Info

Museo  Boncompagni  Ludovisi  per  le  Arti  Decorative,  Costume  e

Moda

Via Boncompagni, 18 – Roma

Fino al 30 settembre 2012

Da martedi a domenica dalle 8.30 alle 19.30,  ingresso consentito

fino alle ore 19

Entrata gratuita
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Detour, il nuovo Festival Internazionale del
Cinema di Viaggio

di Barbara Martusciello | 23 luglio 2012 | 776 lettori | 1 Comment

“Sì,  viaggiare,  evitando  le  buche  più  dure…”  cantava  Lucio  Battisti,

evidentemente  consapevole  delle  situazioni  critiche  in  cui  versa  il

manto  stradale non  solo  italiano ma,  in  generale,  delle  strade di  gran

parte  del  mondo.  Non  preoccupandosene  troppo,  con  la  giusta

attenzione, si parte continuamente e si visita la maggioranza del pianeta

con  quello  spirito  che  se  va  bene  occhieggia  l’On  the  Road  (Jack

Kerouac, naturalmente!) di celeberrima memoria­beat e I diari della

motocicletta  (Walter  Salles,  2004)  di  cinematografica

rimembranza,  o  un  altro  On  the  Road  (quello  del  2012,  sempre  del

brasiliano Salles), se va male  la vita migrante che talvolta corrisponde

alla fuga­dei­cervelli che oggi anche in Italia conosciamo bene…

Il viaggio, dunque, è il tema affrontato da un nuovo movie­festival: tra

il 18 e il 21 ottobre, a Padova, presso il cinema Porto Astra e in altre

sedi cittadine, va in onda Detour,  il nuovo Festival Internazionale

del  Cinema  di  Viaggio.  Curato  dalla  Fondazione March,  che  si

occupa  di  tante  espressioni  legate  alla  visione,  è  diretto  da  Marco

Segato e presieduto da Francesco Bonsembiante.

Il cursore diretto sulle immagini visualizzerà le didascalie; cliccare

sulle stesse per ingrandire.

http://www.artapartofculture.net/author/barbara/
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Nell’Arte,  nella  Fotografia,  nella  Poesia,  nella  Letteratura,  così  come

nella  narrazione  filmica,  il  viaggio  è  una  frequentissima  tematica

esplorata nelle sue tantissime possibilità. Basti pensare a Jules Verne,

che fece dei viaggi immaginari – spesso plausibili – la sua  fortuna, lui

che non si era mai spostato da casa; il suo illustratore, il grandissimo e

oggi  semi­dimenticato  francese  Pierre­Jules  Hetzel  ­che  fu  anche

editore  (di  Victor  Hugo)  e  redattore  –  ne  aveva  dovuti  inventare

altrettanti,  per  dar  corpo  alla  visionaria  narrazione  dello  scrittore…;

anche  il  Cinema  se  ne  è  a  lungo  cibato  e,  come  in  scatole  cinesi,  di

riferimento in riferimento, ha prodotto film di fantascienza e fantasy di

grande fascino, specialmente considerando le tante produzioni vintage

dei vari Viaggio al centro della Terra, o i diversi viaggi al contrario

–  cioè  dell’alieno  in  terra  –  come  ne  Il  giorno  dei  Trifidi,

L’invasione degli Ultracorpi, Blob il fluido che uccide e di simili

narrazioni.
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Sul  tema, davvero potremmo  fare pamphlet ma  ci  limitiamo  a  queste

poche citazioni, rammentando come il viaggio possa essere di necessità

(la  fuga,  l’emigrazione,  il  ricongiungimento  familiare…),  volto

all’indagine, vacanziero, di formazione – lo storico Gran Tour insegna! ­

, spirituale e mirato alla scoperta di sé…; tante versioni di viaggio che si

sono  visti  e  si  vedono  in  film  di  generi  diversi:  dramma,

commedia, road movie non dimenticando, abbiamo visto, i tanti film di

fantascienza  che,  a  partire  da  circa  gli  anni  Cinquanta,  hanno  fatto

scuola e tesoro dell’idea del viaggio nel tempo o nello spazio…

Così ci dicono dallo staff del Festival:

“Il  cinema  ha  la  capacità  di  farci  viaggiare  con  la  mente,

attraversare  luoghi  e  vivere  situazioni  incredibili,  dandoci  la

possibilità di confrontarci con noi stessi e con gli altri, talvolta

portandoci al limite della nostra stessa razionalità. Un film di

viaggio  diventa  così  l’occasione  di  vivere  un’esperienza

unica.”

Condividiamo.

Aggiungendo che di necessità si deve, oggi, necessariamente  fare virtù

come  sembra  abbiano  fatto  gli  organizzatori,  se  il  Main  Partner

dell’iniziativa è  il gruppo Trivellato, concessionario Mercedes­Benz che

compie  proprio  quest’anno  90  anni  di  storia.  La  scelta  ha  una

giustificazione  con  una  sua  ragion  d’essere,  se  seguiamo  le  parole  di

Luca Trivellato, amministratore delegato della società:

“Il nostro è stato un lungo viaggio nel mondo della mobilità.

Il  viaggio  è  per  noi  una  metafora  straordinaria  di  libertà,

scoperta  e  innovazione.  Il  nostro  sostegno  a  questo  festival

non nasce quindi dal caso”.

Ovviamente, vietatissimo parlare della Crisi del settore Auto, che pure

sappiamo essere devastante, non solo in Italia…
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Main  sponsor  del  festival  è  la  Cassa  di  Risparmio  del  Veneto  che,  ci

confermano,  ribadisce  una  sua  attenzione  particolare  a  Detour  così

come:

“al  mondo  e  all’industria  del  cinema  da  parte  del  Gruppo

Intesa  Sanpaolo,  già  avviata  a  suo  tempo  con  il  progetto

perFiducia e, ora, con la partecipazione ad alcune importanti

produzioni cinematografiche.”

Anche  qui,  meglio  glissare  sullo  spread  e  sulle  responsabilità  che  le

Banche e il loro Sistema hanno nella recessione in cui sono caduti interi

Paesi…; meglio, sì…, piuttosto concentriamoci sulla cultura e su questo

Festival, nuovo di zecca, che si preannuncia con un programma denso:

sezioni  e  eventi  speciali  come  il  Concorso  internazionale  che  accoglie

lungometraggi di fiction e documentari legati alla tematica principale, e

Omaggio all’autore e Cult movie.

Come premette il direttore artistico:

“Per  la  sezione  Omaggio  all’autore  abbiamo  scelto  di  dare

spazio a Werner Herzog, uno dei registi che nella sua opera

ha  meglio  interpretato  il  senso  del  viaggio,  superando  le

convenzioni ed esplorandone i limiti.

Nel  corso  del  festival  presenteremo  alcuni  dei  suoi  film

documentari  da  noi  ancora  poco  visti  come  Cave  of

Forgotten  Dreams,  documentario  in  3D  sulle  pitture

rupestri nella grotta di Chauvet.”.

Su questo abbiamo già dato conto su “art a part of cult(ure)”, grazie alla

penna  sublime  di  Fabio  Barisani

(http://www.artapartofculture.net/2012/07/11/werner­herzog­cave­of­

forgotten­dreams­leterno­contemporaneo­nella­preistoria­di­

domani/).

