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Massimo Siragusa: Teatro d’Italia e altri
racconti. L’intervista

di Sandro Fogli | 2 ottobre 2012 | 238 lettori | No Comments

Venerdì  28  settembre Massimo Siragusa ha parlato  a Venezia del  suo

libro fotografico Teatro d’Italia nella splendida cornice della Basilica dei

Santi Giovanni  e Paolo,  una delle  chiese  più  straordinarie  di Venezia.

L’incontro  si  è  svolto  nell’ambito  del  workshop  con  il  fotografo

organizzato da Landscape Stories  in occasione della  13ma Biennale di

Architettura di Venezia.

Il cursore diretto sulle immagini visualizzerà le didascalie; cliccare

sulle stesse per ingrandire.

La  presentazione  è  per  noi  l’occasione  di  riproporvi  un’intervista  con

questo autore nato a Catania nel 1958 ma trasferitosi a Roma da tanti

anni, che ha iniziato a lavorare come fotografo professionista nel 1987,

vantando partecipazioni a mostre e kermesse in tutto il mondo nonché
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tante  pubblicazioni:  tra  le  ultime  fatiche,  questo  libro,  frutto  di  un

viaggio iniziato più di cinque anni fa e in parte visto attraverso alcune

sue  mostre,  che  restituisce  immagini  accattivanti,  che  raccontano

l’Italia,  luoghi  più  o  meno  famosi,  piazze  antiche  e  più  moderne  del

nostro paese.

L’intervista    –  iniziava  proponendo  una  lettura  della  “bella  serie  su

alcune  delle  principali  biblioteche  italiane“,  di  Siragusa,  “grandi

stampe piene, frontali, che riempiono l’inquadratura con un’infinità di

dettagli  sui  quali  l’occhio  del  visitatore  può  soffermarsi“;  ma

affrontando anche altri interessanti argomenti.

Ve la riportiamo di seguito.

(…) Massimo  sembra  scegliere  con  cura,  per  la  sua  indagine

fotografica, soggetti per  loro natura già carichi di appeal sui

quali  poi  intervenire  con  la  sua  personalissima  visione

fotografica.  Ecco  allora,  oltre  a  Biblioteche,  anche  Giardini

d’Italia o Leisure time.

“Ho  iniziato  come  fotoreporter,  ma  già  da  subito  sentivo  stretta

quella  necessità  eccessivamente  documentativa.  Il  primo  vero

lavoro,  22  anni  fa,  è  stato  un  progetto  impegnativo,  anche  questo

completamente autoprodotto, Bisogno di miracoli, durato circa  tre

anni, durante  i quali ho viaggiato per  l’Italia sui  luoghi dove fedeli

s’incontravano  in  devozione  per  un’apparizione,  un  veggente,  una

madonna  sanguinante… E’  stato molto  complesso e difficile  anche

per  la natura stessa di questi gruppi che non sempre accettano un

fotografo…Per accentuare l’aspetto mistico, religioso avevo lavorato

con  una  pellicola  bn  all’infrarosso  che  mi  permetteva  di  ottenere

stampe  dai  toni  falsati,  come  di  un’altra  dimensione.  Era  una

tecnica  per me  funzionale  al messaggio …ma  contraria  alle  regole

classiche del fotogiornalismo”.

Da  subito  Siragusa  ha  sentito  il  bisogno  sperimentare  e  di
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stare dentro il mondo della fotografia professionale con una

propria precisa identità ed una propria specifica visione:

  “ …  se  si  ha  una  direzione  chiara,  se  si  fa  bene  il  proprio  lavoro,

prima o poi le cose accadono”.

La  svolta  comincia  con  un  lavoro  sul  circo  e  con  le  prime

chiamate da gallerie e committenti.

“Il  circo  è  stata  una mia  scommessa.  La mia  agenzia  era  convinta

che non fosse un tema interessante e vendibile”.

Necessità  personali  hanno  poi  imposto  che  tralasciasse  per

un  lungo  periodo  la  ricerca  puramente  artistica  e  qualsiasi

pensiero di lavoro artistico:

“Sono  stati  4  anni  di  duro  lavoro  quotidiano,  da  fotoreporter,  che

però hanno  fortemente  contribuito  a  formarmi professionalmente,

ad  insegnarmi una  rigorosa disciplina  sul  lavoro  e  un metodo  che

mi  sarebbe  poi  tornato  utilissimo  per  affrontare  ogni  nuovo

progetto.  Mi  hanno  insegnato,  quegli  anni,  a  non  dispedere  le

energie e arrivare al risultato. Molti giovani falliscono proprio per la

mancanza di una rigorosa auto­disciplina sul lavoro”.

Dal  reportage  che  necessitava  una  presenza  ravvicinata  al  soggetto

Massimo  Siragusa  si  è  progressivamente  allontanato,  allontanandosi

anche fisicamente dai soggetti delle sue fotografie, per avere una visione

distante e più allargata. L’inquadratura si è riempita anche dello spazio

esterno,  che  prima  era  escluso,  e  sono  entrati  mille  particolari  a

raccontare e ad arricchire la scena.

Anche  l’approccio  al  colore  è  cambiato.  Da  fortemente  contrastato,

quasi  urlato,  è  diventato  tenue,  leggero,  pastello,  con  quella  sua

caratteristica leggera sovraesposizione che dà un respiro di luce ai suoi

quadri fotografici.
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Temi  scelti  ed  approccio  estetico  sono  andati  verso  una  direzione  più

matura,  e…  anche  più  appetibile  per  il  mercato  dell’arte:  oggi  le  sue

stampe  sono  in musei,  gallerie  e  collezioni private,  oltre  a percorrere,

come classiche fotografie, tutto il normale percorso editoriale.

“Sono  molto  rigoroso  sulle  tirature  delle  mie  stampe:  due  soli

formati  e  5  copie  massimo  per  formato.  Certo,  considerando  che

uno  degli  specifici  della  fotografia  è  proprio  la  sua  riproducibilità

all’infinito,  la  tiratura  è  un  pò  una  finzione…  o  una  regola,  se

vogliamo,  che  la  fotografia  si  è  data  per  accedere  al  mercato

dell’arte”.

La  fotografia  è  certamente un’immagine  che deve  viaggiare  sui  propri

specifici media, ma è anche una stampa, un’oggetto e dunque anche un

oggetto di  desiderio  e di  possesso.  Immagini  come quelle di Massimo

segnano  un’epoca  ed  entrano  con  pieno  titolo  nel  mercato  del

collezionismo e dell’arte…

“Soprattutto  per  chi  comincia,  oggi  non  ci  sono  più  spazi  per

lavorare e guadagnare con la fotografia nell’editoria e nel reportage:

fotografie  e  video  si  pubblicano  sul  web  in  tempo  reale.  Il

fotogiornalismo come lo abbiamo conosciuto appartiene ad un’altra

epoca  storica… ma  contemporaneamente  alla  sua  fine  è  nato  uno

spazio artistico che prima non esisteva quando ho cominciato”.

Quanto è importante la camera nel linguaggio fotografico?

“Lo  strumento  che  usi  è  certamente  funzionale  alle  immagini  che

vuoi fare. Per le mie foto di oggi non potrei certo usare una Leica 35

o digitale, perfetta invece per un racconto di reportage. Ho usato a

lungo  il  banco  ottico,  sia  per  la  correzione  delle  linee  che  per  la

maggiore incisione che mi consentiva. Il banco, poi, mi consente di

reggere  molto  meglio  la  sovraesposizione  pur  continuando  a

leggere, anche nei toni chiari, tutti i dettagli che includevo.
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Da qualche tempo sono passato al digitale, la cui qualità è diventata

veramente  sorprendente.  Ho  un  dorso  Phaseone  che  abbino  alla

Silvestri o che monto su una camera reflex, sempre Phaseone”.

Tu sei siciliano e per di più di Catania, una città con una forte

personalità,  con un grande  fermento creativo, basti pensare

agli artisti  che ha prodotto nei vari  campi, dalla musica alla

letteratura alla fotografia: quanto è stata importante nella tua

crescita umana e artistica?

“Catania  è  una  città  sufficentemente  piccola  perchè  le  persone

possano incontrarsi, comunicare, scambiarsi idee, crescere insieme.

Nello  stesso  tempo è abbastanza grande per  lasciarti  lo  spazio che

desideri, non è oppressive, non ti controlla, ti lascia libero. Tuttavia

rimane ovviamente un orizzonte chiuso per chi ha dei sogni troppo

grandi ed allora bisgna emigrare là dove quei sogni hanno speranze

di realizzarsi, Milano, Parigi, New York… il mondo intero…”.

Qualcosa  del  genere,  mi  viene  da  pensare,  è  accaduta  negli  anni

settanta­ottanta  a  Modena  e  dintorni  (Ghirri,  Fontana,  lo  scrittore

Manfredi,  …):  abbastanza  vicini  per  scambiarsi  sogni  e  progetti,

abbastanza lontani ed isolati per costruire in silenzio.

Consigli per un giovane?

“E’ molto difficile vivere di fotografia professionale, gli spazi si sono

chiusi, l’editoria è in crisi, dunque è importante per prima cosa una

base economica solida e nessuna responsabilità familiare…

Il primo elemento essenziale per  chi  vuole essere autore è  sempre

quello di essere in sintonia con sè stessi, fare ciò che è congeniale al

proprio essere”.

E mi torna in mente una frase del mio maestro spirituale, il navigatore

solitario Bernard Moitessier: “I guai cominciano quando tradisci te

stesso”.
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Occorre  dunque  conoscersi  senza  raccontarsi  menzogne,  cercare  di

tessere un  filo costante  tra ciò che si è e ciò che si  fa. Non si possono

dunque fare foto di viaggio se si ama la comodità del quartiere, non si

possono  fare  ritratti  se  si  ha  un  animo non  comunicativo,  non  si  può

fare pubblicità se si affida alla fotografia un messaggio etico.

“Poi occorre trovarsi dei solidi riferimenti nel mondo professionale

che  si  desidera  percorrere.  Nell’arte  è  importante  un  rapporto

costruttivo  con  un  gallerista  o  un  curatore…,  fare  un  percorso  da

soli  mi  sembra  molto  molto  difficile.  Queste  figure  sapranno

aiutarci  a  crescere  professionalmente  e  a  farci  capire  le  precise

regole di quel mondo.

Un’altra cosa che paga molto è un dialogo­confronto con uno o due

colleghi  che  si  stimano,  punti  di  riferimento  con  cui  scambiarsi

opinioni e critiche sui propri lavori.”

Massimo Siracusa vive a Roma. Le sue  fotografie sono apparse sulle

migliori  testate  internazionali.  Ha  firmato  numerose  campagne

pubblicitarie, e insegna fotografia presso diverse scuole. Ha esposto in

Italia  e  all’estero,  ha  vinto  quattro World  Press  Photo,  è membro  di

Contrasto  dal  1990  ed  è  autore  di  vari  libri.  L’ultimo  presentato  è  il

citato Teatro d’Italia, 34 x 29 cm, 150 pagine, 77 fotografie a colori,

cartonato (35 Euro) edito da Contrasto.
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Fashionality da Camera 16. Complicità tra
fotografia e moda

di Francesca Caputo | 2 ottobre 2012 | 266 lettori | 1 Comment

Ad  uno  sguardo  superficiale,  l’articolato  universo  della  moda  viene

spesso  ricondotto  semplicisticamente  all’abito.  Allo  stesso  modo,

l’immagine di moda è sovente liquidata come mera informazione visiva

sul prodotto.

In  realtà, questi due mondi,  solo apparentemente così distanti, hanno

in  comune  molteplici  aspetti  di  ricerca,  innanzitutto  quello  di

raddoppiare la nostra vita in immagine.

Da  sempre  i  territori  della  moda  e  della  fotografia  si  potenziano  per

osmosi,  mediante  un  complesso  intreccio  di  pensieri  e  suggestioni

capaci  di  alimentare  l’immaginario  collettivo,  suggerendo  e  ispirando

comportamenti sociali, cultura visuale e ricerca artistica.

Queste  considerazioni  sono  il  fulcro  intorno  a  cui  ruota  la  mostra

Fashionality,  allestita  negli  spazi  milanesi  di  Camera  16

contemporary art (fino al 27 ottobre 2012).

Il cursore diretto sulle immagini visualizzerà le didascalie; cliccare

sulle stesse per ingrandire.
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La  collettiva,  con  la  curatela  di  Francesca  Spiller  e  Carlo

Madesani,  segue  proprio  l’intrecciarsi  di  questi  due  mondi,  per

raccontare  i  percorsi  eterogenei  della  recente  immagine  di  moda

mediante  l’individuazione di  idee  chiave  che  appartengono da  sempre

anche all’identità concettuale ed estetica del medium fotografico.

Attraverso  la  selezione  di  alcuni  lavori  di  giovani  autori  –  Andrea

Artemisio,  Olga  Cafiero,  Luca  De  Santis,  Claudia  Grassi,
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Márton Perlaki, Brea Sounder e il video di Scanderebechart – si

tende a costruire un percorso plurale che, nelle singole scelte artistiche

e  sul  solco  tracciato  dai  grandi maestri,  sperimenta  una  possibilità  di

comportamento. Le  immagini  di moda presentate,  propongono  infatti

stili  e  modi  di  essere,  guardando  alla  moda  come  desiderio  di  auto­

espressione della propria  identità,  anche al di  fuori dei  canoni  sociali,

che la fotografia costruisce e rende tangibile.

La  volontà  di  cercare  il  lato  meno  effimero  della  moda  è  d’altronde

rilevata  dalla  scelta  dei  curatori  di  giustapporre,  senza  soluzione  di

continuità,  gli  scatti  di  autori  maggiormente  legati  alla  fotografia  di

moda con altri raramente riconducibili ad essa.

I lavori di Brea Sounder, mixano profondità illusoria e piattezza – nella

meticolosa  composizione  e  sovrapposizione  di  ombre  dense,

rappresentazioni frammentate delle parti del proprio corpo, conchiglie,

stoffe, oggetti, – componendo scene surreali e minimaliste. Il risultato è

un  annullamento  dello  spazio  liminale  tra  regno  illusorio  delle

apparenze, mondo materiale ed estetico.

In Sunburn in Naples, primo scatto dedicato al progetto di ricerca sulle

sue  origini  e  la  conservazione  della  memoria,  la  schiena  dell’artista

mostra  i  segni  delle  scottature  del  sole  partenopeo  sulla  sua  pelle

candida,  ereditata  dal  nonno  irlandese.  L’immagine  condensa  il

desiderio  di  entrare  in  connessione  con  le  sue  radici  italiane  e

l’incapacità di farlo pienamente.

Anche  gli  scatti  di  Andrea Artemisio mostrano  numerose  connessioni

con  la  storia  dell’arte.  Come  fossero  sculture  iperrealiste,  le  modelle

protagoniste del servizio Talenti sul Set 16, prive di trucco, sono isolate

all’interno di stanze bianche e vuote.

Alla  maniera  di  un  collezionista,  Olga  Cafiero  assembla  nelle  sue

composizioni,  oggetti  eterogenei:  ritratti  di  temporalità  ambigue,
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animali che evocano mondi magici e al tempo stesso inquietanti, perché

accostati a soggetti solo apparentemente contrastanti come macchinari

moderni  che,  al  tempo  stesso,  assumono  l’aspetto  di  decorazioni  del

passato.  Alla  ricerca  di  quelle  tensioni  sotterranee  che  nascono  dalla

creazione del proprio stile, fatto di abbinamenti e accostamenti insoliti,

dettati dal proprio gusto, dalle proprie passioni, dal proprio interesse.

Le  composizioni  di  Luca  De  Santis  evidenziano  i  modelli  di

comportamento  della  realtà  quotidiana:  una  società  veloce,

sovraffollata,  individualistica,  bombardata  dalla  dis­informazione

mediatica che sollecita il consumo di riflessioni conformate.

Così,  nei  suoi  scatti,  corpi,  profili  di  figura  umana  o  porzioni  di  esse,

sono  arretrati  in  secondo piano  rispetto  all’assemblaggio  del  flusso  di

oggetti­pensieri­fantasie, che prendono forma, a diverse profondità, nel

collage  di  ritagli,  disegni,  segni  colorati,  che  sembrano  dilatare  e

deflagrare su scenari post­urbani.

Ne emerge una ricognizione trasversale  in grado di cogliere gli  innesti

tra moda e arte, abbracciando anche rimandi  linguistici alla cultura di

strada,  al  cinema, alla  letteratura,  alla musica e alle  arti  visive,  che  in

definitiva costituisce lo scenario della nostra contemporaneità.

Lo  sguardo  dei  giovani  autori  consente,  non  solo  l’individuazione  di

idee  e  modelli  operativi  entro  il  panorama  della  fotografia  di  moda

contemporanea, ma  la verifica di quel  complesso  fenomeno che mette

in  connessione  l’insieme  delle  scelte  attraverso  cui  prende  corpo  e

struttura il nostro modo di essere al mondo.
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1 Comment To "Fashionality da Camera 16. Complicità tra fotografia e moda"

#1 Comment By Marco On 3 ottobre 2012 @ 09:15

esistere nel mondo per essere forme organiche in contemporaneità: non

importa se in stasi o movimento se di frutta o di frutto se di ragione o di

prodotto l’importante e coglierne il valore senza pregiudizio alcuno.

Bene, a presto
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So critical so fashion: quando la moda
diventa etica

di Laura Elia | 2 ottobre 2012 | 385 lettori | No Comments

La moda  può  essere  tutta  un’altra  cosa  rispetto  a  quella  che  ci  viene

proposta  quotidianamente  sulle  passerelle  “griffatissime”  di  tutto  il

mondo.  Gli  abiti,  i  bijoux  e  gli  accessori  possono  anche  essere

artigianali,  prodotti  con  materie  prime  locali  certificati,  con  tessuti

biologici e di basso impatto ambientale.

Il cursore diretto sulle immagini visualizzerà le didascalie; cliccare

sulle stesse per ingrandire.

Un“altra moda”, critica e indipendente appunto, da cui prende il nome

la manifestazione So Critical So Fashion che si è appena svolta a Milano

all’interno della Fashion Week, la settimana della moda milanese.

La  manifestazione,  giunta  quest’anno  alla  sua  terza  edizione,  ruota

intorno ad una produzione che vuole dare un’impronta etica e solidale a

http://www.artapartofculture.net/new/wp-content/uploads/2012/10/foto2.jpg
http://www.artapartofculture.net/new/wp-content/uploads/2012/10/foto1.jpg
http://www.artapartofculture.net/author/laura-elia/
http://www.criticalfashion.it/
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tutto  ciò  che  riguarda  accessori  e  abbigliamento,  nel  rispetto  della

qualità  della  vita  dei  lavoratori  e  delle  esigenze  del  consumatore

moderno  sempre  più  attento  alla  storia  ed  alla  qualità  del  prodotto,

senza rinunciare a bellezza, innovazione e tendenze del momento.

Protagonisti dell’evento stilisti,  artigiani e designer che hanno esposto

al pubblico (5000 visitatori,il 43% in più rispetto al 2011) la loro merce,

risultato  di  una  precisa  ricerca  di  materiali  (riciclati  o  di  riuso,  filati

biologici  o  naturali,  privi  di  coloranti  inquinanti  e  dannosi  per

l’ambiente), di un’attenta scelta di packaging e di una distribuzione che

rispetta l’impatto etico, ambientale e sociale.

Tra  le  novità  di  questa  edizione  i  Gioielli  aromatici  di  Lalu,

accessori  creati  con  spezie  incastonate  in  resine  colorate  che  ne

mantengono l’aroma e Ligneah: una linea di borse, portafogli, cinture

e cappelli realizzata con sottilissimi fogli di legname certificato FSC, che

lo rendono morbido al tatto. La soluzione permette di sostituire la pelle

animale con un materiale naturale, migliorando il rapporto tra moda e

ambiente.

Oltre  ai  momenti  di  incontro  per  gli  addetti  ai  lavori  e  gli  esperti  di

moda,  all’interno  della  manifestazione  non  sono  mancati  eventi,

incontri,  e  laboratori  aperti  a  tutti.  Tra  questi  un  workshop  in  cui  i

visitatori hanno potuto realizzare e personalizzare abiti e accessori etici

ed  ecologici  e  uno  shooting  professionale  dove  i  partecipanti  si  sono

sottoposti  ad  una  seduta  di  make­up  personalizzato,  realizzato  con

cosmetici biologici e naturali.

So Critical So Fashion si propone quindi come un nuovo made in Italy,

che  presenta  una  moda  dall’alto  valore  aggiunto,  unendo  etica  ed

estetica,  qualità  e  innovazione  in  netta  controtendenza  con  la  moda

delle grandi griffe. Critical dunque, ma non per questo meno fashion.
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La sardinha è nossa! Lisbona rende
omaggio al piatto nazionale

di Pino Moroni | 2 ottobre 2012 | 278 lettori | No Comments

Lasciato  l’arco degli uomini  illustri,  lungo  la via Augusta, che  taglia  la

Baixa Pombalina, quartiere gioiello di Lisbona, dichiarato di pubblico

interesse  dal  1978,  la  sorpresa  ci  coglie  di  fronte  al  palazzo  della

Fondazione Millennium bcp.  Impresso sulla  facciata di questo palazzo

signorile di  colore  rosato un banco di  sardine di  colore blu  e  viola,  in

fuga da destra  a  sinistra,  tra  le  porte  e  le  finestre  e  lungo  la  linea del

tetto.