Il  concorso  del  festival  è  particolare  nella  scelta  di  un’unica

http://www.artapartofculture.net/2012/07/11/werner-herzog-cave-of-forgotten-dreams-leterno-contemporaneo-nella-preistoria-di-domani/
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competizione  tra  lungometraggi  e  documentari,  per  dare  importanza

alle  varie  sfaccettature  della  tematica  e  a  come  la  si  può  declinare

indipendentemente  dal  formato  e  dal  linguaggio  peculiare;  e  le  opere

inviate possono non essere  inedite, aver partecipato ad altri  festival  in

Italia  e  all’estero,  possono  essere  state  distribuite  in  sala  all’estero…

L’unica regola: non devono avere avuto una distribuzione ufficiale nelle

sale  in  Italia  (il  bando  è  scaricabile  dal  sito

http://www.detourfilmfestival.com/.

Tre le fasce di proiezioni: al mattino, arricchite da incontri con gli autori

(in  collaborazione  con  l’Ateneo  di  Padova);  al  pomeriggio  dalle  15.00

alle  19.00,  alla  sera  dalle  20  alle  24.  A  questo,  sabato  21  ottobre,  si

aggiungerà Midnight cult, sezione speciale, dalla mezzanotte alle 2. La

cerimonia  di  premiazione  è  prevista  nell’ultima  delle  giornate,  ovvero

domenica 22 ottobre.

Che dire? Buona partecipazione: ci rivedremo ad ottobre!

1 Comment To "Detour, il nuovo Festival Internazionale del Cinema di Viaggio"

#1 Comment By PaBlob On 24 luglio 2012 @ 17:18

bel pezzo, bellissima la scelta fotografica e i riferimenti alla crisi etc. etc.

e ai film “vintage”. Brava martusciè (a parte la citazione dell’odiato

Battisti all’inizio)!!!!!!!!!!!!!!!!!!!!
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I protagonisti della beat generation tra miti,
poesie e musica jazz

di Pino Moroni | 25 luglio 2012 | 9.807 lettori | 9 Comments

Negli anni  ’70 c’erano ancora al Greenwich Village, a New York,  locali

storici in cui si andava la sera a bere, con uno spuntino leggero fatto di

piatti  poveri.  Lo  spettacolo,  però,  ripagava  di  tutta  la  strada  fatta  per

arrivare  dal  centro  di  Manhattan.  Un’orchestrina  jazz,  con  artisti  di

indiscussa fama (Chet Baker, Dizzy Gillespie, Miles Davis, David

S. Ware, ecc.)  suonava mentre qualcuno recitava  le poesie della beat

generation.

Quelle  stesse  poesie,  si  ritrovavano,  alternate  a  fotografie,  scritte

intorno a tappezzare il  locale, difficili da  leggere, tra semibotti e tavoli

di legno, spesso a lume di candela. Quei locali erano ancora quelli in cui

erano  passati  i  protagonisti  della  beat  generation  e  forse  lì  avevano

scritto alcuni pezzi della loro epopea.

“Ho visto le migliori menti della mia generazione /distrutte

dalla pazzia, affamate, nude, isteriche/trascinarsi per strade

di negri all’alba in cerca di droga rabbiosa…/ a fumare nel

buio/soprannaturale di soffitte ad acqua/fredda  fluttuando

nelle  cime  delle  città,  contemplando  jazz…/Ho  visto  le

migliori menti della mia generazione che mangiavano fuoco

in/hotel ridipinti…/che vagavano su e giù a mezzanotte per

depositi  ferroviari  chiedendosi  dove  andare,  e  andavano,

senza  lasciare  cuori  spezzati.”  (da  “Howl”­  Urlo  di  Allen

Ginsberg).

http://www.artapartofculture.net/author/pino_moroni/
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Ma  i  padri,  i  teorici  della  beat generation  erano  ormai  lontani; morti

(Neal  Cassady,  Jack Kerouac)  o  perduti  per  il  mondo  (Gregory

Corso, Allen Ginsberg).

Il  Jazz,  invece,  di  quel  periodo  viveva  ancora  un  decennio  di  grande

creatività,  e  ben  pagato  suonava  per  folle  di  amanti  affezionati  ed

affamati turisti europei.

La beat generation si era sviluppata come movimento artistico, poetico

e letterario dal 1947 in poi. Il termine beat inventato da Jack Kerouac e

lanciato  da  Go  (Vai),  un  racconto  di  John  Holmes,  infine  era

diventato celebre per un articolo del New York Times “This is the beat

generation” nel 1952.

Il cursore diretto sulle immagini visualizzerà le didascalie; cliccare

sulle stesse per ingrandire.
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Difficile dire se beat  avesse un significato positivo, preso da beatitudo,

quella dello spiritualismo zen o delle droghe più svariate, o beat come

sconfitto  in  partenza,  visto  che  la  società  americana  aveva  reagito

duramente contro il movimento che combatteva gli schemi imposti non

derogabili.  Il  centro  era  stato  New  York,  con  Allen  Ginsberg,  Jack

Kerouak e Neal Cassady, che sentivano il rischio di una guerra atomica,

il peso di una  società  capitalistica,  la  caccia alle  streghe  (marxiste),  la

discriminazione sessuale e  la crescita del potere dei media. I beat, che

emergevano  dagli  hipsters  (i  distaccati  esistenzialisti  statunitensi),

molto più sofferenti e focosi, volevano scappare, viaggiare, attraverso gli

spazi naturali, per cercare da soli nuove regole e stili di vita.

Il successo del libro di Kerouac (morto a soli 47 anni nel 1969) On the

road (Sulla strada) avrebbe dato vita poi al movimento dei figli dei fiori,

alle  lotte  contro  la guerra del Vietnam,  al movimento degli  studenti  e

delle rivendicazioni razziali.

Il viaggio verso sud di Sal (Jack Kerouac) e Dean (Neal Cassady) lungo

le  strade  infinite del Texas e del Messico,  in definitiva,  era un viaggio

verso  il  nulla,  nel  quale  importante  non  era  arrivare,  ma  andare,

muoversi nella speranza, comunque vana, di sfuggire ad un ansia ed un

male di vivere sempre crescenti, malgrado le rischiose vie di fuga offerte

dall’alcool e dalle droghe.
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“Con l’arrivo di Dean Moriarty ebbe inizio quella parte della

mia  vita  che  si  potrebbe  chiamare  la  mia  vita  lungo  la

strada. Prima di allora avevo spesso sognato di andare nel

west per vedere il continente, sempre facendo piani vaghi e

senza mai partire… Che cos’è quella sensazione quando ci si

allontana dalle persone e loro restano indietro sulla pianura

finché le si vede appena come macchioline che si disperdono?

E’ il mondo troppo vasto che ci sovrasta ed è l’addio. Ma noi

puntiamo  avanti  verso  la  prossima  pazzesca  avventura

sotto le stelle.” (da “On the road” di Jack Kerouac).

Con  lo  spostamento,  dopo  una  fase  di  viaggi  per  gli  USA,  a  San

Francisco, ai fondatori si aggiunsero Gary Snyder, Gregory Corso e

Lawrence Ferlinghetti, che con la sua City Light Bookstore pubblicò

alcune opere beat, tra cui il poema Howl, subito sequestrato e per cui fu

arrestato, che divenne poi il manifesto di questo movimento importante

per  i  giovani  di  tutto  il  mondo.  Giunse  anche  in  Italia  attraverso  le

traduzioni di Fernanda Pivano a metà degli anni ’60.