Il cursore diretto sulle immagini visualizzerà le didascalie; cliccare

sulle stesse per ingrandire.

E’ l’insegna della mostra “A sardinhia è nossa” in uno spazio espositivo

di 365 m2, su due piani: 193 disegni originali, parte di 300, selezionati

tra 3526 partecipanti di 16 paesi, frutto di un concorso atto a dare le più

http://www.artapartofculture.net/new/wp-content/uploads/2012/09/P9074851.jpg
http://www.artapartofculture.net/new/wp-content/uploads/2012/09/P90748491.jpg
http://www.artapartofculture.net/new/wp-content/uploads/2012/09/P90748481.jpg
http://www.artapartofculture.net/new/wp-content/uploads/2012/09/P90748471.jpg
http://www.artapartofculture.net/author/pino_moroni/
http://www.facebook.com/fundacaomillennium/app_116337408450102


6/10/2015 art a part of cult(ure) » La sardinha è nossa! Lisbona rende omaggio al piatto nazionale » Print

http://www.artapartofculture.net/2012/10/02/la­sardinha­e­nossa­lisbona­rende­omaggio­al­piatto­nazionale/print 2/3

svariate  interpretazioni  della  forma  –  sardina.  All’interno,  in  un

ambiente luminoso e caldo, con i riflessi delle porte finestre, gruppi di

contenitori  in  polistirene,  come  quelli  del  pescato  giornaliero,  che  va

dalle barche direttamente al mercato, con dentro un blocco di materiale

plastico  trasparente,  contenente  imprigionate  una  o  più  sardine,

pregevoli  creazioni di artisti di  tutto  il mondo. La sua  lettura, da ogni

lato, può diventare tridimensionale. Su tutto il muro di fondo scritta in

ogni lingua la frase “La sardina è nostra” con simpatiche varianti, frasi

brevi di molto significato.

Girando  tra  le  istallazioni  si  scopre  la  multiforme  creatività  artistica

degli autori. Così la sardina diventa pezzo di cioccolata ricoperto a metà

dalla  pelle  del  pesce,  guerriero  crociato  con  l’elmo  e  la  maglina  di

metallo come squama di protezione, apri scatola nella bocca e le pinne,

battello  e  caravella,  ferro  da  stiro  e  sirena,  cova  di  gatti  e  frate  con

chierica, buffo omino con baffi e mandolino ecc.. Al piano di sopra nella

penombra delle  tende finestre uno sfavillio di contenenti e contenitori

tra  i  quali  emergono  illuminate  le  sardine  in  tre  dimensioni  (dalla

ballerina  di  flamenco  all’insegna  del  plato  do  dia,  da  un  dirigibile  ad

una marca di scatolette di sardine, ecc.).

La  sardina  è  un  elemento  storicamente  legato  a  Lisbona  dal  punto  di

vista  culturale  ed  economico.  Tra  il  I°  e  il  V°  secolo  d.C.  le  fabbriche

Olisipo  producevano  conserve  di  pesce,  con  spezie  pregiate,  la  cui

composizione  aveva  il  90%  di  sardine  e  venivano  esportate  in  tutto

l’impero romano in anfore di ceramica.

La  sardina ha un corpo ovale oblungo, mascella  inferiore preminente,

occhio  grande,  pinna  dorsale  e  squame  ventrali  appuntite,  di  colore

azzurro argenteo, può misurare fino a 20­25 cm. Vive, in banchi fitti di

migliaia di individui, nel Mediterraneo e nell’Atlantico tra la Manica ed

il Senegal. Viene pescato dall’Italia, dalla Spagna e dal Portogallo, con

reti  a  strascico  o  di  circuizione  (60­80  mila  quintali).  Alimenta  una
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fiorente industria conserviera. Consigliato dai nutrizionisti perché pesce

ricco di acidi grassi essenziali omega 3, è un po’ il simbolo gastronomico

del Portogallo.

Scopo della Fondazione Millennium bcp è quello di migliorare l’aspetto

culturale della città, diventata  fortemente turistica e vivificare  la parte

più  centrale,  la  Baixa.  La  galleria  del  palazzo  in  via  Augusta  è  stata

inaugurata  con  la mostra  “La  sardina  è nostra”. La  sardina  è  anche  il

simbolo  della  Festa  annuale  di  Lisbona  e  contende  il  primato,

nell’ambito  dei  piatti  della  ristorazione  locale,  al  baccalà,  che  viene

cucinato in centinaia di modi.

Si  può  visitare  poi  l’esposizione  permanente  del  nucleo  archeologico

della  Fondazione,  costituita  nei  sotterranei,  con  resti  archeologici

assolutamente  interessanti,  anche  per  chi  vive  in  zona  archeologica:

2500  anni  di  storia  della  città  in  strutture  archelogiche  delle  diverse

civiltà, susseguitesi in questa località, inclusi i resti dei contenitori con

residui di pesce, testimonianza della fabbrica Olisipo.
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Refugee|Archivio1. Un libro d’autore per
abitare la soglia tra parola e azione

di Isabella Moroni | 3 ottobre 2012 | 243 lettori | No Comments

Refugee|Archivio1.  Libro  d’autore,

composto  in  linotipia,  con  testi,

fotografie,  mappe,  video  è  un  oggetto

speciale  sia  per  la  forma  che  per  il

contenuto.

E’  il  primo  “raccolto”  del  progetto

triennale  REFUGEE.  Stati

d’esilio|Epifanie che dal 2011 al 2014

Isabella  Bordoni  (artista,  docente,

ideatrice  e  curatrice  di  progetti  d’arte,

cultura  e  formazione)  porterà  avanti  affrontando,  anche  attraverso

soggiorni  in  ambienti  naturali  o  urbani,  con  periodi  di  viaggio,

cammino  e  riflessione,  i  concetti  di  “patria”  e  di  “cittadinanza”,  le

pratiche dell’amicizia come forma civile.

Un  percorso  reale  e  descritto,  pensato  –come  ci  racconta  l’ideatrice,

Isabella  Bordoni­  “per  abitare  la  soglia  tra  parola  e  azione,  lo  spazio

biopolitico dei corpi nella relazione con il linguaggio e il paesaggio.”

REFUGEE, partito dal Montefeltro è approdato nell’estate 2011  in Val

Susa, è passato nell’inverno 2011 attraverso la Valle Tanaro, ha sostato

sui  confini di Stati,  cercato  le montagne e  i  suoi  immaginari,  identità,

prospettive della luce, utopie, ritorni.

http://www.artapartofculture.net/author/isabella/
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“Del  rifugio  –  spiega  Isabella  Bordoni­  ci  interessa  capire  il  senso  in

quanto  spazio  fisico,  e  del  rifugiato  il  senso  profondo  della  sua

condizione.  Ma  anche  tutte  le  implicazioni  di  senso  che  vanno  dal

politico al poetico, dall’essere luogo e atto di resistenza e di ri­esistenza;

luogo  del  riparo  e  luogo  dell’esilio,  tra  scenari  della  lontananza,

nomadismo  e  approdi;  e  inoltre,  tra  paesaggio  e  tempo,  ci  interessa

anche  ibridare  e  comprendere  le  pratiche  e  le  politiche  del  lavoro

materiale e immateriale”.

Nell’agosto 2011, RIFUGI ha avuto una sezione di lavoro e cammino in

Alta Val Susa, facendo base in un rifugio a quota 2035 metri, guardando

ai confini nazionali  le resistenze di ieri e di oggi tra montagna e mare.

Con  Isabella  Bordoni,  Antonio  Cipriani  (scrittore),  Erika

Lazzarino  (antropologa), Luca  Francesco Garibaldo  (architetto),

Luca  Berardi  (video),  Davide  Dutto  (fotografo),  Maria  Nadotti

(scrittrice), per  condividere,  ascoltare,  guardare e  restituire nel  tempo

un discorso di immagini e parole.

Questo  percorso  ha  dato  vita,  insieme  all’intangibile,  a  questo  libro

d’artistaRefugee|Archivio1  stampato  in  100  esemplari  numerati  e

firmati,  frutto  di  una  preziosa  collaborazione  con  la  stamperia

L’Artistica Savigliano, che ne è l’editore.

Il  libro  d’artista  consiste  in  un  box  cartonato  di  25  cm  x  17,5  cm,

comprende  cartelle  di  testo  composto  in  Linotype  con  carattere

Garamond, stampato in tipografia su Heidelberg a stella; oltre ai testi di

Isabella  Bordoni,  Antonio  Cipriani,  Maria  Nadotti,  contiene  tre

fotografie  autografate  di  Davide  Dutto,  un  dvd  con  video  di  Luca

Berardi e musiche di Christian Mastroianni, mappa di Erika Lazzarino e

Luca Francesco Garibaldo. Questo il gruppo coinvolto in questa sezione

del progetto, che nella porzione delle Alpi Occidentali fra l’Alta Val Susa

e  la  Valle  Tanaro)  ha  trovato  il  luogo  dove  mettersi  in  ascolto  e  in

cammino.
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Il  progetto  REFUGEE  continuerà  varcando  la  soglia  già  attraversata,

dall’arco Alpino fino al Mediterraneo e alle coste di un altro continente.

Di  questi  nuovi  tratti  di  strada  e  di  vita  che  REFUGEE  si  appresta  a

compiere,  ancora  non  si  sa  nulla,  ma  Isabella  Bordoni  sa  che

“l’attitudine  che  ci  muove  ancora  è  quella  di  stanare  il  poetico  nelle

pieghe  del mondo  e  fare,  di  questa  scalfittura,  esperienza.  Esperienza

anche dell’arte, perché quella domanda che già ci ha messo in cammino

–  se  corpo  e  paesaggio  possano  essere  luoghi  e  tempi  di  utopia  –  ci

chiede l’impegno e il rischio dell’abbandono. Alla rotta di questa mappa

e al suo sfondamento”.
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Festival della Letteratura di Viaggio. In web
we travel

di Giulia Gabriele | 3 ottobre 2012 | 257 lettori | No Comments

Il giardino di Villa Celimontana a Roma era già allestito per ospitare gli

avventori all’ultimo giorno del Festival della Letteratura di Viaggio (27­

30  settembre  2012),  ma  puntuale  la  pioggia  è  arrivata  a  guastare  la

giornata  a  partire  dalle  ore  12.30,  proprio  quando  sarebbe  dovuta

cominciare  la  conferenza  In  web  we  travel:  raccontare  il  viaggio  ai

tempi di Internet.

Fortunatamente la Sala della Vedova nel Palazzetto Mattei era già stata

approntata  e  quindi  il  pubblico  si  è  potuto  riversare  all’interno.  In

cattedra,  da  sinistra  a  destra,  c’erano  Antonio  Amendola

(Shoot4Change), Valeria Gentile  (Viagginversi), Patrizio Roversi

(Turisti per caso), Stefania Martorelli (National Geographic Italia),

Alessio  Carciofi  (consulente  in  marketing  turistico),  e  Veronica

Gabbuti  (The  Trip  Magazine).  Moderava,  al  centro,  la  giornalista

Giovanna Zucconi.

Il cursore diretto sulle immagini visualizzerà le didascalie; cliccare

sulle stesse per ingrandire.

http://www.artapartofculture.net/author/giulia_gabriele/
http://www.festivaletteraturadiviaggio.it/
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Dopo una breve presentazione di ognuno dei relatori ha avuto inizio la

vera e propria conferenza, che risposte sul tema ne ha date poche, ma

aperto  finestre  su  argomenti  di  discussione  (vecchi  e  nuovi)  e  creato

domande,  eccome.  Tiranno  è  stato  il  tempo:  concedere  un’ora  e  poco

più a un  incontro  simile, per  fare un esempio che  rimanga nel genere

del  convivio,  ha  poco  della  cena  intorno  a  una  tavola  rotonda  ben

imbandita,  e  più  di  un  aperitivo  sbocconcellato  in  piedi  al  tavolo  del

buffet.

Ad  ogni  modo,  con  Patrizio  Roversi  si  è  subito  parlato  della

comunicazione  che,  con  il  web,  da  verticale  diviene  orizzontale:  gli

utenti si scambiano informazioni tra di loro, scavalcando i “soliti nomi”.

Da qui, il conseguente tramonto delle professionalità: avendo gli utenti

la pretesa di  organizzarsi  i  viaggi da  soli,  bypassano  i  “professionisti”,

appunto.  Meccanismo  questo  che  mette  a  rischio  la  qualità  sia

dell’informazione  sia  del  viaggio  stesso  (per  non  parlare  dei  rischi).

Timore  condiviso  anche  da  Giovanna  Zucconi  che  aggiunge  nel

calderone  anche  il  self­publishing,  che  sempre  più  sta  scalzando  il

bisogno  di  rivolgersi  a  un  editore,  da  sempre  il  filtro  tra  (aspirante)

autore e (potenziale) pubblico.

Ho  trovato  particolarmente  interessante  un  lancia  spezzata  a  favore

della gratuità del mestiere da parte di Antonio Amendola: se un medico

http://www.artapartofculture.net/new/wp-content/uploads/2012/10/20120929_191312.jpg
http://www.artapartofculture.net/new/wp-content/uploads/2012/10/20120929_172920.jpg
http://www.artapartofculture.net/new/wp-content/uploads/2012/10/20120929_173102.jpg
http://www.artapartofculture.net/new/wp-content/uploads/2012/10/20120929_172958.jpg
http://turistipercaso.it/
http://www.shoot4change.net/
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decide di prestare le proprie competenze a un progetto come quello di

Emergency,  allora  non  vi  sono  ostacoli  né  lamentele;  ma  se  un

giornalista o un fotografo decide di fare lo stesso – di operare cioè per

un  determinato  periodo  come  volontario  per  progetti  senza  scopo  di

lucro,  per  raccontare  una  storia  con  un  impatto  mass­mediatico

inferiore – in questo caso si  tratta di abominio… aggiungo io, come se

fosse il denaro a stabilire la validità di un lavoro e non il lavoro stesso –

e  sottolineo  che  lavorare  gratuitamente  ogni  tanto  non  vuol  dire

lavorare gratuitamente sempre (nulla a che vedere con lo sfruttamento

di  giovani  e  talentuosi  reporter,  quindi).  Il  pane,  in  qualche  modo,

bisogna pur comprarlo.

Complice il tempo tiranno di cui sopra, purtroppo non è stato possibile

approfondire questa tematica – che spero di aver esposto correttamente

–  e  nello  scavare  a  fondo  probabilmente  ci  saremmo  ritrovati

direttamente dentro  il  vaso di Pandora. Un’esperienza poco piacevole,

ma  prima  o  poi  dovremmo  pur  confrontarci  con  essa,  perché  il  web

scalcia e scalza delle professionalità (seppur creandone altre) offrendoci

l’opportunità  di  decidere  cosa  giudicare  buona  informazione  e  cosa

cattiva informazione, indipendentemente dalla firma che essa riporta. E

l’utente questa opportunità la sta già cogliendo: la coglie ogni volta che

legge  l’opinione  di  un  blogger  (a  proposito  di  nuove  professioni)

anziché  quella  di  un  giornalista  quotato  di  un  quotidiano  nazionale

online (per non parlare del cartaceo), ogni volta che guarda un tutorial

su Internet anziché comprarsi una guida ad hoc e così all’infinito.

Questo perché,  come ha detto  saggiamente Alessio Carciofi  –  che  per

mestiere  “spia”  sul  web  le  nostre  esigenze modellando  così  un  nuovo

modo  di  fare  marketing  –  prima  (e  più)  che  di  una  rivoluzione  del

mercato, bisogna parlare di una rivoluzione culturale. Insomma, siamo

noi  che  siamo  cambiati  e  stiamo  cambiando  e  con  noi  il  mercato  e,

tornando al tema della conferenza, il nostro modo di viaggiare e narrare

di viaggi. Per fortuna almeno secondo Stefania Martorelli non è la firma

http://www.alessiocarciofi.com/
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su  un  reportage  a  determinarne  la  buona  qualità,  bensì  il  reportage

stesso.  Tuttavia,  stiamo parlando  del National  Geographic…  qualcuno

aveva  dubbi  a  riguardo?  Io,  forse  ingenuamente,  no.  La  dott.ssa

Martorelli, inoltre, ci ricorda che proprio grazie al digitale e ad Internet

è  stato  possibile  aprire  una  sede  del  National  Geographic  in  Italia

(come  in  altre  parti  del  Mondo),  poiché  dal  1888  (anno  della

fondazione)  era  tutto  centralizzato  nella  sola  sede  americana  a

Washington.

Sul  fronte  della  novità,  poi,  arrivano  Valeria  Gentile  e  Veronica

Gabbuti.

Valeria Gentile nel 2010 ha creato Viagginversi – reportage  itinerante

sulle  tracce  dei  nuovi  poeti  per  poter  «raccontare  comunità,  luoghi  e

territori  del  mondo  attraverso  i  poeti  contemporanei»,  recuperando,

per far ciò, un mezzo comunicativo che da sempre accompagna l’uomo

(e lei stessa) nel suo narrare: la poesia. «Montale diceva che la poesia è

come un messaggio in bottiglia lanciato in mare e forse raccattato da

qualcuno.  Voglio  andare  a  cercare  quelle  bottiglie  in  giro  per  il

mondo: per ogni Paese incontrerò un Poeta e racconterò attraverso le

sue parole  i caratteri del suo popolo». Tra  le  tappe già spuntate dalla

cartina geografica appaiono Libano, Giappone, Cina e Palestina.

Veronica Gabbuti, invece, è la responsabile web di The Trip Magazine,

che si pone l’obiettivo di fornire un punto di vista alternativo rispetto al

modo convenzionale di viaggiare e che nella sua veste di bit si propone

come «una piattaforma tematica, incentrata sul turismo fai­da­te, […]

per  fornire  aggiornamenti  continui  e  contenuti

multimediali», favorendo e permettendo, così, «l’incontro e lo scambio

di  esperienze  tra  turisti  in  arrivo  e  turisti  in  partenza,  tra  semplici

sognatori  e  viaggiatori  professionisti».  Facile  da  qui  intuire  come

effettivamente  ormai  la  comunicazione,  anche  quella  turistica,  passi

attraverso  i naviganti della  rete,  attraverso  le  loro esperienze e  la  loro

http://www.nationalgeographic.it/
http://l.facebook.com/l/kAQENUOYbAQFpspc8yjnsQN-Xl1S9tP2tq8j1YE7aUElEVQ/valeriagentile.it/viagginversi
http://www.thetripmag.com/
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capacità di raccontare, come novelli reporter, il proprio viaggio.

La Rete, lo sappiamo tutti, può essere una bella pianura incastonata di

fiori quanto una  “selva oscura  ché  la diritta  via  era  smarrita”. Ma è  il

modo  in  cui  la  sfruttiamo,  anche  da  turisti  in  fieri  o  navigati,  che  la

rende l’una o l’altra cosa, non lo è di per sé.

L’anno scorso ho organizzato con due mie amiche un viaggio a Berlino

quasi last­minute. Abbiamo prenotato il volo sul sito web di una famosa

compagnia aerea low­cost e poi attraverso un altro sito abbiamo cercato

l’albergo  più  adatto  alle  nostre  esigenze  (costi  contenuti,  camera

dignitosa  e  struttura  non  lontana  dal  centro  della  città  e  dalla

metropolitana)  e,  trovata  l’offerta  più  vantaggiosa,  l’abbiamo  bloccata

subito. Pochi click, e avevamo finito. Il viaggio, se ci tenete a saperlo, è

andato benissimo (complice una Berlino fenomenale), il volo (A/R) non

ha riservato sorprese e l’albergo (vicino sia ad Alexanderplatz sia a una

fermata  della  metropolitana)  era  anche  al  di  sopra  delle  nostre

aspettative.  Sarebbe  potuto  andare  tutto  storto?  No,  perché  in

quell’occasione  abbiamo  saputo  cercare,  destreggiarci  tra  le  offerte  e

individuare quello di cui noi avevamo bisogno in quel momento.

Ora, per cortesia, si  faccia caso alle  tre parole anglosassoni  in corsivo:

last­minute,  low­cost  e  click.  Rappresentano  o  no  come  la  nostra

società  è  cambiata  e  sta  cambiando? Viviamo  o  no,  spessissimo,  last­

minute (“all’ultimo minuto”)? Complice anche la crisi degli ultimi anni,

siamo  o  no  sempre  più  attratti  dal  low­cost  (che  non  è  per  forza

sinonimo  di  “squallido”,  ma,  tutt’altro,  di  buona  qualità  a  un  prezzo

contenuto)?  E,  infine,  click:  cioè  i  computer,  Internet  e  la  grande

possibilità, grazie a entrambi, di avere tutto (anche all’ultimo minuto e

a  basso  prezzo)  a  portata  di…  mouse.  Ho  23  anni  e  questo  è  il  mio

mondo, il mondo nel quale sono cresciuta, che qualcun’altro ha deciso

di apparecchiarmi.

Personalmente, ritengo che se una persona crede di poter viaggiare per
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l’Afghanistan da sola, senza prima informarsi attraverso l’Ambasciata

e  le  istituzioni,  senza  rivolgersi  a  persone  fidate  sul  posto  e/o  a  delle

agenzie  di  viaggi,  sia  un  po’  (tanto)  tonta.  Ma  lo  sarebbe  anche  se

Internet non esistesse e anzi, proprio perché invece Internet esiste, lo è

ancora di più. Mio fratello maggiore, in questo caso, forse direbbe che la

tal persona è un utonto: un utente… tonto. E  io son d’accordo, perché

più spesso di quanto pensiamo, il vero problema siamo noi e la nostra

incapacità  di  decodificare  il  web,  di  renderlo  nostro  amico,  uno

strumento  utile  per  conoscere,  far  conoscere  e  veicolare  idee  il  vero

ostacolo, il vero “mostro”.

Tornando a Bomba, la quinta edizione del Festival della Letteratura di

Viaggio  per  me  si  è  chiusa  alle  13.30,  con  gli  ultimi  applausi  ai  sei

relatori  più  uno.  La  conferenza  è  stata  divertente  e  stimolante,

purtroppo  troppo  breve  (o  forse  troppo  affollata)  e  in  realtà  poco

incentrata  sul  tema  del  viaggio  raccontato  (e  vissuto)  ai  tempi  di

Internet. Se mi è concesso, inoltre, fare un appunto sull’organizzazione,

credo che debbano essere più efficaci nell’ospitare tanta gente al chiuso

in caso di maltempo (più di 100 persone non potevano entrare in Sala,

ed  eravamo  più  di  100)  e  magari,  siccome  si  va  avanti  con  la

programmazione  dalla  mattina  fino  alla  sera  e  non  ci  sono  punti  di

ristoro abbordabili nelle vicinanze,  il prossimo anno un banchetto con

due tramezzini e qualche bibita potrebbero apparecchiarlo…

Concludendo, affrontate il vostro personale viaggio ogni giorno, sia esso

sul Grande Raccordo Anulare o  attraverso  l’Asia, ma  soprattutto, per

quanto potrà sembrare una raccomandazione in antitesi, conservate la

capacità  di  sedervi  davanti  a  un  buon  caffè  e  raccontare  di  questo

viaggio a una persona in carne e ossa. Preservate l’oralità del messaggio

e, perché no,  condividetelo  anche  sul web affinché possa  ispirare  altri

viaggi e altre mete di gente vicina e lontana.
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Liu Bolin il camaleonte e il suo Secret Tour
di Daniela Trincia | 4 ottobre 2012 | 347 lettori | 1 Comment

Sono  molteplici  i  riferimenti  sollecitati  dalle  fotografie  realizzate

dall’artista  cinese  Liu  Bolin  (1973,  provincia  di  Shandong),  esposte

nella personale curata da Raffaele Gavarro al Museo Andersen di

Roma,  in  collaborazione  con  la  Galleria  Boxart  di  Verona.

Accompagnati  da  un’installazione,  approntata  al  pian  terreno,  i  venti

scatti a colori di grande formato raccontano il secret tour dell’artista. E

segreto  il  viaggio  lo  è  stato,  perché  Liu Bolin  ha  voluto  con  sé  solo  il

team che lo ha supportato nella realizzazione dei lavori. Pur evocando il

Gran Tour, le tappe toccano quei luoghi che nell’immaginario collettivo

non solo rappresentano il patrimonio culturale del nostro Paese ma che

contemporaneamente  provocano  una  forte  fascinazione  su  uno

straniero.

Il cursore diretto sulle immagini visualizzerà le didascalie; cliccare

sulle stesse per ingrandire.
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Nate  da  un  lungo  studio  di  preparazione,  come  dettagliatamente

descrive  il video strettamente a esse associate,  le  fotografie suggellano

piuttosto  un  atto  performativo  nonostante  appaiano  come  foto

souvenir.  Nella  classica  posa  di  qualsiasi  turista  di  fronte  al

monumento, a dichiarare  “sono  stato qui”,  Liu Bolin  si  perde  in  esso,

camaleonticamente  si  confonde  con  lo  spazio  circostante  facendo

dipingere  sul  proprio  corpo  quelle  sezioni  che  altrimenti  sarebbero

nascoste dietro di lui, lasciando però sempre un indizio che ne permette

l’individuazione (ora i capelli, ora le scarpe). Con l’intento di entrarne a

far  parte,  ma  anche  a  significare  un’inevitabile  perdita  d’identità

(rafforzata anche dalla decisione da parte del governo della sua città, di

distruggere  alcuni  edifici  –  dove  Bolin  aveva  anche  il  suo  studio  –

ritenuti  obsoleti  per  far  spazio  ad  architetture  più  moderne).  Una

perdita sì personale ma anche universale, conseguente alla mancanza di

cura della cultura, nonché della globalizzazione che tende a omologare

le vite d’interi paesi.

Eccolo,  allora,  davanti  a  Castel  Sant’Angelo,  a  Paolina  Borghese,  al

Duomo di Milano, all’interno del Teatro alla Scala di Milano, sulla Via

della Fortuna di Pompei, sul Canal Grande di Venezia, nella Biblioteca

Capitolare di Verona. Caratterizzato, quindi, dalla ricerca di una diversa

prospettiva su ciò che ci circonda sottolineando il processo creativo, Liu

Bolin  sembra  essere  una  sorta  di  anello  di  congiunzione  e  allo  stesso

momento  la  possibilità  di  una  certa  trasversalità  e,  soprattutto,

universalità  delle  arti,  che  direttamente  lo  pongono  in  relazione,  in

questo  preciso  periodo,  con  il  nostro  Carlo  De  Meo  (Chesignifica,

resina  poliestere  dipinta  e  materiali  vari  –  cm  36x26x25  più  spazio

circostante) e con Gotye (Somebody that I used to know, 2011, video di

Natasha Pincus).

Info
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Liu Bolin: A Secret Tour

13 settembre – 11 novembre 2012

Museo Hendrick Christian Andersen

Via Pasquale Stanislao Mancini 20, Roma

Orari: mar­ven 9.30­18.30; sab­dom 9.30­19.30; chiuso lunedì

Ingresso: gratuito

Info: t./f. +39 06 3219089 – www.museoandersen.beniculturali.it

1 Comment To "Liu Bolin il camaleonte e il suo Secret Tour"
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genialoide e divertente, molto spettacolare: forse troppo??!!
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Giovanni Termini. Costruzione come
creazione come riflessione

di Antonello Tolve | 5 ottobre 2012 | 266 lettori | No Comments

Asciutto, preciso e tagliente, fragile e irrequieto. Il lavoro di Giovanni

Termini (Assoro, 1972) segue un andamento di natura analitica che fa

i  conti  con  lo  spazio  in quanto  cantiere  aperto,  luogo di  collocamento

creativo,  territorio  architettonico  in  cui  l’opera  si  dilata  e  si  articola

nell’area  di  composizione.  L’opera  d’arte  e  lo  spazio  d’allestimento

rientrano,  in  questo  modo,  all’interno  di  un  unico  piano,  di  una

giuntura  linguistica  in  cui  aperto  e  chiuso,  interno  ed  esterno,  Innen

und  Aussen,  vivono  uno  strettissimo  rapporto  di  partecipazione  e  di

compenetrazione  creativa.  Per  Giovanni  Termini,  difatti,  lo  stesso

spazio  allestitivo  deve  inclinarsi,  metamorfosarsi  sotto  i  colpi  e  gli

assalti dell’opera fino ad essere risucchiato nel disegno creativo.

Il cursore diretto sulle immagini visualizzerà le didascalie; cliccare

sulle stesse per ingrandire.
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La  dilatazione  formulata  con  Divaga  ma  non  troppo  (2008),  e  il

restringimento messo  in campo con Sette di numero (2011),  indicano,

ad esempio,  i  tratti  caratteristici di questa  ricerca dedita ad esercitare

nello (e sullo) spazio una risoluzione – senza delimitazione – mediante

l’utilizzo  e  la  scelta  dell’oggetto.  Di  un  corpo  scultoreo  che,  in  alcuni

casi, condivide con il luogo la stessa tensione creativa.

L’artista  entra  così  nel  campo  dell’opera  per  costruire  e  progettare

specificità  scultoree  che,  tra  introversione  ed  estroversione, mostrano

un’attitudine – segnata anche da venature, da accenni minimalisti – che

interroga lo spazio, appunto, in tutte le sue varie declinazioni.

«Un tentativo, quello di Termini», ha suggerito Andrea Bruciati, «di

ridefinire  la  scultura  non  più  come  un  ordine  di  volumi  statici  ma

come  assemblaggio  di  forme  in  espansione  e  dei  rapporti  fra  queste

forme.  In questa prospettiva,  il  suo  lavoro può essere descritto  come

uno  studio  sull’interazione  dello  spettatore  con  l’opera,  indagine

ancorata a sua volta ad una conoscienza precisa dei rapporti plastici

tra cornice, spazio virtuale del quadro e spazio reale» […].

Eseguiti  secondo  accorgimenti  duchampiani  –  secondo  i  quali  «lo

statuto dell’arte si definisce mediante la scelta dell’oggetto» (Menna)

–, i suoi lavori mostrano denominatori labirintici, correlazioni tra segni,

processi mentali che bucano lo sguardo dello spettatore per immetterlo
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all’interno  di  uno  scenario  visuale  (un  cantiere  aperto  suggerisce

l’artista) di  stampo  semiotico  teso  ad  elogiare  la defamiliarizzazione  e

l’остранение (ostranenie). Ma anche a  ricercare  il processo  stesso di

formalizzazione  dell’arte  che  rappresenta,  nel  lavoro  di  Termini,  un

termine di riferimento costante.

Tornare alle fondamenta dello spazio – Räumen ist Freigabe von Orten

ha  suggerito  Heidegger  (liberazione,  restituzione,  donazione,

sbloccamento, Freigabe appunto, ed anche interpretazione direi) – vuol

dire  per  l’artista  riconquistare  una  temperatura  che  stabilisce  un

rapporto  immediato  tra  l’opera  il  proprio  spazio  e  lo  spazio

d’ubicazione.

Girogiromondo  (2012),  Disarmata  da  se  stessa  (2012),  Inclinata

(2012),  Zona  limitata  (2012),  Inclinata  (2009),  In  pedana  (2009),

Momentaneamente aperta (2010), Zona Limitata (2010) e In assenza

di  diagonale  (2011)  indicano  un  atteggiamento  che  si  sofferma  sui

materiali  e  le  tecniche  dell’arte  per  ricostruire  un mondo  interiore  –

una serie di  riflessioni  (di preoccupazioni) – mediante composizioni e

azioni  tese  ad  accartocciare  il  reale  e  a  rintracciare  vie  processuali

idonee  a  costruire  (progettare  e  proiettare)  nuovi  mondi  e  modelli

possibili.

Si  tratta di un processo maieutico – del  tirar  fuori,  secondo  il metodo

socratico  –  che  stabilisce  un  rapporto  con  la  quotidianità  tramite

riconsiderazioni e riqualificazioni di oggetti e cose. Ma anche attraverso

manovre  di  decontestualizzazione  e  ricontestualizzazione  (ricreazione

di  corpi  che  si  estendono  nello  spazio  della  vita  per  concepire  altri

principi, altre vie di fuga che deflagrano e declinano in direzioni – e in

riflessioni – di differente natura.

Accanto  a  questi  procedimenti  l’artista  costruisce,  inoltre,  un

programma  di  lavoro  integralmente  orientato  a  descrivere  la

contraffazione  della  realtà  da  parte  della  comunicazione  virtuale
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(televisiva,  radiofonica,  giornalistica  e  informatica).  Di  una

comunicazione  arbitraria  («La  Guerre  du  Golfe  n’a  pas  eu  lieu»  ha

suggerito Jean Baudrillard nel 1991) che mostra soltanto l’immagine

di  un’immagine  di  un’immagine.  Che  depriva  di  reale  dal  reale  per

mostrare simulacri, fattoidi (Dorfles), strutture iperreali lontane dalla

vicenda  tangibile,  concreta,  effettiva.  Da  questa  riflessione  Giovanni

Termini  ha  tratto  le  mosse  per  produrre  un  progetto,  PULL  (2012),

che, se da una parte modifica lo spazio della galleria attraverso le tracce

della performance stessa, dall’altra presenta un video della performance

per  porre  luce  su  un  discorso  in  cui  la  comunicazione  di  massa  ha

prodotto  quella  che  Benjamin  ha  definito  essere,  in  tempi  non

sospetti, un’«atrofia progressiva dell’esperienza».

Si tratta di una performance a porte chiuse organizzata dall’artista per

evidenziare il progressivo affievolimento del fatto reale. Di un fatto che

si  inclina alla comunicazione di massa, ad un circuito (dis)informativo

che produce rumori e perde di vista la realtà.

Anche in questo caso è ancora una volta lo spazio espositivo ad essere,

per  l’artista,  luogo privilegiato. Territorio da  correggere  e,  sotto  la  via

lattea  dell’arte,  trasformare  in  opera.  In  complesso  plastico  squillante

che  cortocircuita  le  soglie  della  quotidianità  per  fondare  un  nuovo

universo del significato.
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Ryuichi Sakamoto e Alva Noto: una lunga
fedeltà

di Fabrizio Florian | 5 ottobre 2012 | 245 lettori | No Comments

Ognuno  nella  rispettiva  postazione,  pianoforte  e  strumentazioni

elettroniche,  Ryiuchi  Sakamoto  e  Alva  Noto  sembrano  accostarsi  alla

musica con distacco,  come se gli  sguardi,  le parole,  l’approvazione del

pubblico  fossero  una  variabile  di  cui  non  tenere  conto.  Una

collaborazione, la loro, che dura da dieci anni, dal primo disco (vrioon)

del dicembre 2002 al secondo insen (2005) che vede  l’apparizione del

duo  in  teatro  in un esplicito accostamento di suoni e  immagini,  fino a

revep  (2006)  e upt  (registrato nel  2007  e  pubblicato due  anni  dopo).

Infine, nel 2011, l’ultima fatica summvs (un processo creativo che è sia

summa sia versus) che in quello stesso anno viene promosso nei teatri

internazionali  giungendo  nel  settembre  2012  anche  in  Italia  (Roma,

Auditorium Parco della Musica e Torino, Mi.To.).

Il cursore diretto sulle immagini visualizzerà le didascalie; cliccare

sulle stesse per ingrandire.
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C’è  da  chiedersi  quali  caratteristiche  abbiano  in  comune  Sakamoto  e

Noto:  se  il  musicista  giapponese  da  sempre  persegue  una  sua  libera

reinterpretazione delle musiche tradizionali d’Oriente contaminate con

la ricerca sperimentale occidentale, Alva Noto (pseudonimo di Carsten

Nicolai) è, in un certo senso, più difficile da etichettare. Maestro visivo e

delle sonorità elettroniche,  lavora principalmente sulla scomposizione:

veri e propri puzzle di suoni e immagini che non durano nel tempo ma

si costruiscono e si dissolvono nel tempo; un’arte che si genera e si auto

produce.

Ed  è  forse  proprio  la  loro  apparente  inconciliabilità,  l’origine  del

successo:  le  malinconiche  (e  certe  volte  stucchevoli)  melodie  di

Sakamoto  trovano maggiore consistenza grazie alle architetture sonore

create da Alva Noto.

Dei  dodici  brani  che  compongono  Summvs  ascoltati  durante  il

concerto,  Trioon  II  e  Microon  II  sono  quelli  più  marcatamente

orientali:  su  un  tappeto  sonoro  minimale  il  pianoforte  di  Sakamoto

interviene  con  pochi  suoni  ribattuti  a  distanza;  tutto  è  rarefatto  e

sembra provenire da antichi rituali.

Sonoramente  più  consistente  Halo  dove  il  pianoforte  acquista

finalmente  consistenza  ed  energia, mentre  in  Berlin  e  Pioneer  è  Alva

Noto  che  ci  regala  alcune  strutture  ritmiche  dal  forte  impatto

emozionale.

Vertice  sonoro  e  sperimentale,  Microon  III  annulla  la  differenza  tra

suono  e  rumore  dando  la  possibilità  a  Sakamoto  di  esplorare  tutte  le

modalità  esecutive  offerte  dal  pianoforte:  bacchette  sulle  corde,  aste

metalliche  che  vanno  a  colpire  la  parte  metallica  della  cassa,  corde

frustate e pizzicate.
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Dissonanze  cupe  che  tendono  sempre  più  verso  il  rumore  e  che  si

ritrovano  anche  nella  seconda  parte  di  Naono  come  contrasto  alle

atmosfere seducenti della prima.

L’elegantissima (sia dal punto di vista visivo sia da quello sonoro) Siixs

inaugura  la  seconda  parte  del  concerto  dominata  da  By  this  River  e

Kizuna, due brani di grande effetto che non nascondono però una certa

concessione al gusto più commerciale di Sakamoto e che strappano gli

applausi più convinti.
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Vermeer alle Scuderie del Quirinale a Roma
di Jacopo Ricciardi | 6 ottobre 2012 | 414 lettori | No Comments

La nostra  civiltà  non distrugge  più niente  tranne  se  stessa. Che  siano

rimasti  visibili  i  quadri  di  Johannes  Vermeer,  pittore  olandese  del

milleseicento,  è  un  miracolo  quasi  scabroso.  Perché?  Il  caso.  Ma  in

fondo  egli  è  giovane  davanti  al  corso  della  storia  umana  e  con  tutta

evidenza il suo destino sarà quello di Apelle, famoso pittore dell’antica

Grecia di cui non è rimasto niente, come d’altronde dei suoi colleghi.

Il cursore diretto sulle immagini visualizzerà le didascalie; cliccare

sulle stesse per ingrandire.
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Perché  la pittura, e  l’arte  in genere, oggi,  sia considerata così preziosa

da  essere  protetta  in modo maniacale?  Anche  questo  non  è  un  buon

segno. L’opera d’arte non ha un prezzo e non può essere posseduta, né

da una sola persona né da un solo pensiero, e non è destinata che al suo

stesso miracolo. Quanti osservatori sbagliano e quanti hanno ragione?

Johannes Vermeer è uno dei più bravi pittori che ha avuto l’umanità – e

in fondo l’umanità non è che un folto gruppo di persone.

La sua opera si riassume in una frase: è Dio a creare il mondo, è l’uomo

a ricrearlo. Di cosa è fatta la sostanza della pittura? Essa è una cosa tra

le  cose,  ma  è  la  sostanza  che  è  propria  dell’uomo  e  che  egli  può

manipolare.

Il muro di una casa in una strada di Delft nel milleseicento è la pittura

che lo ricrea davanti all’uomo che con occhio e mente lo ricostruisce lì

dov’è.  L’evanescenza  dell’ombra  che  fugge  brillante  e  intensa  sulle

pareti  di  fondo  degli  interni  di  stanza  che  l’artista  dipinge  è  così

palpabile nel confondersi di toni da rigenerare lo spazio che si propaga

nuovamente come nella realtà. Il mondo esterno attraverso la sua luce

muove lì lo sfondo di uno sguardo. Il resto è ricostruito in avanti verso

lo spettatore.

Che cos’è la pittura per Vermeer? Essa fabbrica la sintesi del mondo per

l’uomo.  E  sintesi  è  un  sistema  di  miriadi  di  particolari  in  relazione

esponenziale – frattale – con il senso della vastità  interna e esterna al

tutto.

La compostezza di questi quadri è un’architettura che scava nel mistero

del  proprio  senso.  Essa  esiste  dentro  al  quadro  e  quello  spazio  libero

emanato tra le cose è la nostra doppiezza, il nostro potenziale, il nostro

essere degli esseri pensanti. Dio crea le cose, l’uomo crea se stesso. C’è
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la prospettiva, gli oggetti ben disseminati in essa, e i toni della luce che

meticolosa sugli oggetti descrivono la prospettiva.

La  fuga  dei  toni  cromatici  con  i  distinti  piani  prospettici  mostrano

dimensioni  diverse  che  traducono  la  visione  di  una  natura  naturale

finalmente concepita. La sensazione permanente quando ci si allontana

da un quadro e piano vi ci si riavvicina è quella di essere davanti a una

trappola  del  mondo  dove  l’immagine  concepita  di  un  intero  mondo

vive.

Sia chiaro, Vermeer  fa quello che nessun altro ha  fatto:  là dove c’è un

muro  la  pittura  è  muro,  là  dove  un’ombra  degrada  su  una  parete  la

pittura  è  digradazione  d’ombra;  là  dove  c’è  un  oggetto  la  pittura  si

forgia  di  quell’oggetto,  nel  suo  momento  in  quel  tempo:  la  pittura  è

tempo,  diventa  luce  nell’astuzia  della  maestria  dell’occhio  dell’artista

che  sta  fissando  ciò  che  vede. È Vermeer  a  guardare  quella  strada? È

Vermeer  a  vedere  quella  stanza?  Egli  la  vede  simultaneamente  nella

realtà reale e nella realtà del quadro e sa mutare la pittura perché essa

segua il mondo eterno al di là della cornice. Ma quale dei due mondi è

quello  che  prevale?  L’uno  si  scambia  nell’altro,  l’uno  è  il  tempo

dell’altro. La realtà reale è pittura così come la pittura è la realtà reale.