Ma beat  era anche il significato onomatopeico dato al battito, al ritmo

della musica  jazz  che  si  ascoltava  in  quegli  anni  e  faceva  scuola,  una

brevissima frase di due note usata come segnale per terminare un brano

(be  bop),  che,  insieme  alle  cadenze  dei  versi  delle  poesie  beat  ed  al

metodo  di  prosa  spontanea,  inventata  da  Kerouac,  connotava  le

tecniche della filosofia beat.

“Poiché  il  tempo  è  l’essenza  della  purezza  del  discorso,  il

linguaggio  è  un  indisturbato  flusso  della mente,  di  segrete

idee­parole personali, per esprimere (come fanno i musicisti

di jazz) il soggetto dell’immagine…occorre servirsi di spacchi

che separano il respiro creativo come il musicista di jazz che

prende  fiato  tra  le  varie  frasi  suonate”.  (Jack  Kerouac  per

spiegare Il metodo).
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Così la prosa spontanea diventava come il jazz, una serie ininterrotta di

variazioni  intorno  ad  un  tema  centrale  che  a  volte  riusciva  difficile

anche  ritrovare.  Il  jazz  di  San  Francisco  ,  frenetico,  sudato,  vissuto  e

catartico  (come  quello  di Charlie  Parker),  insieme  alla  cadenza  dei

versi della poesia di Ginsberg ed ai versi sconnessi di Mexico City e di

Big Sur di Kerouac diventavano Jam Sessions infuocate, trasfigurate in

una  dimensione  mitica,  oggetto  di  amore  folle  per  gli  adepti  della

filosofia beat.

* * *

La serata alla quale ho assistito, Beat’n’jazz, mi ha  fatto  tornare alla

memoria quelle del Greenwich Village degli anni ’70, ma soprattutto la

giovanile scoperta della opere della beat generation negli anni  ‘60. Un

ambiente caldo, in una strada popolare di Roma, Mangiaparole (libri

e  caffè). Un  pubblico  interessato. Un  ensemble musicale Chaussette

verte, che dialoga, con una improvvisazione jazzistica ‘cooperativa, con

un  giovane  attore,  Giovanni Bonacci,  dalla  lettura  fluida,  intima  e

rabbiosa di brani significativi della beat generation. Scorre  il  filo esile

di uno spettacolo estemporaneo, alla ricerca di una creatività sonora e

di  ritmi  nascosti  nelle  pieghe  delle  parole,  mentre  i  temi  universali

eppure intimi della beat generation tornano a rivivere.

La band della Chaussette verte (un calzino verde dà il nome al gruppo) è

un  quartetto  italo  francese.  Beat’n’jazz,  nato  da  un’idea  di  Guido

Silipo (chitarra), è  fatto di un dialogo dinamico,  tra  strumenti e voce

narrante, di grande duttilità. Per Denis Pechoux (tastiere) il massimo

dell’arte è il Dadaismo, messo a contatto con la musica jazz e le poesie

della beat generation. Per Michele Tripaldi (batteria e percussioni) la

formazione musicale è data dalla digital fusion e da un melting pop di

sapore  etno­fusion.  Filippo  Leporelli  dal  progressive  rock  si  è

evoluto in calde atmosfere fusion.

All’improvvisazione  classica  dell’introduzione,  piano  piano  si  libera  il



5/10/2015 art a part of cult(ure) » I protagonisti della beat generation tra miti, poesie e musica jazz » Print

http://www.artapartofculture.net/2012/07/25/i­protagonisti­della­beat­generation­tra­miti­poesie­e­musica­jazz/print 6/10

ritmo  di  un  pezzo  rivisitato  (So  what  di  Miles  Davis)  e  si  eleva  in

fantasia  jazzistica. Uno  spigliato Giovanni Bonacci  presenta Lawrence

Ferlinghetti, poeta ed editore. Un intellettuale di origini franco­italiane,

ebreo, che scrisse critica  letteraria e dipinse  fino a presentare  in Italia

nel  2010  la  mostra  60  anni  di  pitture.  Un  amante  della  natura  che

ancora  vive  a  Big  Sur,  sulla  costa  selvaggia  della  California.  L’attore

comincia  la  Poesia  n.25  con  una  involutiva  introduzione  che  poi  si

libera  in  un  crescendo  di  profonda  intensità.  La  musica  lo  sostiene

inserendosi armoniosamente nelle cadenze dei versi.

“Il  mondo  è  un  gran  bel  posto/per  nascerci/se  non  date

importanza  alla  felicità/che  non  è  sempre/tutto  questo

spasso…/Il mondo è un gran bel posto/per nascerci/se non

date  importanza  alla  gente  che muore/continuamente…ma

poi  proprio  in  mezzo  a  tutto  quanto/  arriva  sorridente

il/beccamorto”.

Un dialogo  a  due  voci,  senza  sottomissioni  tra  note  e  vocalizzi,  in  cui

l’apporto  di  significati  viene  condiviso  e  moltiplicato  per  una

partecipazione emotiva dell’ascoltatore colto. Che riesce a perequare la

freschezza e l’immediatezza di concetti non altrimenti riproducibili con

altri mezzi.

La  seconda  poesia  è  di  Diane  di  Prima,  cresciuta  al  Greenwich

Village, una donna con  tre  figli,  che ha praticato meditazione con vari

maestri  zen,  creatrice  della  facoltà  di  Poetics  Program  presso  il  New

College di  San Francisco,  autrice di molteplici  scritti  contro  la  società

conservatrice  americana.  E’  con  pieno  rispetto  e  intimismo,  misto  a

rabbiosa  partecipazione  che  Bonacci  si  inoltra  nella  difficile

interpretazione della Poesia di compleanno­pesce d’aprile per il nonno,

italiano anarchico della prima metà del novecento. Poesia senza tempo

e piena di speranza per un mondo migliore.

“Oggi  è  il  tuo/  compleanno e avevo già/provato a  scriverti
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queste  cose…/l’hai  detto  a  tutti  in  quel  parco  del  Bronx,  io

ascoltavo/nel  crepuscolo  primaverile  del  Bronx,  respiro

delle stelle, così splendido/tu per me con i capelli bianchi, la

statura,  i  tuoi  occhi/fieri  azzurri,  rari  in  un  italiano,  e  io

stavo/  in  disparte  guardando  te,  mio  nonno/che  la  gente

ascoltava…/e  io  sto  in  disparte  a  sentire  mentre  servo  la

minestra/giovani  con  la  luce  sui  volti/alla  mia  tavola,

parlano d’amore, parlano di rivoluzione…/.”

E’  la  volta  di  una  poesia  molto  intima,  sconnessa  e  triste  di  Jack

Kerouac,  Solitudine  messicana,  interpretata  amaramente  da  Bonacci

mentre la musica sale e poi ridiscende in equilibri spesso smarriti. Jack

Kerouac,  ha  intuito  già  allora  che  quella  sensazione  di  vuoto,  in  una

società che diventerà globale,  senza più  i valori umani e della cultura,

porterà l’umanità alla più disperata disgregazione universale.

“E  sono  uno  straniero  infelice/contento  di  scappare  per  le

strade  del  Messico/I  miei  amici  sono  morti  su  di  me,  le

mie/amanti  svanite,  le  puttane bandite…/Se mi ubriaco mi

viene  sete/se  cammino  il  piede  mi  cede/se  sorrido  la  mia

maschera  è  una  farsa/  se  piango  non  sono  che  un

bambino/se mi ricordo sono bugiardo/se scrivo la scrittura

è  passata/se  muoio  il  morire  è  finito/se  vivo  è  appena

cominciato/se aspetto l’attesa è più lunga/se vado l’andare è

andato…”.

L’ultimo  pezzo  è  di  Allen  Ginsberg,  il  più  famoso  protagonista  del

movimento  beat,  che  condivise  con  molti  altri  i  momenti  di

introspezione, i rapporti difficili con il mondo esterno, l’omosessualità,

l’autoemarginazione ed attraverso  le  filosofie orientali,  le battaglie per

la  libertà  dalle  regole.  Oltre  la  sua  grande  amicizia  per  William

Burroughs,  che  aiutò  a  scrivere  il  capolavoro  Naked  Lunch  (Pasto

Nudo),  altro  pilastro  della  filosofia  beat,  viaggiò  e  visse  a  Parigi,  in
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Inghilterra,  in  Italia. Oltre ai poeti Bob Kaufman, Le Roi Jones, Peter

Orlovsky ed i poeti associati alla New York School, Ginsberg ebbe come

amici gli hippies Thimoty Leary, Ken Kesey e Bob Dylan, continuando

sempre a dare letture, anche gratuitamente, dei suoi pensieri e di quelli

degli altri beat, in ogni parte del mondo.

Nel  1968  moriva  lungo  i  binari  di  una  ferrovia  in  Messico,  per

congestione  generale  dal  freddo, ma  imbottito  di  alcool  e  barbiturici,

Neal Cassady, uno dei protagonisti.

Allen Ginsberg scrisse in suo onore una potente Cantica Elegia per Neal

Cassady che Bonacci, accompagnato da musiche della band Chaussette

Verte,  sui  temi  morbidi  e  soft  di  Miles  Davis  e  John  Coltrane,  ha

interpretato  per  il  piacere  di  un  pubblico  attento.  Il  pezzo  jazz  di

chiusura A night in Tunisia di Dizzy Gillespie.

L’Elegia: “Ok Neal/Spirito etereo/brillante come l’aria che si

muove/azzurro  come  l’alba  cittadina/felice  come  la  luce

espressa dal giorno/sui nuovi  edifici della  città…/Dopo che

l’amicizia  sbiadisce  dalle  forme della  carne/felicità pesante

pesa  sul  cuore,/potrei  parlarti  fino  all’eternità…/O

Spirito/Spirito  Signore  assolvimi  dai  miei  peccati,/Spirito

Signore  ridonami  la  tua  benedizione,/Spirito  Signore

perdona  le  pretese  del  mio  corpo  fantasma…/Spirito

Signore, continuo a vagare da solo./Oh sospiro profondo”.

Erano  le  5.30 del mattino  del  10  febbraio  1968. Un mito,  salvato  alla

memoria… stava volando via.
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bellissimo

#2 Comment By Sandro Russo On 31 luglio 2012 @ 04:28

Grande Pinomoroni!

Storia, poesie e vite di un periodo e di un movimento come non avevo

mai letto prima. Gran lavoro di approfondimento e di sintesi… Bello

davvero! Bravo!

#3 Comment By Marchetti Fausto On 31 luglio 2012 @ 15:02

bel pezzo e tanta buona musica

#4 Comment By Renato On 1 agosto 2012 @ 07:45

Gran bel pezzo

#5 Comment By Leandro On 2 agosto 2012 @ 10:23

Scrivere della straordinaria creatività della musica jazz di quel periodo

non sarà mai troppo!

Ottimo Pino Moroni.

#6 Comment By rita On 2 agosto 2012 @ 17:55

…e il 16 agosto 2009 è volata via anche la “ragazza” che ci ha fatto

conoscere i poeti, gli scrittori e l’anima della beat generation, che li ha

capiti, amati e tradotti per noi a cominciare dall’antologia di spoon

river, un grazie sempre a Fernanda Pivano, grazie a Pino per il

bell’articolo, per i ricordi, alcuni emotivamente condivisi, per averci

riportato ad altre atmosfere e ad altri sogni, e per le straordinarie
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citazioni

#7 Comment By brunella e piero On 4 agosto 2012 @ 16:37

Bellissimo ed interessante articolo di Pino Moroni , dettagliato , attento

a cogliere e trasmettere le emozioni che quel periodo letterario­

musicale evoca !!

Abbiamo assistito all’evento presso il caffe’ letterario “Mangiaparole” e

dobbiamo dire che gli artisti hanno generosamente ed intensamente

espresso l’atmosfera di quei tempi, bella da assaporare ancora oggi . …

#8 Comment By Lorenza On 7 agosto 2012 @ 08:42

Bel pezzo Pino. Grande sintesi e grande suggestione. Genera nostalgia e

il desiderio che qualcosa di simile, una ricerca simile, nasca anche dai

nostri tempi

#9 Comment By Paolo III On 9 agosto 2012 @ 16:23

un aggancio che funziona, un periodo superbo, un piacere nelle lettura!

Paolo III
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Una proiezione  in 3D

gli  rivelò  che  il  sette,

per  gli  indiani  delle

praterie,

rappresentava  le

coordinate  cosmiche

dell’uomo: sommando

i  quatto  punti

cardinali più  il  centro

del  mondo,  più  due

assi  verticali  (sopra  e

sotto),  l’opposizione

trascendentale

del  sopra  e

del  sotto  si  risolve
nell’incontro  del

piano  di  immanenza

nell’unità,  e  l’uomo  lì

ha  il  suo  posto.  Ed  è

Pueblo  Bonito,  nel

New Mexico, ed il suo

sistema  di  assi

cosmici,  città  Santa

degli  Zuni,  centro  del

mondo  che  lo

rappresenta, oggi: la “Città del Sole”.

Si rese conto che i luoghi che stava scoprendo, componevano una sorprendente mappa terrestre,

una griglia protettiva espressa da numeri precessionali,  interattivi.  Il segreto delle sette città si

stava  piano  piano  rivelando.  Si  rese  conto,  anche,  che  come  Apollo,  rappresentato  in  terra  da

Ercole  e  dalle  sue  fatiche,  portava  la  novella  del  mondo  nuovo  nel  Mediterraneo  ed  oltre  le

colonne d’Ercole, simboleggiando la fine delle società guerriere femminili e del matriarcato, così

lui,  Schifezzo,  simboleggiava  quel  mondo  che  oggi  non  la  tecnologia  ed  il  progresso,  ma

desideri umani, segreti mitici e sciamanici, potevano salvare…

Schifezzo Dallas # 5
di Giusto Puri Purini | 27 luglio 2012 | 343 lettori | No Comments

Tutte le puntate & Introduzione alla navigazione
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Il senso della critica e la retorica dell’arte
contemporanea

di Emmanuele Pilia | 27 luglio 2012 | 684 lettori | 1 Comment

Che la critica si trovi oggi in una

situazione  a  dir  poco

imbarazzante è un dato che non

ha  bisogno  di  numerose

dimostrazioni.  Abbandonata

ormai tanto la poesia dell’eredità

estetica,  tanto  il  rigore  della

conoscenza  scientifica,  la  critica

sembra ormai essersi adagiata sul morbido tepore della comunicazione.