Un gioco di ombre è la visione: nessuna prevale, l’artista risponde. Egli

prova, riesce. Quella tenda sale lungo la finestra all’estrema sinistra del

quadro:  il  riflesso  in  basso  è  blu  e  in  alto  prosegue  verde;  se  mi

allontano  il  verde  e  il  blu  si  assimilano  l’uno nell’altro,  sono  lo  stesso

bagliore di luce attraverso le pieghe della tenda. La pittura fa quello che

non sa perché essa non è niente prima di diventarlo. Essa si conforma

perfettamente all’esigenza dell’artista e all’uomo incerto che vive in lui.

La  pittura  non  esiste  e  può  essere  tutto.  È  un  codice  empirico  che  si

attua attraverso l’attenta osservazione, nel mondo e nel quadro.

Ecco il motivo dell’utilizzo della camera oscura: l’osservazione perpetua

di  una  scena  congeniata  e  trasferita  nelle  due  dimensioni  genera  un
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ponte  perfetto  che  lega  due  realtà  assimilabili  per  loro  estraneità.

Quanti tempi ha l’osservazione in Vermeer? Tutti. La sua pratica era lo

studio  dell’apparire  naturale  delle  cose  reali  che  sempre  sfuggono

eppure  che  noi  cogliamo  tanto  intensamente;  era  la  pratica  di  una

sintesi mentale  che  rintracciasse quello  spazio  in un  altro,  ecco  allora

l’allestimento  di  un  luogo  che  fintamente  riceve  una  vera  luce  e  nel

quale  sempre  sta  un  essere  umano;  da  lì  la  camera  oscura  e

l’osservazione  di  una  prova  generale,  già  desiderio,  sogno  e  principio

scientifico e  inevitabile di pittura  (la  sua genesi  è nel  toccare  la  realtà

imbevuta di un percorso vero di luce reale e finzione scenica, e, infine,

di  abitazione);  l’atto  del  dipingere  è  il  culmine  di  un  intero  lavoro  di

attesa e desiderio di trasformazione che la realtà possiede per l’uomo e

che l’artista non fa che rendere possibile e visibile: l’osservazione della

pittura,  delle  diverse  parti  del  quadro,  è  l’atto  universale  che  nasce  e

termina sulla tela, un’epifania di grazia, un apprendimento dell’ultima

torsione dell’essere che si tuffa nel vuoto dell’abisso rendendolo vivo di

splendore umano, che sempre sfugge, ma che si può trattenere.

La stradina offre sulla destra la visione frontale di un palazzo di mattoni

rossi che  taglia verticalmente  il quadro a metà, proseguito oltre da un

muro. La maestria,  quasi  un  exercice de stile,  sta nel  ricreare da quel

punto diverse condizioni di profondità: due neri, a sinistra una porta di

legno scrostata e chiusa, a sinistra  l’andito del portoncino aperto dove

nell’oscurità interna appena oltre l’uscio cuce una donna seduta. Tra le

due parti speculari, nerissime, sfonda in profondità, sotto un archetto,

un lungo cortile, dove una donna china sta lavando qualcosa. In alto, al

di sopra del muro, sulla sinistra,  i profili appuntiti e soffusi dei tetti si

perdono  oltre  –  mondo  di  altre  vie,  di  nuovi  anditi,  ma  simili,  in

ripetizione  a  quello  che  abbiamo davanti  agli  occhi.  Le  nuvole  in  alto

nello spicchio di cielo accanto alla parete di mattoni rossi che riempie

tutta  l’altezza, è necessario per completare  tutte  le dimensioni che dal

particolare  viaggiano  fino  al  vasto.  In  primo  piano  due  donne  chine

lavano  il  marciapiede  della  casa  di  cui  è  ben  visibile  ogni mattonella
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triangolare. A sinistra sul  fianco del quadro scende un rampicante. La

casa  di mattoni  rossi  fino  a  tutta  l’altezza  della  porta  ha  un  intonaco

bianco i cui rigonfiamenti e spessori tipici sono esattamente quelli della

pittura.  La  casa  è  tagliata  a  destra  mentre  il  lato  sinistro  sale  non

perpendicolarmente  alla  base  del  quadro, ma  aprendosi  leggera  verso

l’alto:  la  visione  prospettica  è  reale,  non  rigida,  ma  illusoriamente

penetrata negli  impercettibili  spazi  lasciati  tra  le quinte. Lo spettatore

assiste  al  crearsi  di  uno  spazio  la  cui  calma  e  quiete,  nel  domestico

lavoro di quattro donne, si fonde alla comprensione dello splendore che

può emanare un mondo nella  sua epoca, un mondo che permette una

visitazione.

Il piccolissimo quadro de La ragazza con cappello rosso è un ritratto,

una miniatura che spinge alla meraviglia lo spettacolo che in uno spazio

così  ristretto  si  fa  memorabile:  ma  non  è  per  la  bravura  del  pittore,

bensì  per  il  concetto  di  rovesciamento  che  procura  la  visione,  ovvero

che lì, più che in altri quadri, un intero mondo conserva la sua scintilla.

Che  lusso  il  cappello  rosso  folto  di  piume  che  taglia  trasversalmente

l’alto  del  quadro,  pieno  di  ombre  e  di  accensioni  di  luce  che  quasi

nuotano  l’una  nell’altra.  Il  volto,  le  cui  sfumature  sono  finissime,  fa

quello che  in genere  fa  la parete di  fondo nelle  stanze: esso è  la parte

che  regge  il  dipinto.  Il  viso  si  dissimula  tra  l’ombra  che  ricade  densa

sulla fronte e lo sguardo, e cambia la natura delle ombre della pelle, e il

rossore  palpabile  delle  guance  con  la  bocca  semi  aperta  rossissima  e

minuta;  e  lì  a  fianco  un  riflesso  luminoso.  Gli  occhi,  straordinari,

veramente  guardano  dal  fondo  di  questa  mescolanza  fa  di  loro  una

sorgente  immersa  di  imprecisa  lontananza,  mostrandosi  non

anatomicamente ma percettivamente. Lo sguardo è  la chiave del  lusso

visivo che ci viene regalato e nel quale la sola attenzione di uno sguardo

affinato  alla  ricerca  può  trovare.  Lo  sfondo  è  lo  sfocato  disegno

incomprensibile di un arazzo di colore verde muffa e giallo marcio, una

quinta  sulla  quale  far  stagliare  l’universo di  una bellezza umana nella

massima  espressione  di  incanto.  Quegli  occhi  viaggiano  in  strati
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d’ombra e d’aria e ci raggiungono in un modo nuovo, non descritti, ma

trovati,  lì  nel  mezzo  di  masse  di  toni  di  colore.  Un’avventura  è

raggiungerli; il viaggio è incontrarli là dove essi sono. La ragazza si gira

e ci offre questa vista oltre  la  spalliera della  sedia, noi  siamo catturati

dall’amo  lucente  che  abita nascosto nella  realtà. È una possibilità  che

quella ragazza sia un uomo e che quell’uomo che è in verità una ragazza

siamo  noi  stessi  fermi  che  ammiriamo  un  viaggio  che  non  sappiamo

d’essere.

La  suonatrice  di  liuto  è  immersa  in  un’atmosfera  di  grigio  niveo  che

assorbe i colori  tranne il giallo della sua manica che è offerto alla  luce

che  filtra  dai  vetri  dell’alta  finestra  come  il  colletto  di  pelliccia

bianchissimo dipinto in un denso alone diffuso come una via lattea che

le gira  intorno mentre  lei guarda a  lato trasognata verso  la  luce che  le

invade  il  volto.  Tiene  un  grande  liuto,  sta  provando  qualche  nota,  le

corde non esistono,  la  tastiera è nera mentre  il braccio sotto è  toccato

violentemente di luce. La grande fronte di lei non la rende bella, ma nel

forte bagliore che su di essa si emana lei, un po’ a sinistra del centro del

quadro,  è  sorgente  in  meraviglia.  L’impostazione  è  rigorosa,  pochi

elementi ne descrivo  i  piani:  a destra  la porzione di  una  grande  carta

geografica  fa  un  riquadro  che  taglia  la  parete  di  fondo;  la  ragazza  sta

dietro un tavolo la cui prospettiva rientrante la isola – solo il braccio e

la  tastiera del  liuto  sospesi  in aria accoppiati  e  speculari d’ombra e di

luce  possono  superare  quella  frontiera.  Lei  sta  accordando  lo

strumento,  suona  qualche  nota,  il  suo  pensiero  sale  verso  la  luce,  è

trattenuta  e  esplosa  di  desiderio,  la  punta  di metallo  della  sbarra  che

tende  in  basso  la  carta  geografica  punta  e  quasi  infilza  la  nuca

dell’incosciente  giovane.  Vermeer  si  mostra  giudice  della  condizione

della  ragazza,  forse  le  tonalità  così  persistenti  di  grigio  tendono

l’atmosfera  del  quadro  in  un  rigore  che  sfugge  alla  giovane  e  che  la

ingloba  in  una  realtà  consapevole  nel  momento  dell’estrema

incoscienza.  Vermeer  è  il  quadro,  e  il  quadro  contiene  un  dono,  è  la

ragazza, la sua condizione atmosferica umana nell’attimo irripetibile di
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sospensione  amorosa,  essa  è  in  trappola,  essa  si  irradia  attraverso  il

grigiore  rendendolo  niveo  e  la  potenza  di  quella  luce  che  scoppia  dai

riquadri gialli della  finestra è  il mondo  in  risposta d’amore:  travolto è

quasi  una  fede,  il  principio  di  tutte  le  cose.  L’attimo  della  mente  di

quella ragazza raccoglie la nostra intera memoria. Smette di suonare, si

gira  e  ci  guarda,  le  mani  ancora  sulla  tastiera  del  virginale,  i  capelli

raccolti  ai  lati  da  sottilissimi  nastri  rossi,  le mani  scompaiono  oltre  il

bordo. È  stata  sorpresa da  qualcuno,  noi  diventiamo qualcun  altro.  Il

piccolo quadro è semplice: una visone laterale, la suonatrice, il virginale

in prospettiva stretta, una parete grigia e una luce che lo taglia da una

finestra non vista. La  scena è  ravvicinata,  il nostro  sguardo cade  sulla

ragazza  sorpresa  con  impertinenza,  ci  fa  sentire  inappropriati  ma  di

conoscerla  o  di  volerla  conoscere.  La  disturbiamo,  c’è  solo  lei  in

compagnia del suo, guardiamo le mani scomparire dietro il bordo dove

sta la tastiera, si sente il peso incerto di quelle mani sui tasti scesi senza

suono. Le mani si sono fermate, lei si gira, cedono leggere sui tasti che

scendono  senza  suono  e  restano  così  sotto  il  peso  di mani  femminili.

Quel  suono  che  non  emettono  è  sostituito  dal  silenzio  reso  musicale

dall’attimo di desiderio scomposto tra lei e lo spettatore, e la dinamica

assordante  del  silenzio  consiste  nell’incontro  dei  due  sguardi,

nell’indiscrezione che li magnetizza. Sono soli lei e lui, soli noi e lei. Le

parti  dei  personaggi  vengono  cucite  così  bene  l’una  sull’altra  ne  La

giovane  ragazza  seduta  al  virginale.  Ecco  l’invasione  di  un  mondo,

l’aggressione: il suo lo è, il nostro anche.

Nella Giovane donna in piedi al virginale,  il  tema è il matrimonio. La

donna,  monolitica  al  centro  del  quadro,  ha  la  stanza  ben  illuminata

intorno.  La  finestra  è  sempre  sulla  sinistra,  la  donna  è  contornata  da

paesaggi,  un quadro  con  cornice  d’oro  appena  accanto  alla  finestra,  il

dipinto sull’anta sollevata del virginale, e lì davanti, in primo piano, una

sedia angolata cui un’ombra taglia la sontuosa imbottitura di velluto blu

che  aspetta  il  suo  avventore.  La  gonna  scende  fin  oltre  il  basso  della

cornice, è di raso ed ha una massa scultorea. L’alto del vestito è azzurro
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intenso, preziosissimo nel  suo  fluire  in onde  cangianti. L’acconciatura

rialzata  è  ricchissima  di  nastri,  e  gli  orecchini  di  perla,  ma  un  velo

d’ombra  seppur  lucente  vela  quel  volto.  Lei  sa  chi  sta  aspettando.  Le

mani  sfiorano  i  tasti.  Il  corpo  è  di  profilo,  il  viso  girato  dalla  nostra

parte.  Lo  ha  visto  entrare,  si  alza.  L’inquietudine  che  pervade  la

brillante  lucentezza  dell’ambiente  e  di  lei,  pronta  e  perfetta,  non

scardina l’osservazione, e niente degenera, anzi tutto è cristallizzato in

quell’alto  momento  di  inquietudine  che  è  la  naturale  formazione  di

un’esistenza che matura assecondando la vita. Il dovere sociale è parte

inalienabile  della  natura  umana,  porta  con  sé  un  senso  profondo  di

moralità e di etica,  si  confonde e dà nome al nostro vivere.  I paesaggi

sono  punti  di  fuga  incerti  di  noi,  nostro  bagaglio  incerto.  Noi  siamo

emanazioni di noi stessi, ma non possiamo resistere o dominare quello

che  siamo,  agiamo  nell’incertezza  consci  che  abbiamo  per  noi  il  bene

più grande che è una vita. Tentiamo di proteggerla, tentiamo di aiutarla,

tentiamo di  indirizzarla, ma è nell’essere pronti  agli  eventi  e partecipi

ad essi quando accadono che noi  troviamo  il nostro senso, o meglio  il

nostro sempre  impreciso senso  ,  il nostro destino. Esso è  fatto di  luce

meravigliosa che ci attornia come un canto, e noi prepariamo noi stessi

con ogni  ricercatezza che ci  è propria – anche e  soprattutto  secondo  i

nostri  limiti  –  all’incontro.  Da  dietro  il  quadro  con  l’amorino  gigante

sorveglia  la  donna  con  in mano  una  carta  da  gioco,  i  due  paesaggi  lì

rinchiusi  emanano  il  loro  sorriso  prezioso  ed  evanescente.  Cosa

accadrà? La natura è una certezza che si deve vivere.

L’Allegoria della fede si svolge su tre piani, tre piani di realtà distinte.

Si  apre  il  sipario  dove  è  tessuta  una  scena  forse  campestre,  tirato  sul

lato  sinistro  del  quadro.  In  primo  piano,  con  le  pieghe  profonde  e

arcuate  e  con  lo  scintillio  discreto  della  tessitura,  appare  cosa  reale.

Vermeer dipinge gli oggetti fino a che essi non abbiamo il loro universo

compiuto. La pittura è finzione, fingere costante, non poter mai fare il

vero, eppure il tendaggio che abbiamo davanti agli occhi non è altro che

un’illusoria  perfezione,  reale!,  si  apre,  lo  si  sente  aprirsi,  lo  si  sente
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realmente rivelare la scena, è vero! Gli oggetti hanno un anima? Qui è

compiuta! Si deve spiegare questo miracolo: la tenda è vera nel quadro

così  come un  sipario  lo  sarebbe nella  realtà.  La materia  di  cui  è  fatto

corrisponde alla materia  che appartiene all’universo di  cui  è parte. La

pittura  resta  pittura  e  così  è  nel  mondo:  mai  forzare  o  far  uscire  la

pittura dalla sua natura, agire  in essa ripetendo  il mondo; dipingere è

una non­realtà, questo la rende reale. La pittura rende reale ciò che non

esiste,  ciò  che  ritorna  alla  realtà  reale.  Essa  può  arrivare  a

rappresentare l’allegoria di una fede!, ossia mostrare in un’immagine –

in  un  rapporto  di  piani  –  ciò  che  non  è  un’immagine!,  che  abita  il

segreto fondo dello spirito nascosto che non tutti gli uomini sono capaci

di  rivelare a  sé. Vermeer  cerca di mostrarci una  condizione visiva  che

possa scatenarsi in una rappresentazione invisibile di un dono divino –

oltreumano – nell’uomo. Ci riesce! C’è una facilità nell’apertura di quel

sipario, ed è già avvenuta e siamo noi ad averlo aperto con la mente, la

mente lo ha già tirato a lato e il pensiero sorge spontaneo; nel retro di

esso la pietra poderosa sul pavimento schiaccia il serpente che lascia un

fiotto di sangue. Il peso di quella pietra è reale, vero, non lei ma il suo

peso; la rapidità con cui essa cade sul serpente è la stessa del pensiero

che  sorge  al  suo naturale  destino  creativo,  lasciando dietro  di  sé  ogni

residuo.  Se  il  sipario  non  lo  avesse  aperto  la  mente  il  pensiero  non

sarebbe  sorto  al  suo  destino!  Stiamo  penetrando  nell’ambiente.  La

visione incontra una donna possente seduta che tiene un enorme libro

aperto accanto a sé – la Bibbia. Essa è innalzata da una finzione scenica,

un  basso  palco  ricoperto  da  un  colorato  tappeto;  essa  si  innalza.  È

immersa di luce; ora, ciò che è prossimo all’essere di quel pensiero che

sta  nascendo  e  che  si  genera  in  Lei,  è  la  sfera  di  luce  che  la  avvolge,

invisibile:  Lei  è  una  massa  di  luce  autogenerata  nel  centro  della

dimensione  del  quadro.  La  simulazione  della  sfera  di  vetro  appesa

nell’ombra  con  un  lungo  nastro  viola  ad  una  trave  gioca  con  questa

invisibilità che sta al centro del quadro e che Lei seduta, massiccia, sta

provocando  attiva.  Il  sipario  in  primo  piano  fa  concentrare  la  luce  al
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centro  del  quadro,  al  centro  della  sua  profondità,  e  se  ne  sente  il

volume,  la massa  che  vive nella  spazio della  stanza  completamente  in

ombra.  Lì,  arrivati  a  quel  punto,  il  pensiero  concepisce  l’idea,  lì

principia un’autocoscienza dell’essere pensante che si riconosce visibile

e  esistente  nel  cosmo.  La  fede  è  una  sfera  di massa  di  luce  invisibile

generata davanti a noi nella finzione della pittura. Quella luce non può

viaggiare  che  in  se  stessa  e  penetrare  tutto,  e  restare  nel  suo  centro,

perché il suo centro è ovunque, e ovunque è lì dove lei è. Sulla parete di

fondo  il pensiero si abbandona al  suo stesso strascico che riconosce  il

limite del suo essere: oltre non si può andare, l’oltre non è più il campo

della nostra  identità; si resta nell’istante di rivelazione della  fede, essa

abita e genera il tempo e lo spazio, esso lì vive. La parete di fondo non

può che emanare  il  riverbero denso d’ombra di un racconto che nasce

nel segreto della fede: ecco il quadro – è grande, quasi dal pavimento al

soffitto – di una crocefissione. La fede è lo stato di illuminazione senza

tempo di uno spirito che si  riconosce e riconosce  i  suoi confini,  le sue

ricerche e le sue memorie. Il destino è un’infinita profondità in essa. La

materia scompare con il racconto. La pittura, reale come la fede, può, se

resta se stessa, suggerirla, toccarla, meditarla con la sua materia.

Per  Vermeer  la  pittura  è  un  ponte  irreale  e  vero  tra  l’uomo  e  il  suo

spirito.
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Techno: l’Europa romana di Glucose
di Elena Bozzo | 6 ottobre 2012 | 373 lettori | No Comments

Arrivano nella Capitale i nuovi appuntamenti firmati Glucose Different

Techno.

Il programma della stagione 2012/2013 prevede due serate, ogni primo

e  terzo sabato del mese: una data guest,  in  cui  si  alterneranno DJ del

panorama mondiale di musica techno, e una data resident, un faro fisso

per gli appassionati di un sound underground e moderno che si è fatto

avanti riscuotendo un successo clamoroso.

Il cursore diretto sulle immagini visualizzerà le didascalie; cliccare

sulle stesse per ingrandire.

Ospite  d’eccezione  per  l’inaugurazione,  sabato  6  ottobre:  l’americano

Developer. Il dj,  famoso per  la sua abilità di eseguire 40­60 pezzi  in

un’ora  su  3  decks  con  effetti  e  processori  esterni,  è  attivo  nella  scena

techno di Los Angeles sin dai primi anni ’90. Dopo aver studiato a New

http://www.artapartofculture.net/new/wp-content/uploads/2012/10/Glucose-Different-Techno-2.jpg
http://www.artapartofculture.net/new/wp-content/uploads/2012/10/luce-notturna-techno.jpg
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York  Music  Distribution  Business,  nel  1995  è  stato  resident  della

trasmissione  radio KSPC. Ha partecipato al  lancio della prima casa di

distribuzione  musicale  di  Los  Angeles  chiamata  “Entity  Music

Distribution” che ha lavorato con le più importanti etichette del mondo

come  la  Axis,  Plus8,  Reload  e  moltissime  altre  di  Detroit  e  Chicago.