«We  live  in  global  era  of  cutiness»,  un’era  che  si  crogiola  sotto  i

riflettori  delle  calde  luci  dei monitor  dei  pc.  Criticare  significa  infatti

saper distinguere eventi e fatti significanti, non lasciarsi sedurre da miti

e  mistificazioni,  riuscire  a  collocare  i  fenomeni  oggetto  di  studio  in

un’ottica  il  più  possibile  razionale.  La  critica,  in  parole  povere,  non  è

riuscita  a  elaborare  la  tradizione  culturale  del  tempo  in  cui  siamo

immersi senza perdere il contatto con la propria specificità.

Questa  introduzione è di  fondamentale  importanza al  fine di collocare

in modo corretto l’ultimo libro di Giancarlo Pagliasso, La retorica

dell’arte  contemporanea,  un  testo  che  dimostra  come  la  pretesa

complessità del nostro  tempo, altro non è che un alibi per  il cessate  il

fuoco dell’analisi. Un’analisi che in questo testo è serratissima, clinica,

giungendo  a  nomotizzare  tutto  lo  scindibile.  Se  la  superficialità  e  la

sciatteria è cronica nella critica contemporanea, la paranoia schizoide è

http://www.artapartofculture.net/author/emmanuele/
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il grande dono con cui Pagliasso tiene lontani parvanu e filistei.

Il  pretesto  per  questo  saggio  di  metacritica  applicata  è  lo  studio

dell’attività  del  duo  critico  Tricia  Collins  e  Richard  Milazzo,

anch’esso pretesto per un’«indagine critica sulla genesi storico­teorica

del  linguaggio  e  del  ruolo  sociale  dell’arte  dopo  la  fine  delle

avanguardie  intervenuta  con  l’avvento  del  Postmoderno»  (p.  9),  per

evidenziare come la svolta neo­contettuale operata negli anni ’80 possa

essere letta come un periodo autonomamente rilevante, la cui influenza

si estende e amplifica fino ai nostri giorni. Il tentativo, dal punto di vista

storio­critico, è rilevante, ed è testo a negare l’immenso luogo comune

messo  in  piedi  da  decenni  di  lascivia:  il  paradigma  della  fine  della

storia.

Il  lavoro  di  Tricia  Collins  e  Richard  Milazzo  viene  così  tagliuzzato,

messo  sotto  vetro,  ingrandito  al  microscopio,  neanche  le  più  minute

sfumature sfuggono alla lettura totalizzante di Pagliasso:

«La  copertina del  primo numero  [di Effects,  ndr]  vedeva  li

titolo  incombere,  per  quasi  due  terzi  della  pagina,  sulla

riproduzione di un’opera di Robert Longo, Now Everybody,

raffigurante  la  sagoma  di  un  uomo  in  fuga  da  un

bombardamento  alle  sue  spalle  […].  Ulteriormente

schiacciato dall’immagine, veniva riportato il sottotitolo, cui

sottostavano,  centrati  in  corpo  più  piccolo  minuscolo,

l’indicazione del  numero,  periodo  e  anno, mentre  il  prezzo,

campeggiando  in  maiuscolo,  risultava  più  evidente.  In  un

certo  senso,  il  programma dei  futuri Collins & Milazzo  era

già  arguibile  da  questa  copertina:  la  loro  idea  di  critica  si

sarebbe dovuta appuntare  su una  sovradeterminazione del

linguaggio rispetto all’opera» (pp. 23, 24).

Ma chi crede che le pagine che stiamo descrivendo possano essere una

sorta  di  manifesto  del  riduzionismo  si  sbaglia  di  grosso:  la  trama  di
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relazioni  che  viene  elaborata  crea  una  ragnatela  fittissima  di  eventi  e

contatti,  cui  volti  e  voci  vengono  visti  dialogare  a  distanza  con

personaggi  spesso  non  tenuti  in  eccessiva  considerazione  dalla

storiocritica d’arte. Apertamente schierato  (è evidente che gli  interessi

dell’autore  ricalchino  fedelmente  quelle  di  chi  ha  sentito  il  polso  dei

moti del  ’68),  attento e analitico, questo  testo  ci  riporta  finalmente  in

una  dimensione  dove  lo  studio  e  la  riflessione  conta  di  più  del

linguaggio sciatto e stemperato da comunicato stampa, dove l’esattezza

e la competenza sopravanza i bisogni della mera leggibilità.

1 Comment To "Il senso della critica e la retorica dell’arte contemporanea"

#1 Comment By marcello carriero On 1 agosto 2012 @ 12:33

Complimenti per l’articolo e per aver sollevato la questione della critica

come genere letterario. Purtroppo il libro di Pagliasso non sono riuscito

a trovarlo.
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Teoria del valore, ovvero quando l’opera
d’arte diventa una semplice merce di

scambio
di Maila Buglioni | 27 luglio 2012 | 1.038 lettori | 4 Comments

Sette oggetti d’uso comune sono esposti presso una galleria sita a due

passi da Porta Pia, impossessandosi dello spazio abitualmente riservato

alle  opere  degli  artisti.  Quest’ultime,  al  contrario,  sono  collocate

all’interno di sette punti vendita del centro storico, location da cui sono

stati prelevati  i  citati  articoli.  Stiamo parlando dell’innovativo  concept

proposto  dalla  romana  CO2  Gallery,  ideato  dal  gallerista  Giorgio

Galotti.

Uno  scambio  di  merci  che  richiama  vecchi  interrogativi  in  merito  al

concetto  di  opera  d’arte.  Una  riflessione  che  prende  le  mosse  dalla

nozione  di  ready­made,  elaborata  da  Duchamp  nel  1915,  secondo  il

quale  qualsiasi  banale  manufatto  può  essere  elevato  a  creazione

artistica  se prelevato dall’artista  e posto all’interno di un  luogo  sacro,

come  un museo  o  una  galleria.  Tuttavia,  l’operazione  duchampiana  è

qui  capovolta:  il  lavoro creativo,  immesso al di  fuori del  suo consueto

ambito  ed  inserito  in  un  ambiente  commerciale,  perde  la  sua  aura  a

favore delle ordinarie mercanzie che, musealizzate, acquisiscono nuovi

contenuti.

Il  provocatorio  titolo  della  mostra,  Teoria  del  Valore,  esplicita  la

volontà  di  andare  oltre  l’autore  francese,  aprendo  una  parentesi

sull’effettiva  percezione  dell’arte  contemporanea,  sulla  sua

contestualizzazione ed i suoi molteplici e indefiniti sensi.

http://www.artapartofculture.net/author/maila_buglioni/
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In  tutta  l’esposizione  l’accento  è  posto  sull’ambiguo  termine di  valore

che,  a  seconda  del  contesto  in  cui  è  inserito,  da  quello  economico  a

quell’artistico,  è  investito  di  differenti  significati.  Esplicito  è  il

riferimento  alla Teoria  economica  del  valore  ovvero  a  quella  serie  di

principi  e  concezioni  riguardanti  la  genesi  e  la  determinazione  del

valore,  come  proprietà  delle  merci,  distinta  e  antecedente  rispetto  al

prezzo.