Developer  ha  avuto  anche  occasione  di  suonare  al  Berghain,  locale

berlinese  noto  per  essere  in  vetta  alla  classifica  dei  migliori  club  del

pianeta.

I  DJ  resident  sono  invece  nomi  appartenenti  al  collettivo  stesso.

Formato oggi da 10 persone, originariamente Glucose Different Techno

è  composto  da  Andrea  Lisi  e  dal  duo  Korova  –  Luca  Filardo  e

Alessandro  Fusaroli  –  che  tra  la  fine  2012  e  gli  inizi  del  2013

daranno vita ad un’etichetta  indipendente chiamata Shades  in vinile e

digitale.  Al  nucleo  iniziale,  si  affiancano  quattro  artisti  della  scena

musicale  romana:  Conrad  von  Orton,  VSK,  Tommy  Aux  ID  e

Vilix  fondatori  della  Consumer Recreation  Service  (CRS).  I  CRS  non

sono nuovi del campo: VSK, pseudonimo di Francesco Visconti, è ex

dj  resident  del  Goa  e  le  sue  tracce  vengono  suonate  al  festival

Awakenings  in  Olanda.  A  collaborare  nell’organizzazione  viene  infine

chiamato il gruppo 21 Vibes che già aveva lavorato con i CRS allestendo

con successo diverse serate della Capitale.

Il tutto nella cornice dell’Init Club, punto di riferimento dalla location

esterna  particolarmente  suggestiva,  con  la  parete  formata

dall’acquedotto romano.

Gli  organizzatori  promettono  atmosfere  intime  e  familiari  per  gli

affezionati  e  gli  intenditori  di  musica  che  vada  oltre  la  mera

commerciale. Tutti invitati a sentirsi parte di serate molto poco italiane:

“Chi va a Berlino,  chi a Barcellona, chi a Londra. Noi restiamo e

l’Europa ce la facciamo a casa nostra.”
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GLUCOSE DIFFERENT TECHNO OPENING 06.10.2012

Special Guest: Developer – from Los Angeles

Start: 23:59

Init Club Roma

Via della Stazione Tuscolana 133

http://www.initroma.com/index.php

Partners: K1971, The Zone, Init Club, Modularz

Info: 3392754694 / 3291634755
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Manfred Wakolbinger, Up from the sky in
Austria. Una conversazione

di Dario Lombardi | 7 ottobre 2012 | 143 lettori | No Comments

La  forma  è  vacuità  e  la  vacuità  è  forma…  così  comincia  la  Sutra  del

Cuore  (Prajñāpāramitā Hṛdaya),  una  scrittura  buddhista  Mahayana

che si ritiene sia stata scritta nel I secolo d.C., e son anche le prime cose

che  mi  vengono  in  mente  entrando  nella  Dominikanerkirche,  la

Chiesa Domenicana, sede della Landesgalerie a Krems.

Il cursore diretto sulle immagini visualizzerà le didascalie; cliccare

sulle stesse per ingrandire.

Lo  spazio  è  disseminato di  forme  che  sono  contenuto  e  contenuti  che

sono  forma,  al  centro  della  navata  principale mi  aspetta  con  un  gran

sorriso  e  con  la mano  giá  tesa Manfred Wakolbinger,  ha  60  anni

secondo  la  sua  biografia  ma  non  sembra.  Se  non  l’avessi  visto  in  un

ritratto  ufficiale  sarei  stato  comunque  certo  che  fosse  lui  l’autore,
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l’artefice delle figure disposte, appese, appoggiate tutt’intorno a noi.

La  chiesa  si  trova  al  confine  della  regione  del  Wachau  nella  Bassa

Austria, un’ora da Vienna, costruita tra il 1236 ed il 1265 e sconsacrata

nel 1784, in seguito allo scioglimento dell’Ordine da parte di Giuseppe

II d’Asburgo, dopodiché  fu  fabbrica di bottoni,  granaio  e poi deposito

dei Pompieri fino a diventare, dal 1891, un Museo. L’artista appare nel

mezzo di questa Cattedrale ed è così a proprio agio da farla sembrare il

proprio Studio e da farmi riflettere sul rapporto tra contenuto e forma

nell’opera  ma  anche  sulla  relazione  tra  creatore  ed  opera,  ovvero  se

queste  grandezze  siano  intercambiabili.  Manfred  Wakolbinger  si

estende negli oggetti che crea lavorando sulle dimensioni e i materiali,

le  prime  come  vettori  di  collegamento  tra  gli  spazi,  quello  interno  e

quello esterno, tra le sfere di appartenenza,  i secondi come veicolo dei

sensi.

Ci racconta:

“C’è  un  avvenimento  nella  mia  vita  che  forse  rappresenta

un’introduzione a tutto questo: nella notte del 4 Ottobre 1957

la  radio  annunciò  che  nella  sua  orbita  lo  Sputnik  sarebbe

passato  sopra  le  nostre  teste  in  un  piccolo  paese  dell’Alta

Austria;  quella  sera  tutti  guardarono  al  cielo  ed  ovviamente

non videro nulla ma io, che ero un bambino, in quel momento

e  soprattutto  negli  anni  a  venire  mi  chiesi  fin  dove  si

spingessero i miei confini, il dentro, la mia sfera d’influenza e

dove cominciasse il di fuori.”

Tra i primi gruppi di sculture che incontriamo, risalenti agli inizi degli

anni  80,  e  le  opere  successive  c’è  una  comunicazione  sommessa,  un

cammino percepibile, ciò che si rivela all’interno delle opere del primo

periodo, metallo  lucido dal colore ramato racchiuso in un involucro di

cemento  grezzo  sembra  poi  sbocciare  e  tramutarsi  nelle  opere

successive.
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“Mi sono confrontato al principio con l’idea di un guscio, un

contenitore,  che  rappresentasse  lo  spazio  per  l’ispirazione

(n.d.R.: nelle opere Beton.Kupfer e nella  serie Glas.Kupfer),

io  come  autore  metto  a  disposizione  dello  spettatore  un

spazio che lui possa poi riempire con la sua immaginazione…

per  ognuno  sarà  qualcosa  di  diverso,  quindi  tutto  nasce  da

uno  spazio,  da  come  lo  si  percepisce,  lo  si  apprende  e  lo  si

vive attraverso la propria materialità e capacità di entrare in

comunicazione con esso”.

Non parliamo solamente di un spazio fisico tra gli elementi ma anche di

quello che crea l’uomo con il proprio essere, nelle parole dell’autore:

“Quello  che Merlau Ponty  chiama Leib non è  il  corpo ma  la

forma che la nostra identità, il nostro essere, può assumere a

seconda del proprio stato d’animo, delle esperienze positive o

negative che ne comportino una dilatazione o restringimento,

il  tutto però non si sviluppa da se ma necessita di un  lavoro

da parte nostra.”

Questo è il luogo dove avviene l’interazione tra la materia e l’uomo, quel

momento  spaziale  in  cui  l’essere  riesce  a  proiettarsi  verso  un’idea,  a

circoscriverla e darle forma.

Le opere del primo periodo si accompagnano ad un continuo dialogo tra

la  pienezza  di  certi  spazi  massicci,  come  la  pietra  non  lavorata,  che

sembrano svolgere una funzione marginale e spazi vuoti o trasparenti,

le  superfici  in  vetro,  che  son  pronti  al  contrario  a  giocare  ruoli

principali.

Prosegue Manfred Wakolbinger:

“Avevo lavorato, allora, con l’idea di un piedistallo di vetro in

cui  la  scultura  fosse  contenuta,  che  la  sostenesse

diventandone però al  tempo stesso un  involucro e una parte



6/10/2015 art a part of cult(ure) » Manfred Wakolbinger, Up from the sky in Austria. Una conversazione » Print

http://www.artapartofculture.net/2012/10/07/manfred­wakolbinger­up­from­the­sky­in­austria­una­conversazione/print 4/7

di  essa,  mi  piaceva  che  un  materiale  in  origine

sostanzialmente  liquido  come  il  vetro potesse  tenere  l’intera

opera e se si fosse eliminato il piedistallo la scultura sarebbe

caduta,  questo  creava  un  certo  paradosso  che  trovai

interessante.”

La  materia  potrebbe  essere  definita  la  protagonista  del  lavoro  di

Wakolbinger  ma  solo  per  rivelarsi  in  seguito  più  propriamente

elemento che disegna e mette in comunicazione gli spazi tra loro.

“Passati  i primi anni, quelli giovanili più irruenti,  la scultura

racchiusa  in quel materiale non  lavorato e pesante cominciò

ad esserne sempre più imprigionata, mi sembrò di avvertirne

il bisogno di aprirsi, di volersi liberare. Son quindi passato a

creare le opere della serie Haengende, grandi forme di rame

appese che simboleggiano quasi parti di corpi o carne, volanti

o meglio  oscillanti  perchè  fissate  in  un  unico  punto  in  alto,

che fluttuano.”

Queste forme accompagnano la fluidità del nostro sguardo che viaggia

tra le dimensioni presenti in questa retrospettiva, partendo dal suolo e

librandosi  in  aria  passando  per  quello  che,  nelle  parole  dell’autore,

Paul  Virilio,  filosofo  francese  nato  nel  ’32,  chiamava  l’Orizzonte

Negativo: lo spazio tra gli spazi, tra le forme, occupato apparentemente

dal nulla.

“Non è che  io sia  lì a dirmi vorrei creare qualcosa che dia  la

sensazione  di  organico  ma  poi  in  effetti  lì  –  (indica  le  sue

sculture sotto la luce proveniente dalle alte finestre) – ci sono

dei  fiori,  dei  contenitori  e  dei  semi…  certe  volte  provi  degli

schizzi,  cancelli,  aggiungi  e  poi  ti  ritrovi  una  forma  che

personificherà un momento chiave del tuo lavoro.”

Le  forme  di  fronte  a  cui  ci  troviamo  in  questo  momento  hanno
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rappresentato un principio di evoluzione: dalla staticità dei primi lavori

verso la mobilità dei successivi.

“Per me una storia è quasi  sempre dietro  lo  sviluppo di una

forma,  la  leggi  o  la  ascolti  dal  racconto  di  un  amico,  per

esempio,  la  fai  tua,  la  fai  diventare  un  werkzeug,  uno

strumento  di  lavoro;  così  è  successo  con  questa  antica

popolazione  africana,  gli  Ashanti,  quando  diventano  adulti

ognuno di  loro  riceve uno  sgabello,  fatto  appositamente per

lui, che lo accompagnerà per tutta la vita tanto che hanno un

modo  di  dire,  nessuno  ti  conosce  meglio  del  tuo  sgabello,

quando  muori  verrai  seppellito  fuori  il  villaggio  ma  il  tuo

sgabello  andrà  in  un  luogo,  una  casa/museo  dove  sono

conservati tutti quelli degli avi”.

La serie Placements porta a fondere il mobile, lo sgabello, con qualcosa

di antropomorfo, sono mobili ipotetici, accennati, stilizzati, mai esistiti

ed  organici,  nel  vederli,  nel  passarci  in  mezzo  fanno  pensare  ad  un

gruppo  di  creature  bizzarre  che  stiano  per  saltare,  correre  via,

arrotondate forme e sinuose.

“Un momento fondamentale nell’evoluzione di un organismo

è  quello  in  cui  sviluppa  delle  gambe,  questo  per  me  ha

simboleggiato  anche  il  grande  bisogno  di  libertà  necessario,

dopo  tutto  il  lavoro  svolto  con  opere  dalla  forma  di  un

oggetto  statico,  era  giunto  il  momento  di  portarle  in

movimento.  Nacque  la  serie  Travelers,  nella  sostanza  delle

forme  aliene,  degli  Spacemen,  che  oltre  a  possedere  delle

gambe  rappresentano  la  mia  risposta  a  Merlau  Ponty  e  la

forma della nostra essenza.”

L’essenza dell’autore ha  riempito questa Cattedrale disponendo  forme

tra  il  suolo ed  il  cielo, Up  from the sky  si  chiama  l’esposizione,  da un

pezzo di Jimi Hendrix, scegliendo  i punti  in cui  far scendere  la  luce
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dalle alte navate sulle proprie opere.

“Quello che è più importante per me è l’atmosfera che si crea

nel  luogo  dove  si  esibisce,  questa  è  una  chiesa  e  se  ha

rappresentato il primo luogo dove l’uomo potesse assistere ad

un Gesamt Kunstwerk dove  fosse presente  l’architettura per

prima: il luogo di culto, poi l’arte performativa, quindi le arti

figurative:  pittura,  scultura  ed  infine  il  suono,  la  musica…

allora anche oggi deve rappresentare un tutt’uno. Quindi chi

entrava  in  questo  spazio  entrava  in  un  edificio  ideologico

dove ci si sentiva come una piccolissima parte di un tutt’uno

molto più grande… io ho cercato di usare gli stessi ingredienti

per  portare  però,  con  la  sostituzione  dell’arte  alla  religione,

l’uomo  ad  essere  un  ingrediente  fondamentale  del  tutto,  in

maniera anche un pochino democratica ad esserne una parte

importante.”

Perchè  una  volta  entrati  si  percepisca  come  senza  la  presenza  umana

non  accadrebbe  nulla  ha  costruito  un  cubo  al  centro  della  navata

principale  che  potesse  dare  spazio  al  suo  video Galaxies,  raffigurante

delle  meduse  che  si  librano  in  Indonesia  a  400  metri  sotto  l’oceano

come  farebbero  nello  spazio,  ma  soprattutto  per  poter  accedere  alla

sommità del  cubo  stesso ed offrire una visione del  luogo più vicina al

cielo del  titolo e  far divenire  lo  spettatore parte dell’opera.  Infatti una

scultura  fatta di  specchi,  la cui parte superiore ruota,  riflette  la nostra

immagine alternata a quella delle opere mettendo ancora una volta  in

comunicazione noi e lo spazio altro, senza confini.

Le  ultime  parole  di  Manfred  Wakolbinger  sono  un’altra  citazione  da

Jimi Hendrix e siccome queste parole sui  luoghi dentro e  fuori di noi,

spazi  vuoti  o  pieni  mi  hanno  fatto  pensare  alla  Sutra,  che  continua

dicendo  …quindi  tutti  i  fenomeni  sono  vuoti  e  non  hanno  alcuna

caratteristica  definita;  non  sono  nati,  non  cessano,  non  sono  né
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contaminati  né  incontaminati;  né  completi  né  incompleti…  tutto  è

tenuto insieme dal tassello precedente e da quello successivo, nulla ha

una condizione di esistenza a prescindere da questi tasselli, in quanto

tale è vuota, ebbene, allora finirò con quelle parole, “excuse me while I

kiss the sky.”

Info

Manfred Wakolbinger. UP FROM THE SKIES

3 giugno – 14 ottobre 2012

Chiesa Domenicana a Krems, Landesgalerie

Körnermarkt 14, 3500 Krems (Austria)
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La fotografia dallo sguardo femminile da
Massimo Minini

di Cristina Villani | 9 ottobre 2012 | 526 lettori | No Comments

La  Galleria  di  Massimo  Minini  a  Brescia  ospita  la  doppia

personale  di  Letizia  Battaglia  (Palermo,  1935)  e  Francesca

Woodman  (Denver,  1958  –  New  York,  1981),  due  protagoniste  di

grande prestigio nella storia della fotografia.

Il cursore diretto sulle immagini visualizzerà le didascalie; cliccare

sulle stesse per ingrandire.
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Interessante  la  proposta  di  appaiarle  in  un’unica  sede  espositiva,

addirittura  scegliendo  di  non  dedicare  loro  stanze  distinte,  ma

ponendole  insieme,  una  di  fronte  all’altra,  lungo  tutto  il  percorso.

Dialogano, queste due donne,  trattano di dolore e di bellezza,  facendo

emergere elementi comuni, come l’uso quasi esclusivo del bianco e nero

(ma  alla  Galleria  Minini  c’è  una  delle  rarissime  foto  a  colori  della

Woodman), i nudi femminili presenti nelle immagini di entrambe, con

http://www.artapartofculture.net/new/wp-content/uploads/2012/10/Galleria-Minini-Letizia-Battaglia-ph.-Cristina-VillaniDSC_0552.jpeg
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Battaglia  che  ricorre  ad  attrici  o  componenti  della  propria  famiglia,

mentre l’artista americana è quasi sempre interprete unica e principale

(in un’intervista, con un’ironia che stupisce molti, motiva questa scelta,

affermando:  “per  una  questione  pratica,  mi  fotografo  perché  sono

sempre disponibile”) anche se raramente è riconoscibile. Se ad una non

si può certo negare la peculiarità di fotografa, per l’altra questo mezzo si

integra all’uso del disegno, della progettazione, della performance. Una

cattura  la  situazione  che  le  si  presenta  nell’immediato,  deve  essere

rapida  ed  istintiva,  lasciando  agire  più  l’intuito  che  la  tecnica.  L’altra

prepara  minuziosamente  la  scena  che  poi  interpreterà  e  che  verrà

fermata in una o più immagini, caratterizzate dal movimento, dai tempi

di  ripresa  lunghi  per  ottenere  l’effetto  sfuocato,  dalla  presenza  di

elementi simbolici, richiami alla classicità e tipici della ricerca analitica

della propria identità.

Entrambe protagoniste di un’indagine lacerante, l’una delle atrocità del

mondo  esterno,  l’altra  del  proprio  io,  senza  che  questa  diventi  una

contrapposizione,  anzi  i  due  “luoghi”  si  integrano,  coesistono,

emergono per lasciare una testimonianza di sè.

Due  figure  femminili  molto  diverse  tra  loro,  per  provenienza,  storia,

vita.

Letizia Battaglia  inizia  la carriera giornalistica per “L’Ora” di Palermo,

quotidiano inviso alla mafia perché riporta esattamente la cronaca degli

omicidi, indaga sui mandanti e sugli affari dell’organizzazione; diventa

fotografa  quasi  per  caso,  per  necessità  di  raccogliere  le  immagini  da

affiancare  ai  propri  articoli. E  così,  forzando  la  propria natura,  che  la

porterebbe  ad  evitare  le  scene  dei  delitti  e  tantomeno  desidererebbe

immortalarle,  sceglie  l’impegno morale  e  politico  di  testimoniare,  per

varie testate, le condizioni in cui versa la Sicilia della mafia e non solo. E

afferma ancora adesso il desiderio di dimenticare questa parte, se non

addirittura  distruggerla,  ma  le  è  impossibile,  deve  conservarla  per
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dovere di cronaca e soprattutto morale.

Riportiamo un brano dell’intervista  che Manuela De Leonardis  le  fa a

Lucca nel 2010 per questa stessa testata:

“Quella  fu  la  prima  volta  che  non  me  la  sentii.  Lui  [Rocco

Chinnici] era uno di quei giudici amabili che, a differenza di

altri,  non  era  servo  del  potere.  Mi  aveva  stupito  il  suo

rapporto  con  i  ragazzi  nelle  scuole:  spiegava  con  molta

cautela  e  delicatezza  cosa  fosse  la mafia  e  quale  fosse  il  suo

lavoro.  Per  cui,  quando  una mattina  –  credo  che  fossero  le

otto  meno  qualcosa  –  chiamarono  dal  giornale  dicendo  di

correre, perché forse (il collegamento con la polizia avveniva

in modo illegale, per cui sapevamo tutto, ma certe volte non i

nomi) il giudice Chinnici era stato ucciso, insieme ad altre tre

o quattro persone, dissi che non lo volevo vedere morto. Sì, fu

la  prima  volta  che,  in  qualche modo,  tradii  il  lavoro.  Certo,

sapevo  comunque  che  ci  sarebbe  andato Franco  [Zecchin]  o

mio fratello Ernesto o gli altri fotografi. Non volli fotografare.

Successivamente  non  avrei  fotografo  neanche  Falcone  e

Borsellino,  pur  essendomi  recata  sul  posto.  Oggi,  a

settantacinque  anni  e  mezzo,  me  ne  pento.  Era  meglio  se

avessi  fotografato,  collaborando  a  testimoniare  su  quelle

vicende.”

Non  potendo  rimuovere  il  risultato  del  proprio  lavoro,  lo  riprende  e

realizza una metamorfosi in positivo, dal 2003 inizia le Rielaborazioni e

gli  Spiazzamenti,  cioè  introduce  nelle  immagini  del  passato  elementi

nuovi, molto vivificanti, quali l’acqua o il nudo femminile e spiega, nel

corso della citata intervista:

“…cerco di trasformare quest’esperienza passata – che mi ha

segnato molto – in qualcosa che si proietti in un altro tempo,

in quello presente. Scelgo il negativo del passato e lo stampo
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in un formato molto grande, tanto che la presenza femminile,

o  il  fiore  o  la  bambina  che  gli  metto  davanti  gli  si  possa

relazionare  per  dimensione.  In  genere  scelgo  il  nudo

femminile per contrapporre un presente vivo ad un passato di

morte. Nella  foto della copertina di questo mio ultimo  libro,

mescolo  tre  creature:  Marta  con  i  suoi  quattordici  anni,  in

primo  piano;  dietro  di  lei,  lo  stupendo  volto  di  marmo  di

Eleonora  D’Aragona  di  Francesco  Laurana,  conservato  al

Museo  Abatellis.  E  poi  Rosaria  Schifani,  vedova  dell’agente

Vito,  ucciso  da  Cosa  Nostra  insieme  al  giudice  Giovanni

Falcone.Tre donne, tre storie. La mia vita.”

Tenta  persino  la  fotografia  naturalistica,  ma  anche  questa  diventa

fotoreportage  e  si  ritrova  a  documentare  lo  scempio,  l’incuria,  il

degrado di luoghi che invece potrebbero essere meravigliosi.

Un destino da testimone, con tutto il dolore e la fatica malsopportata. E’

però un impegno che tutt’ora la muove e le dona vitalità nello sguardo e

non solo.

Francesca  Woodman  come  si  diceva,  ha  un  profilo  differente,  una

poetica che nasce dalla necessità di esplorare attraverso l’arte, il proprio

mistero.

Americana,  ma  molto  legata  all’Italia  per  averla  conosciuta  fin  da

piccola  con  i  genitori  che,  loro  stessi  artisti  e  amanti  dell’arte,

acquistarono una casa in Toscana, percorre le orme familiari: frequenta

a  Providence  un’Accademia  di  belle  Arti,  la  Rhode  Island  School  of

Design (RISD) e nel 1977­‘78 è  in Italia per seguirne  i corsi europei, a

palazzo  Cenci,  nel  centro  storico  di  Roma.  Qui  conosce  il  gruppo  di

artisti  di  San  Lorenzo  e  la  libreria  Maldoror,  organizza  la  sua  prima

mostra  fotografica.  Nei  suoi  lavori,  si  avverte  forte  l’influenza  del

surrealismo  e  dell’arte  italiana  del  ‘400,  ma  ciò  che  la  caratterizza

maggiormente è la ricerca continua, profonda forse disperata e non solo



6/10/2015 art a part of cult(ure) » La fotografia dallo sguardo femminile da Massimo Minini » Print

http://www.artapartofculture.net/2012/10/09/la­fotografia­dallo­sguardo­femminile­da­massimo­minini/print 6/6

di sé (lo scatto fotografico è l’ultima azione, prima della quale disegna i

bozzetti, individua i set adeguati, crea una scenografia). L’atmosfera che

crea è certamente velata di malinconia, ma come ricordano alcune tra le

persone  che  le  sono  state  vicine, bruciante di  vitalità. Una  ricerca  che

segna  tutta  la  sua  vita  e  che porterà  avanti  fino  al  limite da  lei  stessa

imposto.

Info

Letizia Battaglia / Francesca Woodman

dal 22 settembre fino al 10 novembre 2012

Galleria Massimo Minini

Via Apollonio 68 25128 Brescia – Italy

da lunedì a venerdì 10.00 – 19.30 Sabato 15.30 – 19.30

T: +39.030.383034 – F: +39.030.304638 – info@galleriaminini.it

http://www.galleriaminini.it/
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Aspettando le aste autunnali: mercato
tiepido per First Open e Under the Influence

di Nicola Maggi | 9 ottobre 2012 | 354 lettori | No Comments

La  fascia  alta  del  mercato  dell’arte  contemporanea  non  sembra

conoscere  crisi.  Dopo  un  2011  da  record,  con  41.000  lotti  venduti  in

tutto il mondo per un fatturato di oltre 1.3 miliardi di dollari contro gli

87.7 milioni  del  2010,  e  un primo  semestre  2012  che ha  surclassato  i

risultati  eccezionali  del  2008,  anche  i  primi  appuntamenti  autunnali

hanno  avuto  esito  positivo  pur  senza  risultati  eclatanti,  lanciando  la

volata  all’Italian  Week  e  alle  principali  Evening  Sale  di  Ottobre  e

Novembre.

Il cursore diretto sulle immagini visualizzerà le didascalie; cliccare

sulle stesse per ingrandire.
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Ad aprire le danze, come di consueto, l’asta First Open di Christie’s,

andata  in  scena  il  19  settembre  scorso  nella  sale  room  di  Rockfeller

Plaza  con  un  catalogo  di  244  lotti  provenienti,  in  larga  parte,  dalla

collezione dell’inventrice del bianchetto Bette Graham e dalla  raccolta

del celebre avvocato, ormai in pensione, Alan Dershowitz.

Un primo appuntamento che si è chiuso con un totale di 8.4 milioni di

dollari  e un  tasso di  vendita del  72%  in  lotti  e dell’82.5%  in  valore.  Il

buon risultato ottenuto da Christie’s è stato guidato da Yayoi Kusama

che, complice la retrospettiva in corso al Whitney Museum of American

Art,  ha  visto  il  suo  Infinity  Net  raddoppiare  le  stime  pre­asta  per

attestarsi  sul milione  di  dollari. Mentre  la  Spider Home  di  Louise

Bourgeois è stata battuta per più di 566mila dollari. Ma, ancora una

volta, l’artista che ha superato più di tutti le aspettative della casa d’aste

è stato Jean­Michel Basquiat:  in  catalogo Tyranasaurus Rex  un

suo pastello del 1986 stimato tra i 60 e gli 80mila dollari e venduto per

278.5mila dollari. Un nuovo record d’artista che crea grandi aspettative

per il dipinto che sarà messo all’incanto a novembre con una stima pre­

asta di circa 20milioni di dollari.

Da Rockfeller Plaza a Park Avenue. Dopo il debutto di Christie’s è stato

il turno di Phillips de Pury con la sua Under the Influence che ha

realizzato  circa  4.2  milioni  di  dollari,  un  totale  ben  lontano  dai  7.2

milioni realizzati a marzo ma con ottimi tassi di vendita: 79% in lotti e
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90%in  valore.  Vari  i  record  d’asta  tra  cui  quello  realizzato  da  Taffy

Forrest di Will Cotton, battuto per oltre 272mila dollari contro i 200

della  stima  iniziale,  o  quello  di  Landslide  di  Helliot  Hundley

venduto a 158mila dollari, ben tre volte la stima iniziale.

Archiviati  i  due  fuori  stagione  di  Christie’s  e  Phillips,  inizia

ufficialmente  il  conto  alla  rovescia  per  le  evening  sale  di  questo

autunno,  in  programma  sulle  due  sponde  dell’oceano,  e  per  l’Italian

Week londinese di Ottobre.

QUI LONDRA – Il calendario delle aste apre con Londra dove il 10

ottobre  si  tiene  la  prima  Evening  Sale  d’autunno  in  programma  da

Phillips  de  Pury.  Nella  sede  di  Howick  Place  il  pubblico  potrà

contendersi un catalogo di 37 lotti e un valore complessivo stimato tra i

15 milioni  di  sterline  e  i  22.3.  Top  lot  della  serata, Big Joy  (n.14)  di

Basquiat all’asta  con una stima che dai 2.5 ai 3.5 milioni di  sterline.

Cifre che fanno il paio con la stima pre­asta dell’altro lotto di punta del

10 ottobre: un Abstraktes Bild di Gerhard Richter  datato 1977 e

stimato, appunto, tra i 2.5 e i 3.5 milioni di sterline. Oltre a questi due

lotti,  solo  altre  due  opere  volano  sopra  il  milione  di  sterline:

Watches  di  Andy  Warhol    (1­2milioni)  e  GE  Short  Line  &

Reading realizzato in coppia da Wharol e Basquiat (1.2­1.8 milioni).

Nel giorno di  inaugurazione di Frieze, 11 ottobre, Christie’s mette

all’incanto un catalogo di 64 opere stimate, complessivamente, tra 22 e i

31.4 milioni  di  sterline.  Annunciata  come  un  evento  senza  precedenti

l’asta  di  King  Street  punta  sui  lavori  di  tre  artisti  alla  loro  prima

apparizione  in  una  Evening  Sale:  Idris  Khan,  Rebecca Warren  e

Jonathan  Wateridge  a  cui,  recentemente,  sono  state  dedicate

importanti  esposizioni  museali  e  che  rappresentano  una  nuova

generazione di pittori  legati al  lavoro di Martin Kippenberger – di

cui andrà all’asta un  importante gruppo di 12 autoritratti  su carta,  tra

cui  il  lavoro  seminale  Untitled  (from  the  series  Hand­Painted
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Pictures),  e  la  scultura Wand  Beißen  bei  Susan)  –  e  Gerhard

Richter di cui è inserito in catalogo il capolavoro concettuale 5 Türen

II (1.5­2 milioni di sterline).

Il  12  ottobre  il  testimone  passa  quindi  a  Sotheby’s,  che  mette  sul

piatto  della  sua  Evening  Sale  55  lotti  per  una  stima  totale  tra  i  57.8

milioni di sterline e i 78.8 milioni. A guidare l’asta un Abstraktes Bild

di Richter – datato 1994 e quotato tra i 9 e i 12 milioni di sterline – e

RE  9­I  (2­3  milioni)  di  Yives  Klein  che  caratterizza,  peraltro,  la

copertina  del  catalogo.  Due  capolavori  a  cui  si  affianca  un  gruppo  di

lavori  di  Andy  Warhol  provenienti  da  una  importante  collezione

privata tra i quali spicca un iconico ritratto di Liza Minnelli all’asta

con una stima tra l 400mila e le 500mila sterline.

Ma  i  giorni  di  Frieze  per  le  due  storiche  rivali  sono  resi  ancor  più

incandescenti  dalla  concomitanza  delle  rispettive  Evening  Sale  con  i

due appuntamenti con arte italiana.

Subito  prima  dell’asta  serale  dell’11  ottobre,  la  sede  di  Christie’s

celebrerà  l’Arte  Povera  italiana  nella  sua  Italian  Sale.  Top  lot

dell’appuntamento  Metrocubo  d’Infinito  di  Michelangelo

Pistoletto,  in  catalogo  con  una  stima  tra  le  400mila  e  le  600mila

sterline.  Uno  tra  i  lavori  pioneristici  più  importanti  nati  nell’ambito

dell’arte  povera  e  proveniente  dalla  collezione  di  Graziella

Buontempo. Al suo  fianco uno straordinario Concetto Spaziale di

Lucio  Fontana,  offerto  tra  i  2.2  e  i  2.8  milioni  di  sterline.

L’appuntamento  con  l’arte  italiana  presso  la  casa  d’aste  di  François

Pinault vede in tutto 44 lotti messi  in vendita per una aspettativa pre­

asta che oscilla tra i 14.5 e i 21.2 milioni di sterline. 33 i lotti all’incanto,

invece,  nell’asta  20th  Century  Italian  Art  di  Sotheby’s  il  giorno

successivo con un aspettativa tra i 14.6 e i 19.6 milioni di sterline. Top

lot: un Achrome di Piero Manzoni stimato tra i 2.2 e i 2.6 milioni di

sterline;  una  Combustione  Plastica  di  Alberto  Burri  e  un
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Concetto Spaziale di Fontana.  Entrambe  queste  due  ultime  opere

quotate tra 1.5 e 2 milioni di sterline.

QUI  NEW  YORK  –  Chiusa  la  settimana  più  calda  del  mercato

europeo,  il  testimone  passa  alle  sale  room  di  New  York.  Qui,  il  13

novembre,  guidata  da  No.1  (Royal  Red  and  Blue)”  di  Mark

Rothko,  stimato  tra  i  35  e  i  50  milioni  di  dollari,  si  terrà  l’attesa

Evening  Sale  di  Sotheby’s  che  vede  in  catalogo  ben  otto  capolavori

dell’Espressionismo Astratto a firma di Jackson Pollock, Willem de

Kooning,  Clyfford  Still,  Franz  Kline,  Arshile  Gorky,  Joan

Mitchell,  Hans  Hofmann  e  Adolph  Gottlieb.  Opere  che

rappresentano altrettanti momenti fondamentali nelle carriere di questi

artisti.  Assieme  a  questo  nucleo  pittorico,  un  Abstraktes

Bild di Richter datato  1990.  In  attesa  del  catalogo  le  opere  saranno

esposte a New York a partire dal 1° novembre.

Segue  l’appuntamento di Sotheby’s  l’aste serale del 14 novembre da

Christie’s  che  presenta  in  catalogo  Prag  1883,  uno  dei  primi

capolavori astratti di Gerhard Richter stimato attorno ai 15 milioni di

dollari, e  il Marlon di Andy Warhol uno dei  ritratti più celebri mai

realizzati  dal  padre  della  Factory  e messo  all’asta  con  una  quotazione

attorno  ai  20  milioni  di  dollari.  Infine  Phillips  de  Pury  il  15

novembre e di cui, però, non è ancora uscito il catalogo.
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Obama e Romney. Due differenti abiti
politici

di Marino de Medici | 10 ottobre 2012 | 237 lettori | No Comments

Quel sette per cento di indecisi

che,  stando  agli  esperti

demoscopici,  deciderà  l’esito

delle  prossime  elezioni

presidenziali  in  America  non

ha una scelta facile, ma almeno

un  termine di  giudizio  è  certo:

l’abito  umano  dei  due

candidati.

Obama è un’entità nota, si può votare contro di lui perchè l’economia

stenta  a  riprendersi  e  troppi  disoccupati  pesano  su  Obama  come  un

albatross, per dirla nel gergo politico americano. Oppure si può votare

per lui perchè tutto considerato ha la sprezzatura di un presidente che

si assume  la responsabilità delle decisioni,  felici o  infelici che possano

essere.

Nel  caso  di  Romney,  l’interrogativo  al  quale  è  difficile  dare  una

risposta  non  è  quello  che  verte  sulle  sue  promesse  elettorali,  se  cioè

siano  credibili  o meno,  e  se  la  sua persona di businessman  soddisfi  il

bisogno dell’America in questi frangenti, ma quello che concerne la sua

figura  di  uomo  politico.  Perchè  l’America,  in  fin  dei  conti,  giudica  il

candidato  presidenziale  per  il  suo  abito  umano,  per  le  emozioni  e  le

speranze  che  esso  suscita,  per  la  simpatia  che  lo  accompagna.  Il
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problema di Mitt Romney è semplicemente la persona di Mitt.

Il  divario  di  preferenze  accertato  dalle  più  recenti  inchieste

demoscopiche  favorisce  il  presidente  in  carica  in  una  misura  che

sembra  assicurargli  la  rielezione.  Ci  si  chiede  quindi  quali  fattori

abbiano determinato il passo indietro di Romney e la risposta non può

che  essere  per  l’appunto  la  persona  di  Mitt.  Il  video  in  cui  Romney

rimprovera  al  47  per  cento  degli  americani  di  vivere  a  spese  delle

elargizioni  federali ha  certamente  contribuito. Così  l’incapacità di  fare

della  consultazione  presidenziale  un  referendum  sulla  conduzione

economica  dell’Amministrazione  Obama.  Ed  ancora,  la  sconcertante

dimenticanza  nel  discorso  di  accettazione  a  Tampa  delle  forze

combattenti  impegnate  in  Afghanistan.  O  le  accuse  ai  mezzi  di

comunicazione che spulciano la sua appartenenza al culto dei Mormoni.

Tutte  queste,  ed  altre,  sono  sfaccettature  di  una  persona  politica  che

non riesce a mettere a fuoco il quadro generale del confronto elettorale

con Obama,  con  il  risultato  che  per  quanto Romney  possa  apparire  a

molti come un buon uomo d’affari, un modello di successo economico,

possibilmente un buon  leader  e pertanto qualificato per  la presidenza

della  nazione,  come  candidato  politico  lascia  molto  a  desiderare.  Un

gran  leader, ammettono gli stessi suoi simpatizzanti, ma non un buon

politico.

Tra gli aspetti che lasciano perplessi gli addetti ai lavori è la caparbietà

con  cui  Romney  combatte  Obama  in  ordine  a  temi  ed  episodi  di

importanza marginale. L’unico momento  in  cui Romney ha mirato  ad

un grosso bersaglio –quello della problematica finanziaria che definisce

il  dibattito  sociale  sulla  ristrutturazione  del  welfare  state–  è  stato

quando ha scelto il deputato Paul Ryan, l’apostolo per l’appunto della

ristrutturazione, come candidato vicepresidenziale.

Di fatto, le proposte avanzate in ordine alla Medicare, il programma di

assistenza medica agli anziani, sono rimaste vaghe e conseguentemente
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invise alla maggioranza degli assistiti. Il loro voto potrebbe far pendere

la  Florida,  uno  stato  cruciale  nel  Collegio  Elettorale,  dalla  parte  del

Presidente  democratico.  Nè  si  può  dire  che  Mitt  Romney  sia  un

riformista.  Il  candidato  repubblicano  non  ha  incentivo  alcuno  ad

avviare riforme per  il semplice fatto che egli è  il maggiore beneficiario

del  presente  sistema.  Le  sue  proposte  per  il  regime  fiscale,  la  spesa

pubblica  ed  il  sistema  di  regulations  consolidano  la  posizione  di

privilegio  della  classe  ricca.  In  particolare,  lasciano  intatto  un

ordinamento  di  finanziamenti  elettorali  che  permettono  alle  grandi

corporations,  ai  sindacati  ed  a  miliardari  come  i  fratelli  Koch  di

spendere  cifre  astronomiche per  influenzare  l’esito delle  consultazioni

elettorali.

Mitt Romney è una figura umana intrisa di privilegio. Il suo stile di vita

ha ben poco in comune con quello della variegata massa che compone

la società americana. Il suo ruolino di successi finanziari, che lo hanno

reso  multimilionario  testimoniano  grandi  capacità  analitiche,

conoscenza dei mercati,  integrità  familiare e religiosa, ma  il candidato

difetta  di  quelle  doti  umane  basate  sull’improvvisazione  e  sulla

comunicativa  che  la  comunità  normale  esige  da  un  presidente.  Sotto

questo aspetto Mitt è lungi dall’essere un’alternativa accettabile rispetto

ad Obama. Per quanto Romney parli di una società basata sul merito e

l’opportunità, un auspicio che può certamente essere condiviso da tutti

gli  americani,  nella  realtà  delle  cose  la  società  che  Romney  esalta

premia gli attori più  tenaci ed aggressivi, per non dire spregiudicati, e

trascura  i  deboli  che  sopravvivono  grazie  agli  assegni  della  Social

Security  e  al Medicare,  i  programmi  assistenziali  varati  da  Franklin

Delano Roosevelt e Lyndon Johnson, espressioni di un socialismo

che Romney ed i repubblicani disprezzano considerandolo una perversa

invenzione europea.

Too  rich  to  care,  troppo  ricco  per  curarsi  dei  meno  fortunati,  è  il

giudizio  che  ricorre  spesso  a  proposito  di Romney.  È  questo  l’aspetto
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umano  della  campagna  elettorale  che  rende  Romney  vulnerabile  agli

attacchi dei democratici. In un libro che esamina acutamente la politica

dell’estremismo che sembra essersi impadronita dell’America, Thomas

Mann  e  Norman  Orstein  segnalano  come  il  partito  repubblicano

abbia  abbandonato  il  centro  della  politica  americana  per  abbracciare

posizioni  ideologicamente  estreme  con  il  rigetto  dell’eredità  di  un

regime sociale ed economico che per lungo tempo aveva contrassegnato

la  politica  negli  Stati  Uniti.  “Quando  un  partito  si  allontana  in  tale

misura dal centro della politica americana – concludono i due autori ­,

risulta  estremamente  difficile  instaurare misure  che  rispondano  alle

necessità più impellenti del Paese”.

Infine, gli americani che pagano  le  tasse non  ignorano ormai che Mitt

Romney  ha  costantemente  pagato  i  suoi  tributi  in  base  ad  aliquote

preferenziali sui profitti di capitale e dividendi che sono obiettivamente

sproporzionate  rispetto  a  quelle  della  grande massa  dei  contribuenti.

Anche questa è una dimensione umana che getta una  luce sfavorevole

sul  candidato  repubblicano  e  che  porta  acqua  al  molino  di  Obama

quando  questi  propone  di  tassare maggiormente  i  redditi  superiori  ai

250.000 dollari. Ma c’è dell’altro. Quando Romney si sforza di parlare il

linguaggio  dell’americano  medio,  come  quello  dell’operaio  di  una

catena di montaggio nell’Ohio, l’immagine che diffonde è di un politico

out of touch con quello che si potrebbe definire il “popolino” americano.

Romney  è  chiaramente  a  suo  agio  con  pubblici  ristretti,  composti  da

dirigenti d’azienda, commercianti e mormoni.