Molti  sono  stati  gli  economisti  che  hanno  avanzato  le  loro  teorie  in

merito,  da  Adam  Smith  a  David  Ricardo.  Non  a  caso  nella  sede

espositiva  è  presente  il  testo  critico  di  Gianni  Garrera  su  Il

Capitale  di Karl Marx.  Il  tedesco,  partendo  dai  concetti  di merce  e

valore  (valore  d’uso  e  valore  di  scambio)  arriva  ad  affermare  che  il

lavoro è alla base di tutta la società capitalista poiché la forza­lavoro è

venduta, per sopravvivere, dagli individui che non possiedono altro che

loro stessi sul libero mercato, ed è acquistata dal capitalista, attraverso

il salario.

Secondo  l’accezione  economica  di  valore,  perfino  un’opera  d’arte  può

essere  assimilata  ad  un’ordinaria  merce  di  scambio,  un  manufatto

acquistabile e, al contempo, invendibile poiché il sito qualunquistico in

cui è immessa la declassa a mero articolo o perfino ad oggetto d’arredo

dell’attività  commerciale,  perdendo  le  sue  qualità  intrinseche  e  la  sua

visibilità.

Scopo ultimo della mostra è  far scaturire nello spettatore  interrogativi

sulla  relazione  esistente  tra  il  lavoro  dell’artista  ed  il  luogo  in  cui  si

trova  ad  interagire  poiché  le  opere  ed  i manufatti  qui  presentati  non

svolgono più la loro tradizionale funzione.

Per  poter  godere  dei  effettivi  lavori  realizzati  per  l’evento  occorre  in

primo luogo acquistare (con un’offerta di almeno €2), presso la CO2, la

mappa  del  centro  storico  capitolino,  realizzata  da  Marco  Morici

(Roma,  1985),  in  cui  sono  segnalati  gli  indirizzi  dei  locali  che  li

ospitano. Muniti della piantina  iniziamo il  tour guidati dalle assistenti
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di galleria.

Il cursore diretto sulle immagini visualizzerà le didascalie; cliccare

sulle stesse per ingrandire.

La prima  tappa  è una macelleria  in  cui  è  ospitata,  sul banco­frigo, La

coppa (2012) in cristallo con base in argento del 1800 di Gianni Politi

(Roma, 1986 – vive e lavora a Roma), da lui recuperata in un mercatino

d’antiquariato.  Al  suo  interno  è  contenuto  del  sangue  animale  che,  a

fine mostra, sarà putrefatto. Un lavoro, questo, in sintonia con la ricerca

di Gianni incentrata sul corpo umano e sullo scheletro. Politi ha scelto

di  esporre  presso  la  CO2  un  acciarino  che  rimanda  ai  suoi  Tools,

strumenti di lavoro rappresentati in grafite su carta intelata.

La seconda sosta è davanti alla vetrina esterna di una gioielleria dove,

accanto  ai  classici  preziosi,  troviamo  Untitle  (100lire)(2011)  di

http://www.artapartofculture.net/new/wp-content/uploads/2012/07/Casini_espositore_3.jpg
http://www.artapartofculture.net/new/wp-content/uploads/2012/07/Giovanni-Oberti_Untitled_100lirediam.28cm_.jpg
http://www.artapartofculture.net/new/wp-content/uploads/2012/07/David-Casini-White-Memory-2010glass-ceramic-coral-organiz-matter-17x15x15-cm.jpg
http://www.artapartofculture.net/new/wp-content/uploads/2012/07/Oberti_collana.jpg
http://www.artapartofculture.net/new/wp-content/uploads/2012/07/Favini_libro.jpg
http://www.artapartofculture.net/new/wp-content/uploads/2012/07/Ettore-Favini_Alcuni-uomini-scrivono-la-storia-altri-la-leggono_recycled-paper_travertine-marble-base_44x31cm_web.jpg
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Giovanni Oberti  (Bergamo,  1982)  che  consiste  in una moneta d’oro

giallo da 18 kt, mai esposta. L’opera ricorda una sua mostra realizzata

con  piccoli  oggetti  d’oro  (es.  chiodi  d’oro  introdotti  nel  muro).

L’indagine  di  Giovanni,  assistente  di  Luca  Vitone,  ruota  attorno  al

concetto di percezione delle cose che normalmente passano inosservate

davanti ai nostri occhi. La sua creazione non è altro che una spicciolo da

100  lire  privo  d’incisione,  un  oggetto  nostalgico  che  si  riallaccia

implicitamente  alla  nostra  storia  nazionale  ed  economica.  Oltretutto,

Untitle  (100lire)  è  l’icona  della  mostra,  scelta  per  l’emblematico

messaggio  che  racchiude,  in  sintonia  con  quello  dell’evento:  l’opera

rappresenta  una  moneta  che  non  ha  alcun  valore  perché  non  ha

inscrizione,  se  non  quello  determinato  dall’oro,  materiale  con  cui  è

realizzata.  In  galleria  Oberti  ha  preferito  collocare  una  collanina  da

uomo in oro giallo, scontato riferimento del reale sito espositivo.

Terza  location  è  una  fornita  libreria  dove  l’udito  del  fruitore  è

immediatamente  catturato  dai  richiami  sonori  di  Deaf  Missile  Zoo

(2012)  di  Francesco  Fonassi  (Brescia,  1986  –  vive  tra  Brescia  e

Venezia) provenienti  da un piccolo  lettore­cd  che  scompare  tra  libri  e

dvd di vario genere. Per Francesco, vincitore nel 2011 della III edizione

del concorso 6ARTISTA insieme a Margherita Moscardini, il suono è il

protagonista  di  tutta  la  sua  produzione  artistica,  in  particolare  è

interessato  alla  registrazione  e  riproduzione  delle  vibrazioni  acustiche

emesse  dalla  natura.  Per  l’occasione  Fonassi  ha  scelto  tre  dvd  di

Frederick  Wiseman,  un  famoso  documentarista  americano,  i  cui

documentari sono distribuiti a livello nazionale solamente dall’esercizio

in questione. Il bresciano ha focalizzato la sua attenzione su video che

parlano di fatica, di forzature e di scontri tra animali e uomini (Zoo), tra

umani e macchine (Missile) e tra i sensi (la Sordità e l’apprendimento

del  linguaggio).  Il  suo  intervento  consiste  nell’eliminare  le  immagini,

visibili  in  galleria  insieme  ai  dvd  originali,  e  la  voce  narrante  per

rielaborare e montare il suono dei tre dvd. Il risultato finale è un’opera

inedita, in cui il fruitore può ascoltare solamente i rumori prodotti dai
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movimenti delle persone e degli ambienti.