E  dire  che  di  tempo  Romney  ne  ha  avuto  per  gettare  discredito  su

Barack Obama  e  per  drammatizzare  il  pesante  quadro  economico  del

suo quadriennio, agevolato dal  fatto che  il presidente Obama ha detto

ben poco su quel che si propone di realizzare  in un eventuale secondo

quadriennio. Per  contro, Obama ha  avuto buon gioco nell’affibbiare  a

Romney  la  qualifica  di  “ingenuo”  in  materia  di  politica  estera.  In

pratica,  Romney  ha  permesso  alle  sue  carenze  come  candidato  di
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offuscare le debolezze del presidente democratico. Ma prima ancora di

valutare se il presidente in carica meriti o meno di essere rieletto, una

valutazione determinante quando sia in ballo la rielezione, questa volta

il verdetto dell’elettorato è strettamente  legato alla decisione se votare

contro il candidato oppositore anche quando il presidente in carica non

merita  la  rielezione.  In ultima analisi, molti  di  quel  sette per  cento di

indecisi voteranno  in base ad un giudizio più umano che strettamente

politico. Tutto lascia pensare che in questa ottica Obama la spunterà sul

suo avversario repubblicano.
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Unconventional Twins­Doppio Personale:
scontro­incontro tra menti creative. Con

intervista a Flavia Montecchi
di Maila Buglioni | 10 ottobre 2012 | 318 lettori | No Comments

Confronto e dialogo tra maturità e gioventù è il tema su cui s’incentra il

progetto  espositivo  Unconventional  Twins  –  Doppio

Personale ideato e curato da Flavia Montecchi ed ospitato presso lo

Studio  d’arte  contemporanea  Pino  Casagrande.  Location

signorile,  suddivisa  in  due  vani  tinteggiati  di  un  bianco  accecante,  in

pieno  contrasto  con  il  quartiere  popolare  ed  universitario  di  San

Lorenzo. Un’idea nata dalla volontà di concedere agli artisti emergenti

la  possibilità  di mettersi  in  gioco,  attraverso  un  piacevole  scambio  di

visioni,  concezioni  ed  opinioni  con  i  creativi  più maturi,  tre  dei  quali

sono i cavalli di battaglia della stessa galleria.

Il cursore diretto sulle immagini visualizzerà le didascalie; cliccare

sulle stesse per ingrandire.
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Occorre sottolineare che tale raffronto vuole oltrepassare il tradizionale

scontro/incontro  generazionale,  proponendosi  soprattutto  come  un

momento di  riflessione  sulla produzione e  sull’espressività del  singolo

individuo,  esperto  o  acerbo  che  sia.  Oltretutto,  tale  accostamento  ha

evidenziato la ripresa di tematiche o concetti già affrontati dai seniores

e riproposti dagli juniores attraverso modalità diverse ed innovative.
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Se nel  primo  evento  è  l’affinità  creativa  ad  accostare  le  opere  del  trio

Ceccobelli­Petrucci­Vizzini;  nel  secondo,  la  relazione  Adami­

Fincato  si  esplicita  attraverso  continue  opposizioni  e  contingenze;

mentre, nel terzo incontro l’affinità tra Ammirati­Fiorillo è attestata

tramite una comune tematica e tecnica operativa.

Il ciclo curatoriale, suddiviso in quattro appuntamenti scanditi nell’arco

di  un  anno,  è  stato  accompagnato  da  testi  critici  redatti  ad  hoc  da

Giovanna dalla Chiesa, Patrizia Ferri, Elio Grazioli e Manuela

Pacella.

Iniziato  alla  fine  di  novembre  2011, Unconventional  Twins  – Doppio

Personale,  si  concluderà con  la quarta ed ultima mostra Cosa ferma

le  altalene?  che  sarà  inaugurata  giovedì  11  Ottobre  2012  presso  lo

Studio d’arte contemporanea Pino Casagrande.

Nel primo incontro lo spettatore è stato accolto nell’ufficio della galleria

dalle opere inedite dei giovani Leonardo Petrucci (Grosseto, 1986 –

vive e  lavora a Roma) e Alessandro Vizzini  (Cagliari,  1985 – vive e

lavora  a  Roma)  che  precedono  la  sala  madre  in  cui  è  situata  la

suggestiva  installazione  visivo­sonora  di  Bruno  Ceccobelli  (Todi,

1952 – vive e  lavora  tra Todi  e Roma), dove una  serie di maschere  in

ceramica  raku,  semplici  calchi  dei  suoi  tratti  somatici,  sono  occultate

con  leggeri  e  sottilissimi  veli. Attraverso  il  loro  svelamento,  che  rivela

sagome  sempre  diverse,  il  fruitore  coglie  il  messaggio  di  continua

trasmutazione, d’immortale trasparenza, richiamando il lungo percorso

creativo  tracciato  dall’artista  fino  ad  oggi.  Prendendo  spunto  dagli

ultimi  lavori  elaborati  da  Ceccobelli  è  scaturito  il  titolo  (Re)solve  et

(S)coagula,  esplicito  riferimento  alla  formula  alchemica  utilizzata

nell’antichità  con  lo  scopo  di  trasformare  i  metalli  ordinari  in  oro

mediante  la  pietra  filosofale  e  di  perfezionare  e  rigenerare  il  corpo

umano con  l’elisir di  lunga vita. La materia ed  i  continui  riferimenti a

tale  scienza  sono  i  punti  su  cui  si  concentra  la  ricerca  dei  tre  artisti.
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Tuttavia,  mentre  al  grande  creativo  preme  sottolineare  il  suo  legame

con  la  materialità  degli  elementi,  i  giovani  convogliano  la  loro

attenzione sul segno grafico. Come afferma la stessa curatrice:

“nei  lavori  in  plexiglass  e  nelle  stampe  traslucide  di

Leonardo  è  l’energia  vitale  a  generare  la  forma  dietro  un

ritmico  processo  di  calcoli  e  ragionamenti;  nella  grafite  su

carta  e  negli  spray  su  vetro  di  Alessandro  è  la  forma  che

modella  geometricamente  l’energia  vitale  e  melanconica

dell’essere umano”.

Petrucci  incentra  la  sua  indagine  sulla  geometria  sacra,  sull’alchimia,

sulla  cabala  e  sull’astrologia  connettendole  con  vari  campi  scientifici

contemporanei,  come  la  Biologia  o  la  Fisica  Quantistica,  per  creare

opere  pittorico­installative  dove  le  tecniche  innovative,  come  la

fotografia o la stampa su acetato, si fondono con l’arte della tradizione

toscana  e  con  l’inserimento  di  materiali  naturali  come  il  vetro  o  le

pietre. Vizzini,  invece,  usufruisce  di  pratiche  e  filosofie  esoteriche  per

analizzare quesiti ancora invisibili alle nostre menti, per dar forma alla

‘materia  oscura’  che  altrimenti  resterebbe  nascosta  in  ognuno  di  noi.

Ogni suo lavoro nasce da un complesso processo che inizia sempre dal

disegno, da lui concepito come metodo archetipico utilizzato dall’uomo

fin dai tempi più remoti, per evolversi successivamente in installazioni

di tipo geometrico.

Nonostante  l’utilizzo  di  differenti  approcci  entrambi  riescono  ad

emanare graficamente quelle forze alchemiche impresse nelle maschere

in  ceramica  raku  del maestro  della  Scuola  di  San  Lorenzo.  Petrucci  e

Vizzini rappresentano, appunto, il proseguimento di quella scuola nata

negli  anni  Settanta  nel  rione  romano.  Inoltre,  i  due  condividono  il

medesimo  studio  che  si  affaccia  sul  cortile  esterno  della  Fondazione

Pastificio Cerere, riallacciandosi ad esso anche territorialmente.

Il secondo appuntamento, invece, ha avuto come protagonisti Giorgia
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Fincato  (Bassano  del  Grappa,  1982  –  vive  e  lavora  tra  Bassano  del

Grappa  e  Roma)  e  Claudio Adami  (Città  di  Castello,  1957  –  vive  e

lavora a Roma). Soliloqui è il titolo dell’esposizione che mette in dialogo

il  processo  grafico  non­verbale  di  Claudio  con  il  mondo  astratto  e

composto da sole parole mute di Giorgia.

I  lavori del primo si riallacciano all’ultima serie dei blacknotes esposti

nel  2008  presso  lo  stesso  Studio,  tracciando  una  linea  temporale  che

arriva  fino  all’anno  corrente.  L’operazione  di  Adami  consiste  nel

catturare ed imprimere su carta frasi che fluttuano nella sua mente per

dar  origine  a  storie  illeggibili,  poiché  l’accumulo  dell’inchiostro  sul

foglio  tramuta  il  simbolo  alfabetico  in  un  segno  grafico  non  più

riconoscibile, dove  la candida superficie originaria è trasformata  in un

oscuro buco nero che ingloba e contiene ogni suo pensiero. Se in origine

questo  procedimento  nasceva  da  una  condizione  particolare,

successivamente è diventato una prassi o una terapia quotidiana a cui

Claudio  sente  l’esigenza  di  sottoporsi  per  liberarsi,  per  rinascere  e

trasformarsi. Alla vista dello spettatore si presentano cumuli di pagine

su  cui  sono  tracciate  silenziose  storie,  racconti  personali,  che  danno

origine ad una sorta di diari su cui è possibile ripercorrere ogni istante

della  sua  vita.  La  sua  ricerca  raccoglie  e  sintetizza  molte  esperienze

dell’arte  concettuale  mondiale:  dai  dipinti  neri  di  Frank  Stella,  alle

cancellature di Man Ray, Emilio  Isgrò e Joseph Kosuth; dalle  linee di

Manzoni  alle  date  di On Kawara,  alla  numerazione  di Roman Opalka

fino alle scritture alfabetiche dei poeti visivi.

Giorgia  Fincato,  invece,  genera,  in  modo  certosino,  minute  spirali  di

pensieri,  immagini  filiformi che nascono da studi anatomici e analitici

fatti  propri.  Come  aveva  fatto  Adami  in  passato,  anche  Giorgia  si

distanzia  dalle  odierne  pratiche  che  quotidianamente  la  circondano

come la fotografia, la video arte e l’arte pubblica per svolgere un lavoro

solitario basato totalmente sul disegno. La tessitura che Fincato trama

non si attua automaticamente, ma il segno è consapevolmente ripetuto
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per  scolpire  lo  spazio  del  foglio  bianco  generando  un’illusoria

tridimensionalità.

Se Claudio  cancella  per  addensare,  per  nascondere, Giorgia  annerisce

per  accecare  ovvero per  oscurare,  per  rendere  le  sue  tracce  illeggibili.

Probabilmente  il processo della vicentina potrebbe essere  interpretato

come una propria risposta alla scrittura virtuale della Rete (web) dove

ogni  impronta  lasciata  resta  facilmente  reperibile  anche  a  distanza  di

anni.  Un’arma  di  difesa,  quindi,  un’esigenza  per  proteggersi

dall’affamato universo virtuale che ci coinvolge e ci imprigiona.

Scopo  ultimo  dell’esposizione  è  la  volontà  di  stabilire  una

comunicazione  tra  le  loro  poetiche  basate  sul  monologo,  su  un

drammatico  assolo,  imperniato  sul  segno  evolvendosi  verso  esiti

divergenti,  quasi  opposti.  Il  silenzioso  dialogo  instaurato  tra  queste

menti  introspettive  ha  dato  vita  ad  un  allestimento  teatrale  molto

suggestivo  dominato  dall’avvicendamento  dei  non­colori.  Giorgia  ha

osservato  da  lontano  i  lavori  di  sperimentazione  di  Claudio,  mentre

quest’ultimo, sentendosi sfidato, ha proseguito a raccontarsi in galleria

attraverso  un  nuovo  diario  che  lo  ha  visto  protagonista  di  una

lunghissima  performance,  terminata  solamente  con  la  chiusura  della

mostra.

A fine maggio ha aperto i battenti la terza esposizione, tutta incentrata

sul tema del conflitto, come si evince dal titolo One enemy of mine. In

particolare,  è  stato  affrontato  il  processo  di  costruzione  e  di

decostruzione  dei  vari  armamenti  e  della  mina  antiuomo,

approfondendone gli aspetti distruttivi in chiave simbolica attraverso il

disegno e l’installazione.

Leitmotiv, questo, che ritorna incessantemente in ogni lavoro proposto

dalla  coppia  di  artisti  invitati  a  confrontarsi.  Se  il  giovane  Mattia

Ammirati (Perugia, 1988 – vive e lavora tra Roma e Londra) convoglia

la  sua  attenzione  sull’aspetto  anatomico  dell’arma,  Franco  Fiorillo
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(L’Aquila, 1962 – vive e  lavora tra L’Aquila e Roma), che da vent’anni

affronta  artisticamente  le  questioni  belliche,  costruisce  una  mina

antiuomo  accattivante  ed  apparentemente  innocua.  L’oggetto  letale,

simbolo di morte e distruzione, diventa un manufatto attraente fino alla

possibilità di essere scambiato per un banale ready­made.

Franco  effettua  in primo  luogo un analisi  di  tipo  sociale. Le  sue mine

antiuomo sono il simbolo di una crudele strategia di guerra attuata nei

confronti  del  popolo  nemico,  giovane  o  vecchio  che  sia.  Armi

abbandonate  sul  terreno,  mascherate  da  giochi  innocenti,  rese

volutamente  affascinanti  ed  apparentemente  inoffensive.  Tuttavia,

nascondono  un  anima  esplosiva  attivata  tramite  una  prolungata

manipolazione. Amputazioni e lesioni degli arti superiori sono gli effetti

causati  da  questi malefici  dispositivi.  L’attenzione  dell’artista  verso  la

silenziosa  battaglia  innescata  contro  vittime  innocenti  ed  incoscienti

stimola il pubblico a meditare sulle guerre invisibili presenti nel mondo

attuale. In galleria l’allestimento dell’aquilano ruota attorno ai concetti

di  ‘campo  minato’  e  di  ‘emergenza’  attraverso  un  ciclo  di  disegni  su

carta  raffiguranti  dispositivi  mortali  collocati  su  sfondi  pittorici

metafisici  e  freddi,  che  accentuano  l’imperturbabilità  di  chi  li  usa.  Al

centro della sala, inoltre, è adagiato a terra un tappeto rosso, metafora

del  sangue  versato,  in  cui  è  impresso  un  teschio,  emblema universale

del pericolo. Esito ultimo della sua ricerca è l’ideazione di un modellino

e di un video in 3D dove la mina antiuomo è elevata da semplice oggetto

a soggetto dai connotati estetici raffinati e seducenti.

Mattia,  invece,  si  concentra  sull’anatomia  antropologica  dell’ordigno.

Essendo  un  cultore  delle  arti  marziali,  il  giovane  artista  ha  saputo

distaccarsi  dalla  nozione  bellica  di  ‘arma’  proponendone  una  rilettura

spiazzante.  Il  perugino  ha  concepito  il  dispositivo  come  protesi  da

inserire  all’interno  del  corpo  umano,  tra  muscoli  e  nervi.  Mentre,  in

altri casi, lo ha utilizzato come attributo contemporaneo, alternativo ed

underground, da apporre a putti tatuati disegnati a china.
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L’esposizione è scaturita sotto il vessillo concettuale di Fabio Mauri e

del  suo  libro  Linguaggio  è  guerra  del  1975,  prezioso  lascito

dell’autore a Franco Fiorillo che, dopo il terremoto aquilano del 2009,

si  è  trasformato  in  una  preziosa  maceria  affettiva  da  custodire

gelosamente.  Da  ciò  è  nata  la  riflessione  sul  linguaggio  e  sulla  sua

supremazia  ideologica  nei  confronti  delle  armi  poiché  le  parole,  se

utilizzate  in modo  appropriato,  possono  divenire  potenti  promotori  e

divulgatori  di  una  resistenza  attiva  e  pacifica  contro  ogni  forma  di

violenza, pubblica e privata, manifestata con sofisticati ordigni bellici.

A  questo  focus  sulle  precedenti  esposizioni  del  ciclo  Unconventional

Twins  –  Doppio  Personale  ed  in  attesa  della  prossima  mostra,

inseriamo  di  seguito  un’intervista  all’ideatrice  del  progetto  Flavia

Montecchi.

Confronto/scambio  generazionale  è  questo  il  tema  delle

quattro  esposizioni  da  te  curate  presso  lo  Studio  Pino

Casagrande:  come mai  hai  sentito  l’esigenza di  proporre un

ciclo di mostre incentrandolo sul tale argomento?

“L’esigenza  è  nata  dalla  volontà  di  raccontare  fino  a  che  punto  la

differenza  generazionale  tra  due  artisti  è  visibile  ad  occhio  nudo,

sfidando sia  il  fruitore sia gli artisti  stessi a confrontarsi  sulla  loro

creatività  pur  avendo  età  e,  soprattutto,  storie  di  formazione  ed

esperienze diverse.

Ho voluto documentare questo loro scambio in una mostra.”.

Puoi  anticiparci  chi  saranno  i  prossimi  artisti  che

chiuderanno il ciclo delle mostre?

“Le  artiste  saranno  Cristina  Falasca,  classe  1981,  e  Marisa

Albanese. Due donne accomunate da una profondità molto simile

nell’approccio  con  la  materia  e  nel  suo  svelamento  all’essere

umano.”
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Dopo  tre  artisti  uomini  (Ceccobelli/Petrucci/Vizzini)  hai

proposto  un  confronto  tra  femmineo­mascolino  (Adami/

Fincato)  e,  successivamente,  un  confronto/scontro  tra  due

uomini sul tema delle armi da guerra (Ammirati/Fiorillo).

Ora,  invece,  concludi  il  ciclo presentando un duetto  tutto  al

femminile  composto  dalla  napoletana  Marisa  Albanese  e

dalla  romana  Cristina  Falasca.  Come  mai  hai  scelto  queste

due artiste? Cosa le accomuna?

“Ciò che accomuna queste due artiste è la ricerca dell’intimità nella

percezione delle relazioni umane. La volontà di comunicazione con

l’altro nasce da entrambe e da un rapporto molto intimo che hanno

su se stesse.

Il  lavoro  di  Cristina  Falasca,  la  più  giovane,  è  sempre  stato

un’estroiezione  della  sua  femminilità  sensibile  verso  l’altro.  Una

sorta di crescita e consapevolezza fisica individuale proiettata verso

l’esterno: la materia e il suo pubblico.

Anche nei lavori di Marisa è presente tutto ciò, solo con più tracce

di  sé.  Nella  molteplicità  dei  mezzi  che  utilizza  (scultura,

installazione, disegno, video) la sua pratica artistica è sempre rivolta

alla  materialità  dell’oggetto  e  alla  valenza  simbolica  che  esso

racconta,  spiegata  appunto  dalla  sua  messa  in  mostra.  Il  lavoro

Cosa  ferma  le  altalene  presentato  per  questo  progetto,  ne  è  un

esempio.”.

Noto  che  gli  artisti  sono  stati  accostati  per  affinità  creativa

(alchimia)  nel  primo  evento,  per  opposizioni  e  contingenze

nel secondo, per tematica e tecnica operativa nel terzo. Quale

sarà l’approccio su cui s’incentrerà il quarto evento e quindi i

lavori delle due artiste?

“Il  prossimo  incontro  s’incentrerà  sulla  dispersione  della

comunicazione.  La  difficoltà  oggettiva  che  hanno  avuto  le  due
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artiste  nel  realizzare  questa mostra,    dovuta  alla  lontananza  reale

(Cristina  vive  a  Berlino,  Marisa  tra  Napoli  e  Milano)  e  alla

dissoluzione dell’appuntamento  con  la  confusione dell’era digitale.

Lo  scambio  di  mail  discontinuo  e  la  mancanza  di  denaro  per

viaggiare e incontrarsi. La mostra è complessa ed apre le porte a più

livelli tematici: il paradosso della comunicazione contemporaneità e

la  sua  falsa  efficienza;  la  reale  mancanza  di  denaro  per  portare

avanti  la  propria  ricerca  artistica  –  in  questo  caso  –  e  di  vita  nel

caso della maggior parte. Non voglio cadere nel luogo comune della

crisi,  in  mostra  si  percepirà  la  stasi  di  cosa  è  stato  possibile

realizzare.”.

In ultimo vorrei farti una domanda sul titolo della prossima

esposizione  Cosa  ferma  le  altalene?:  a  cosa  si  deve  tale

intestazione?  Fa  riferimento  ad  una  particolare  condizione

scaturita nel corso della realizzazione del progetto?

“Il  titolo  della  mostra  fa  riferimento  all’installazione  di  Marisa

Albanese,  che  diviene  successivamente  l’opera  chiave  dell’intero

dialogo  e  che  segna  lo  spartiacque  di  una  comunicazione  a metà.

Citando alcuni estratti del testo critico di Manuela Pacella, le cinque

altalene impossibili segnano fisicamente un percorso andirivieni tra

le due artiste e si espongono l’una verso l’altra senza incontrarsi mai

e  quasi  fermandosi.  Una  chiave  di  lettura  malinconica  e  dolce

insieme,  che  ricalca  una  condizione  dinamica  e  appesantita  dalla

falsa modestia di una comunicazione  leggera, che è quella digitale,

alla quale tutti siamo sottoposti. Ecco che si arriva a concepire una

situazione  di  costante  nomadismo,  lavorativo,  emotivo  ed

economico,  che  si  lega ai  lavori  e di  cui parla  anche  la Pacella nel

suo testo.”.