Proseguendo arriviamo in un negozio d’abbigliamento, colmo di abiti e

scarpe  maschili  all’ultima  moda,  dove  è  posta  in  un  angolo,  quasi

nascosta, Untitle (2012) di Stanislao Di Giugno (Roma, 1969 – vive e

lavora a Roma). Una scultura in cemento nata grazie alla collaborazione

tra  l’artista  romano  ed  il  negoziante,  che ha  fornito  vecchie  scatole  di

scarpe,  foulard  e  cappelliere  legate  al  passato  dell’esercizio.  Custodie

insignificanti, dal cui calco in gesso e successivo assemblaggio Stanislao

ha  realizzato  l’opera.  Il  lavoro  è  connesso  alle  sue  ultime  ricerche:

partendo  dall’elaborazione  bidimensionale,  ossia  da  un  foglio  di  carta

piegato all’infinito senza passare due volte per la stessa piega, il romano

giunge  a  un  lavoro  scultoreo  elaborato  da  una  matrice  in  alluminio

(realizzata per  l’ultima edizione della Fiera di Roma presso  la  galleria

Tiziana  di  Caro).  La  sua  indagine  si  fonda,  appunto,  sul  recupero  di

oggetti  in  disuso:  dal  semplice  residuo  cartaceo  a  qualsiasi  rifiuto

trovabile in discarica. Di giugno ha scelto di esibire in galleria un paio di

scarpe  da  uomo,  emblema della merce  che  potrebbe  essere  contenuta

nel suo Untitle.

Dai  semplici  calchi di Stanislao si passa all’elaborata  fotografia di Ma

Liang (Shangai, Cina, 1972) immessa all’interno di un frequentato bar,

arredato  con  molti  oggetti  provenienti  da  vecchi  cinema  e  teatri.

Scenografo e fotografo, Ma propone Leaves of Grass #01 (2007­8), una

fotografia ultra  giclee  su d­bond con  cornice di  legno. La provenienza

dal  mondo  dei  set  cinematografici  influenza  fortemente  le  sue

elaborazioni  fotografiche,  caratterizzate  dall’attenzione  costante  nei

confronti  dei  dettagli  e  dalla  creazione  di  molteplici  quinte  teatrali

gremite di vegetazione e personaggi. Presso  la  sede della CO2  l’artista

ha voluto  inserire una  luminaria teatrale a  forma di stella proveniente

dalla collezione della proprietaria del caffè.

Il locale più affine all’ambiente espositivo è il negozio di modernariato,
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dove  David  Casini  (Montevarchi,  Arezzo,  1973)  ha  introdotto,

all’interno di una vetrina, White Memory (2010). L’opera, mai esposta,

consiste  in  un  piccolo  contenitore  in  ceramica  in  cui  è  inserita  un

ampolla  di  vetro,  contenente  a  sua  volta  del  corallo.  La  scelta  di

collocare  in  galleria  l’espositore  a  colonnina  di  una  famosa  marca  di

profumi  è  dovuta  in  primo  luogo  alla  possibilità  di  sfruttare  la  sua

funzione  di  contenitore  ovvero  come  teca  in  cui  inserire  il  lavoro.

Inoltre,  tale  oggetto  è  in  linea  con  la  sua  produzione  imperniata

sull’armonioso  connubio  tra  elementi  naturali  (corallo)  e  artificiali

(vetro,  ceramica)  creando  una  sorta  di  micro­scrigni  da  custodire

gelosamente.

Il  tour  si  conclude  presso  un’annosa  libreria  dove,  all’interno  di  una

vetrina  accanto  a  centinaia  di  libri  antichi,  è  esposta  Alcuni  uomini

scrivono la storia, altri la leggono (2012) di Ettore Favini (Cremona,

1974).  Prendendo  spunto  dal  concetto  di  storia  e  dal  libro  Le

mediatzioni  storiche  di  Cesare Balbo  (ed.  1855)  visibile  in  galleria,

Ettore ha elaborato un basamento  in marmo su  cui  sono adagiati  150

fogli  di  carta  riciclata,  metafora  dei  150  anni  della  storia  dell’Italia

unita.  Insieme  a  fatti minori  di  cronaca,  documentati  e  pubblicati  su

quotidiani  e  riviste,  è  posta  una  lettera  proveniente  da  un  carteggio

epistolare dell’artista con una sua amante. In quest’occasione lo stesso

artista  s’improvvisa  storico  individuando  le  fonti  e  selezionando  gli

avvenimenti.  Tuttavia,  invece  di  interpretare  e  spiegare  gli  eventi

storici, li annienta, macerandoli in acqua secondo il classico processo di

riciclo  a  mano  della  carta  compiuto  presso  una  cartiera  artigiana  di

Fabriano. Un azione necessaria poiché le fonti di tali atti provengono da

archivi  e  anagrafi  di  comuni  italiani  andati  distrutti.  Gli  avvenimenti

così  cancellati  rivivono  simbolicamente  nei  fogli  riciclati  dallo  stesso

Favini,  divenendo  pagine  bianche  dove  poter  scrivere  la  nuova  Storia

della nostra nazione.

Abbiamo  intervistato  Giorgio  Galotti,  gallerista  della  CO2  Gallery  di
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Roma, proprio su alcuni punti­chiave della mostra.

Giorgio,  Teoria  del Valore  si  basa,  appunto,  sul  concetto  di

valore:  un  termine  molto  ambiguo,  che  assume  diversi

significati (dote, virtù, valuta, misura di grandezza) a seconda

del contesto in cui è inserito. Dalla nozione di valore inteso in

senso  economico  ovvero  come  valore  economico  di  una

merce  venduta  in  un  qualsiasi  negozio  e/o  in  galleria,  al

valore  interpretato  come  qualità  intrinseca  riferita  a  un

qualsiasi oggetto e/o un’opera d’arte. Tuttavia,  in entrambi i

casi  si  può  parlare  di  MERCE  DI  SCAMBIO.  Come mai  hai

voluto  riflettere  su  questo  ampio  concetto?  Da  cosa  è

scaturita questa riflessione?

“Sono  una  persona  che  gira  molto  per  gallerie,  musei,  mostre  in

generale  e  negli  ultimi  tempi  mi  sono  trovato  molto  spesso  a

riflettere  di  fronte  a  un  oggetto  che  veniva  celebrato  dalla  sua

collocazione. Questo accade con qualunque opera d’arte che, vista in

galleria  o  in  un  contesto  museale,  appare  più  bella  di  come  sia

realmente.  Lo  stesso  processo  avviene  con  le  merci  esposte  nei

negozi. La riflessione parte da questo. Una volta uscito dal contesto

della  esposizione  l’opera  d’arte  può  diventare  particolarmente

brutta,  così  come  accade  con  un  paio  di  scarpe  che  fuori  dalla

vetrina diventano oggetto d’uso quotidiano,  fino a non vederle più

per la loro forma.”

Per l’occasione sono stati scelti sette artisti molto diversi tra

loro  per  formazione,  generazione  e  prassi  operativa.  E’  un

caso  che  ci  siano queste ampie divergenze  tra  loro o  è  stato

voluto?

“Assolutamente  voluto.  Avremmo potuto  scegliere  tra  centinaia  di

artisti.  Siamo  ovviamente  partiti  dagli  artisti  della  galleria  che

avessero delle peculiarità con le attività commerciali coinvolte.
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Chi  ha  girato  per  i  negozi  che  hanno  ospitato  le  opere  si  sarà

certamente  reso  conto di  come ogni opera  scompariva,  totalmente

assorbita dal contesto.

Nessun collezionista avrebbe mai  comprato  l’opera esposta  in uno

di questi negozi se non per una scelta da feticista dell’oggetto.”

In base a quali principi sono stati selezionati gli artisti?

“Come  dicevo  prima,  sono  stati  scelti  i  luoghi  e  poi  gli  artisti  da

coinvolgere, partendo dagli artisti che collaborano con la galleria. A

ogni  artista  è  stato  assegnato  un  luogo  in  base  alle  peculiarità  del

suo processo creativo.”

Inoltre, sono stati scelti 7 diversi tipi di esercizi commerciali

(un  bar,  una  macelleria,  un  negozio  di  abbigliamento,  una

gioielleria,  due  librerie)  distanti  dal  mondo  dell’arte,  ad

eccezione  del  negozio  di  modernariato.  In  base  a  quale

principio sono stati scelti?

“L’intento  era  quello  di  coinvolgere  luoghi  non  convenzionali  per

l’arte,  il  più  comune  possibile  e  che  avessero  una  forte  accezione

storica in termini di attività.

La gioielleria, come avrai notato, non è una gioielleria classica, ma

piuttosto  un  luogo  di  commercio  dell’oro.  Il  negozio  di

abbigliamento è uno dei più belli e storici di quella zona, la libreria è

l’unica in zona che ha una forte connotazione con il passato e i libri

storici e così via.”

Immettere  l’opera d’arte all’interno di un semplice esercizio

commerciale  è  un  operazione  diametralmente  opposta

rispetto  a  quella  effettuata  da  Macel  Duchamp  con  i  suoi

ready­made,  il  quale  introduceva  oggetti  qualsiasi  prelevati

dal  loro contesto nello spazio espositivo elevandoli ad opere

d’arte. Inoltre, ogni artista ha scelto un oggetto ‘tipico’ di quel
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determinato negozio per prelevarlo ed immetterlo all’interno

della galleria.

Se il padre del ready­made puntava a mettere in crisi il valore

tradizionale  dell’opera  d’arte  contestandone  lo  statuto  ed  il

senso,  che  significato  ha  oggi  effettuare  l’operazione

contraria ovvero immettere una già decretata opera d’arte in

un contesto puramente commerciale?

“Credo sia  importante oggi aprire delle riflessioni sul significato di

opera d’arte. Tornare alla base. Quello che ha fatto Duchamp e che

poi ha seguito Manzoni, sono state delle prese di coscienza del ruolo

dell’artista. Conoscere  il potenziale di  cosa volesse dire  firmare un

orinatoio o un barattolo di merda era il vero processo di crescita e di

lettura  di  quel  momento  storico.  Questo  progetto  va  al  contrario

perché  da  allora  l’artista  si  è  sentito  protetto  dietro  a  questo

principio,  dietro  a  quello  che  viene  definito  con  il  termine

“concettuale”. Oggi tutto ciò che non si comprende viene giustificato

dall’esistenza  di  questo  termine. Ma  quella  parola  è  nata  e morta

effettivamente  con  loro  e  con  quelle  operazioni.  Già  Beuys

potrebbe  non  rientrare  in  questa  classificazione.  Trovarsi  oggi  di

fronte ad un libro ben esposto o un oggetto incorniciato, può invece

non avere proprio senso. Volevo che fosse chiaro che qualsiasi cosa

che viene sistemata sotto un faretto in un ambiente sacro come è la

galleria, può diventare “opera d’arte”. Eppure  le vere opere, su cui

gli  artisti  hanno  lavorato,  sono  disperse  per  Roma,  in  un  circuito

complesso, rese quasi invisibili e ridicole.”

Qual  è  lo  scopo  di  questa  operazione?  Forse  una  maggiore

visibilità  dell’opera  d’arte  in  quanto  la  creazione  artistica,

non  essendo  più  collocata  nel  suo  contesto  d’appartenenza

viene  immessa  direttamente  nel  circuito  commerciale,

diventando  maggiormente  visibile/fruibile  al  pubblico  di

massa e quindi più appetibile?
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“Questa operazione non ha nulla di  commerciale ma è  fortemente

connotata dal valore commerciale di un’opera. Le opere sistemate in

quei negozi non sono per niente appetibili, anzi. Abbiamo ricevuto

richieste di acquisto per gli oggetti esposti, ma nessuna richiesta per

le opere vere e proprie sistemate nei negozi. Anche le targhette degli

oggetti sono state messe in vendita.

L’unica  cosa  effettivamente  venduta  è  stata  la  mappa  fatta  da

Marco Morici  in  tiratura  limitata  e  il  testo  di Gianni Garrera  in

edizione unica. Le uniche due vere opere esposte in galleria.

Il significato come vedi esce da sé: l’oro luccica ancora.”

 Info:

CO2 Gallery,

Via Piave, 66 – 00187 – Roma

tel +39 06 45471209 – f +39 06 45473415

http://www.co2gallery.com – info@co2gallery.com

 

4 Comments To "Teoria del valore, ovvero quando l’opera d’arte diventa una semplice merce di

scambio"

#1 Comment By Enrico On 27 luglio 2012 @ 21:07

Geniale. Avrei voluto vederla dal vivo. Bravi voi a seguire queste

iniziative. Bisogna uscire dall idea che tutto puo andar bene. Bravi

#2 Comment By marcello carriero On 3 agosto 2012 @ 07:10

bravi, mi sarebbe piacuito vedere nel sito anche l’opera di Di Giugno.

#3 Comment By Paolo III On 9 agosto 2012 @ 16:22

http://http//www.co2gallery.com
mailto:info@co2gallery.com
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un lavoro ben fatto e ben scritto. Complimenti e il piacere di leggere.

Paolo III

#4 Comment By claudio castellani On 25 agosto 2012 @ 16:47

Eppure negli scritti sull’arte Marx ed Engels sostengono

che in una società comunista non esistono artisti

di professione, ma persone che tra l’altro dipingono,

o scrivono poesie. ecc.

C’è da meditare su questa riflessione.

saluti claudio.monopoli. 25/8/2012.
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Colosseo­news
di Luca Barberini Boffi | 27 luglio 2012 | 360 lettori | No Comments

Ci siamo: martedì 31 luglio 2012

(alle  ore  15.30:  solo  per  gli

accreditati)  al  MiBAC,  il

Ministro  per  i  Beni  e  le Attività

Culturali,  sapremo:  finalmente

ci  sarà  dato  conto  della

questione Anfiteatro Flavio (il

Colosseo,  insomma)…  Lorenzo  Ornaghi,  Diego  Della  Valle,  la

Soprintendente  per  i  Beni  Archeologici  di  Roma,  Mariarosaria

Barbera  e,  ovviamente,  il  Sindaco  di  Roma  Gianni

Alemanno illustreranno  alla  stampa  gli  aggiornamenti  del  “Progetto

Colosseo”.

In  attesa  dei  doverosi  chiarimenti  dopo  le  tante  polemiche  in merito

alla sponsorizzazione e del restyling Della Valle, attendiamo fiduciosi e

vi faremo sapere…

Per accrediti: ufficiostampa@beniculturali.it

Ufficio Stampa del MIBAC : ufficiostampa@beniculturali.it

Altro  sull’Anfiteatro  Flavio:

http://www.beniculturali.it/mibac/opencms/MiBAC/sito­

MiBAC/Luogo/MibacUnif/Luoghi­della­

Cultura/visualizza_asset.html?id=23633&pagename=57

http://www.artapartofculture.net/author/luca-barberini-boffi/
mailto:ufficiostampa@beniculturali.it
mailto:ufficiostampa@beniculturali.it
http://www.beniculturali.it/mibac/opencms/MiBAC/sito-MiBAC/Luogo/MibacUnif/Luoghi-della-Cultura/visualizza_asset.html?id=23633&pagename=57
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