Info

Unconventional Twins – Doppio Personale
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Studio d’arte contemporanea Pino Casagrande

Via degli Ausoni, 7a – 00185 – Roma

orario: lun­ven 17­20 – ingresso gratuito

info: tel/fax +39 064463480 – info@pinocasagrande.com

www.pinocasagrande.com
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Le Signore dell’arte: Carol Rama, Carla
Accardi, Giosetta Fioroni e Marisa Merz

raccontate da Rachele Ferrario
di Maria Arcidiacono | 10 ottobre 2012 | 585 lettori | No Comments

Sono  dedicate  a  delle  grandi  protagoniste  dell’arte  contemporanea

italiana  le ultime due  fatiche  letterarie di Rachele Ferrario. Storica

dell’arte, docente di Fenomenologia delle Arti all’Accademia di Brera, la

studiosa ha tracciato nel volume dal titolo La Regina di Quadri, un

profilo  appassionante  di  Palma  Bucarelli,  direttrice  della  Galleria

Nazionale  d’Arte  Moderna  a  Roma;  per  decenni  vera  incontrastata

Signora  dell’arte  contemporanea  italiana,  dalla  biografia  densa  di

importanti  incontri,  una  forte  personalità  caratterizzata  da  un  grande

rigore  prima  di  tutto  verso  se  stessa  e  poi  nei  confronti  dei  suoi

collaboratori.  Un  ritratto  approfondito  quello  che  ci  restituisce  la

Ferrario, per un personaggio straordinario raccontato nelle pieghe della

sua vita personale e pubblica.

Il cursore diretto sulle immagini visualizzerà le didascalie; cliccare

sulle stesse per ingrandire.
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Stessa  attenzione  la  rileviamo  nell’altro  suo  volume,  recentemente

pubblicato per Mondadori, Le Signore dell’arte. Si parla di quattro

artiste questa volta: Carol Rama, Carla Accardi, Giosetta Fioroni

e Marisa Merz. Le città, le vicende personali, i grandi personaggi che

le hanno conosciute si mescolano nelle pagine della Ferrario alle scelte

artistiche, ai percorsi creativi di ciascuna, componendo dei ritratti mai

didascalici, in un fluire narrativo che ce le fa conoscere appieno.

Si comincia dalle immagini scomposte e provocatorie di Carol Rama, il

suo mondo  familiare  e  quello  della  Torino  colta,  dove  la  tragedia  ha

convissuto  con  un  clima  intellettuale  vivacissimo  e  proiettato  verso

l’Europa;  poi  la  determinazione  militante  di  Carla  Accardi,  che  fece

parte del Gruppo Forma 1 e che difese strenuamente la scelta dell’arte

astratta  contro  le  rigidità  della  linea  del  PCI,  partito  al  quale  aveva

inizialmente  aderito, ma  al  quale  contestava  la  pigra  predilezione  per

l’arte  figurativa.  Un’energia  che  la  spingerà  verso  nuovi

approfondimenti sulle  tematiche del segno e del colore,  in una ricerca

costante e appassionata che la accompagna tuttora. E Giosetta Fioroni,

attenta  indagatrice  dell’universo  femminile,  delle  poetiche  fiabesche,

unica donna accolta alla pari tra gli artisti, tutti uomini, della cosiddetta

Scuola  di  Piazza  del  Popolo.  Il  suo  legame  con  lo  scrittore  Goffredo

Parise, nel rispetto e nel reciproco apprezzamento ciascuno del proprio

ruolo. E infine Marisa Merz, discreta e silenziosa, legatissima al marito,
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eppure  fortemente  indipendente  da  lui  sotto  il  profilo  espressivo,  ha

saputo  coniugare  il  ruolo  di  moglie  e  collaboratrice,  perseguendo

autonomamente  le  sue  ricerche,  nell’ambito  dell’Arte  Povera,

mantenendole  distanti  da  quelle  di Mario Merz,  senza  acquiescenza  e

senza competere.

Il  linguaggio  narrativo  scelto  dall’autrice  è  semplice,  le  tappe

biografiche  delle  protagoniste  si  sposano  a  quelle  artistiche  e

consentono al lettore di curiosare nella vita e nelle loro case­studio con

discrezione,  rivelando  l’essenziale  per  capire  le  loro  opere  e  per

conoscerle  meglio.  L’autrice  coglie  e  seleziona  episodi,  incontri,

aneddoti:  ogni  artista  è  accanto  al  proprio  lavoro,  nei  loro  sguardi

attenti sul mondo c’è passione, tenacia, bellezza. Rachele Ferrario ce ne

parla  con  competenza,  senza  indugiare  nel  gossip  o  nel  linguaggio  da

addetti  ai  lavori,  quattro  splendidi  profili  di  donne  che  hanno  saputo

affermarsi con vigore ed impegno, fuori da schematismi legati all’arte di

genere, quattro affascinanti racconti tutti da leggere.
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Il Labirinto del Fauno alla Masseria Il
Brigantino. L’intervista

di Giuliana Bottino | 11 ottobre 2012 | 434 lettori | 1 Comment

La mostra Il Labirinto del Fauno alla Masseria  Il Brigantino  (Fasano,

BR)  si è da poco chiusa. Incontriamo il curatore Graziano Menolascina

al quale chiediamo non solo di questo suo progetto:

Il cursore diretto sulle immagini visualizzerà le didascalie; cliccare

sulle stesse per ingrandire.

Il  Labirinto  del  Fauno  è  anche  un  duro  film  fantasy  di

Guillermo  De  Toro  (2006).  L’après­midi  d’un  faune  è  un

poema di Mallarmè da cui Debussy si è ispirato per comporre

il  preludio  omonimo  ed  è  un  cortometraggio  perduto  di

Roberto  Rossellini;  Testa  di  fauno  è  una  poesia  di  Arthur

Rimbaud.  Una  figura  quella  del  fauno  di  epoca  romana ma

con grande fortuna contemporanea. In questa scelta di titolo
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quanto di te e quanto degli artisti?

“Tutti  hanno  pensato  alla  stessa  cosa  riguardo  al  titolo,  che  mi

ispirassi  soprattutto  al  film  di  Guillermo  De  Toro,  ma  invece  il

primo pensiero che mi è venuto in mente quando per la prima volta

ho visionato il Frantoio è stato Shekespeare. Perché, ti domanderai?

La  mia  prima  formazione  artistica  è  stata  proprio  il  Teatro  da

l’Orestiade  a  Von  Kleist  piuttosto  appunto  Shekespeare.  Il  mio

intento era quello di ricostruire una scena fantastica con artisti che

avessero  nel  loro  lavoro  un  qualcosa  che  facesse  parte  di  quel

mondo”

Il Medio Evo e l’epoca contemporanea. Perché?

“La  contrapposizione  tra  Contemporaneo  e  Medio  Evo  è  data

sempre dal quel fantastico luogo che è il Frantoio della Masseria Il

Brigantino, nel pre­montaggio della mostra ho studiato e osservato

a lungo ogni anfratto, ma soprattutto ho ascoltato attentamente! E’

una  struttura  che  esiste  dall’anno  1000.  Ma  immagini  quante

persone hanno mangiato,  lavorato, si sono rifugiati  lì? Nel silenzio

sembrava di  riviverle,  quelle  scene,  è  stato bellissimo. Gli  artisti  li

direi contadini contemporanei!”

Il  fauno è personaggio di  campagna. La scelta della  location

della mostra – la masseria nel territorio del Grande Salento –

è stata determinante per la scelta delle opere?

“Devo  contraddire  i  giornalisti  che  hanno  scritto  “mostre  nelle

Masserie  fenomeno  modaiolo”:  chiunque  avesse  scoperto  il

Frantoio    della  Masseria  Il  Brigantino  avrebbe  immediatamente

pensato  di  organizzarci  una mostra!  Semplicemente  sono  arrivato

prima degli altri. Le opere come hai ben visto si sono ben integrate

con  la  location  proprio  perché  stilisticamente  e  materialmente

opposte, contemporanee.”
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Parliamo  degli  artisti  che  sono  in  mostra.  E  poi  delle  loro

opere.

“Gli  artisti  stimolatissimi  dal  luogo  hanno  capito  e  soddisfatto  a

pieno le mie richieste. Ogni opera realizzata o inserita nel contesto

era perfetta,  l’icona di Barney nella stanza degli attrezzi,  la macina

che  si  trasforma  in  stagno di De Mitri,  il  video di Shuli Nachshon

girato per metà a Tel Aviv e per metà nelle compagne salentine,  il

mondo animale di Cristian Raduta e Valeria Sanguini, le madrepore

che nascono dalle  rocce di  Iurilli,  la  voce misteriosa della  scultura

video  di  Oursler,  gli  insetti  di  Bellini,  l’umana  presenza  dell’

installazione  di  Ragalzi,  il  nido  di  Akao,  il  burlesque  di Ontani,  il

labirinto di Pisani e la donna centauro di Gligorov, la porta al nuovo

mondo di Tessarollo e l’animazione di Bucchi,  il trofeo di caccia di

Grassino e le mani che diventano rondine di Fogli.”

Come è stato concepito questo progetto?

“Mi è bastato vedere il posto.”

Quali sono state le difficoltà e quali le soddisfazioni?

“Nessuna  difficoltà,  la  più  grande  soddisfazione  per  me  è  stata

vedere e sentire l’entusiasmo degli artisti.”

La Puglia rappresenta oggi in Italia e anche fuori un modello

di  sviluppo  sostenibile  in  cui  la  cultura  e  l’arte  ne  sono  il

motore  dominante.  Come  ha  risposto  il  territorio  alle  tue

sollecitazioni?

“La Puglia vive da un po’ di anni un momento di grande apertura ed

evoluzione, grande pubblico.”

La  mostra  potrebbe  avere  un’altra  tappa  anche  fuori  dal

Belpaese  o  nasce  esclusivamente  per  il  genius  loci  del
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frantoio ipogeo?

“Credo  che  sarà  difficile  riprodurre  la  sinestetica  atmosfera  del

Frantoio  pugliese,  comunque  pre­anticipando  la  mostra  verrà

riproposta in un Museo napoletano.”

Dopo aver diretto una galleria d’arte a Roma, come si colloca

Graziano  Menolascina  nel  sistema  dell’arte  italiano?  E  in

quello internazionale?

“Mi colloco in Italia e all’estero come una persona che ama l’arte e

vive con l’arte.”

Quali sono gli incontri, gli eventi, i mercati, le fiere, le mostre

d’arte contemporanea da non perdere?

“Purtroppo  in  Italia  stiamo  vivendo  un  periodo  molto  triste  per

quanto riguarda la cultura in generale, nonostante tutto c’è sempre

qualcosa di bello da vedere, bisogna avere solo un po’ di attenzione

e saper selezionare e non seguire le masse solo per sentito dire.”

Il prossimo progetto di Graziano Menolascina?

“Prossimi progetti? La mia vita è un progetto!”

1 Comment To "Il Labirinto del Fauno alla Masseria Il Brigantino. L’intervista"

#1 Comment By piera d’annunzio On 12 ottobre 2012 @ 09:51

Belissima la mostra che ho visitato questa estate. Un luogo magico per

delle opere molto stimolanti. Splendidi i cani impalpabili di Valeria

Sanguini! Auguri al curatore della mostra per altri successi

pubblicato su art a part of cult(ure): http://www.artapartofculture.net
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Architettura e Vino nell’Arte della
trasformazione

di Cristiana Pacchiarotti | 11 ottobre 2012 | 514 lettori | No Comments

Architettura  e  vino:  sono  stati  questi  i  temi  presentati  al  convegno

  Architettura  come  Simbolo  della  produzione  vinicola  al

Padiglione Italia della Biennale di Venezia, lo scorso 22 settembre 2012.

L’incontro  organizzato  dall’Ordine  degli  Architetti  P.P.C  di  Roma  e

dall’IN/ARCH, in collaborazione con il Gambero Rosso, ha evidenziato

il fenomeno, emerso negli ultimi dieci anni, della progettazione di molte

architetture  per  la  produzione  vinicola;  interventi  in  cui  il  dialogo  tra

cultura e business, insieme allo stretto rapporto tra architettura e arte,

ha  contribuito  ad  implementare  lo  sviluppo  del  territorio  e

contemporaneamente  a  promuovere  il  Made  in  Italy  di  qualità.

Numerosi  sono gli  imprenditori  illuminati  che esaltano  le  loro attività

veicolati  dall’architettura  e  dall’arte,  con  l’obiettivo  di  produrre

eccellenze e stimolare la sensibilità in questo ambito.

Il cursore diretto sulle immagini visualizzerà le didascalie; cliccare

sulle stesse per ingrandire.
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La curatrice dell’evento, Paola Di Giuliomaria, ha messo a confronto tre

cantine: la Tenuta di Castelbuono, voluta dalla famiglia Lunelli e ideata

dall’artista  Arnaldo  Pomodoro,  realizzata  mediante  l’apporto  tecnico

dell’Arch.  Giorgio  Pedrotti;  la  Cantina  in  Barolo,  ideata  e  realizzata

dall’Arch.  Gianni  Arnaudo  ed  infine  la  Cantina  Santoleri  in  cui  lo

scultore Alfredo Pirri ha realizzato negli spazi della casa­cantina alcune

installazioni  riuscendo  a  creare  un’empatia  tra  il  luogo  storico,  la

famiglia Santoleri e il territorio.

L’architettura­scultura  del  Carapace,  come  lo  stesso  Pomodoro

dichiara, nasce con l’obbiettivo di creare un’opera scultorea in cui poter

camminare e che “protegga” uno spazio di condivisione, un  luogo per

sostare  e  contestualmente  ammirare  i  lunghi  filari  di  vitigni  che  si

stagliano lungo le pendici delle colline umbre che entrano visivamente

all’interno della sala principale mediante le ampie vetrate.

La  cantina  in Barolo  è,  come  la definisce  l’autore,    “una cantina pop”

nella  quale  l’architetto  ha  reso  abitabile  due  casse  di  vino,

ingigantendole, sovrapponendole e traslandole.

Nella Casa­Cantina Santoleri  il  connubio  tra  un‘artista,  un produttore

illuminato  e un  luogo, possono  effettivamente  essere  la  testimonianza

di come Arte Architettura e Produzione creino rapporti interessanti ed

emozioni che continuano a rinnovarsi nel tempo.

Sono  intervenuti  al  convegno:  Amedeo  Schiattarella;  Franco  Braga,

Luca  Zevi;  Anna  Marson,  Paolo  Cuccia;  Giorgio  Pedrotti;  Camilla

Lunelli; Gianni Arnaudo; Alfredo Pirri; Massimiliano Scuderi; Giovanni

Santoleri;  Gianluca  Bisol;  Aldo  Colonetti;  Salvatore  Geraci;  Edoardo

Milesi;Carlo  Ottaviano;  Francesca  Muzzillo;  Paolo  Desideri;

Giandomenico Semeraro; Giovanni Busi.
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Crossing Cultures. Quattro artisti per
quattro registi: con interviste a Beatrice

Bulgari e Paola Ugolini
di Maddalena Marinelli | 12 ottobre 2012 | 513 lettori | No Comments

Sperimentazioni,  contaminazioni  tra  differenti  linguaggi  artistici.  I

festival del cinema sono diventati i luoghi più fertili per tali operazioni e

per  presentare  progetti  alternativi,  ovviamente  potenziati  dalla

possibilità d’incontro tra diverse culture. Sempre più spesso all’interno

di  queste  manifestazioni  troviamo  sezioni  specifiche  con  programmi

mirati all’interdisciplinarità tra arte e cinema. Nell’ambito di Asiatica

Film Mediale, attualmente in corso a Roma, l’associazione culturale

CortoArteCircuito presenta Crossing Cultures: un progetto che vuole

riflettere  sul  confronto  tra  la  nascita,  il  percorso  di  un’opera  d’arte  e

come  questo  può  essere  trasmesso  nella  visione  filmica  di  un  regista.

Quattro  artisti  italiani  filmati  da  quattro  cineasti  asiatici.

L’appartenenza  a  culture  differenti  costituisce  un  ulteriore  incentivo

che  allo  stesso  tempo  può  generare  l’unicità  della  visione  oltre  al

dialogo tra Oriente e Occidente. Quindi non si tratta di documentare il

lavoro di un artista ma di un’opera a quattro mani nata dall’energia di

uno  scambio  tra  autori  provenienti  da  esperienze  di  vita  molto

differenti.

Venerdì  12  ottobre  2012  alle  ore  19.00  a  Roma  negli  spazi  de  La

Pelanda,  Alberto  di  Fabio,  Alessandro  Piangiamore,

Alessandro  Sarra  e  Marco  Tirelli  sono  i  protagonisti  dei

cortometraggi  realizzati  da  quatto  registi  che  partecipano  ad

Asiatica:  Mamta  Murthy,  Esmaeel  Monsefmarani,  Raymond

http://www.artapartofculture.net/author/maddalena/
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Red e Zhanabek Zhetiruov.

Il cursore diretto sulle immagini visualizzerà le didascalie; cliccare

sulle stesse per ingrandire.

Ce ne parlano Beatrice Bulgari, responsabile della direzione artistica

di  CortoArteCircuito  e  Paola  Ugolini,  consulente  artistico

dell’associazione:

Crossing  Cultures  è  alla  sua  terza  edizione  all’interno  di

Asiatica  Film  Mediale,  come  nasce  questo  progetto  basato

sull’idea di creare un rapporto, una collaborazione tra artisti

e  cineasti  di  diversa  nazionalità  che  rispecchia  anche  la

mission di CortoArteCircuito.

Beatrice Bulgari: L’associazione CortoArteCircuito nasce nel 2007 e
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si  occupa  di  piccoli  documentari  e  cortometraggi  con  l’idea  di

entrare nello studio di un artista o all’interno di un museo oppure

all’aperto,  nel  caso  d’installazioni  monumentali,  per  raccontare  il

work  in  progress  di  un’opera  d’arte.  Abbiamo  realizzato  diversi

documentari come Da Uno a Molti  su Michelangelo Pistoletto,

Person e C’est la vie pas le paradis sui Masbedo, collaborazioni col

MAXXI e  il Festival  Internazionale del Film di Roma. Poi mi sono

innamorata del Festival del Cinema Asiatico  che  secondo me è un

contenitore straordinario perchè c’è un contatto diretto, un’energia,

uno scambio con gli autori. Abbiamo focalizzato il nostro interesse

sulla  sezione  Crossing  Cultures  sviluppando  un’idea  legata  al

mondo  dell’arte.  Vengono  scelti  quattro  artisti  italiani  da  far

conoscere a quattro registi asiatici tra quelli partecipanti ad Asiatica

Film Mediale. Tutto  si  attua nei nove giorni dello  svolgimento del

festival.  I  registi  vengono  portati  negli  studi  degli  artisti,  si

incontrano  per  la  prima  volta  e  si  sviluppa  un  percorso,  poi  sono

seguiti e sostenuti in tutte le fasi della post produzione arrivando al

prodotto  finito  praticamente  poche  ore  prima  della  presentazione

ufficiale.

In Crossing Cultures, quindi, è data molta importanza ad una

prima  fase  di  contatto/conoscenza/scambio.  Un’attenzione

alla  qualità  umana  del  percorso  ma  quali  sono  state  le

reazioni  tra artisti e  registi  che si  conoscevano per  la prima

volta  e dovevano  realizzare un progetto  insieme nell’arco di

pochi giorni?

B.B. : L’incontro è l’aspetto più importante. Non mi interessava fare

un documentario sull’artista. Qui l’approccio è diverso, è lo sguardo

di  un  regista  asiatico  che  incontra,  entra  nel mondo  di  un  artista

italiano.  Si  assistono  a  cose  straordinarie.  Per  esempio  il  regista

filippino Raymond Red si aggirava nello studio di Marco Tirelli con

una  sorta  di  pudore,  d’imbarazzo  iniziale  per  capire  che  tipo  di
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lavoro realizzare insieme, cercando quella scintilla giusta. La regista

indiana  Mamta  Murthy  che  ha  lavorato  con  l’artista  Alessandro

Piangiamore è arrivata molto nervosa e preoccupata  invece poi ha

fatto  un  lavoro  meraviglioso  dove  racconta  anche  il  suo  sguardo

sull’India. Gli artisti si sono ritrovati a fare gli attori. Non è proprio

un’intervista  a  volte  interpretano  dei  personaggi.  Ci  sono  delle

aspetti  anche  un  po’  comici.  Per  esempio  il  regista  Zhanabek

Zhetiruov si è inventato una storia chagalliana con Alessandro Sarra

che  fa  l’attore.  Cose molto  speciali  che  si  possono  trovare  solo  in

questo  incontro.  Sono  nove  giorni  di  grande  effervescenza.  Uno

stare insieme molto intenso.

In  Italia  a  differenza  di  altri  Paesi  sembra  che  ci  sia  uno

spartiacque  più  marcato  tra  cinema  e  arte  contemporanea,

una sorta di diffidenza nel creare sinergie tra i due linguaggi.

Che ne pensa?

B.  B.  :  La  situazione  sta  cambiando.  Per  esempio  noi  abbiamo

collaborato  diverse  volte  con  i  Masbedo  che  in  questo  momento

sono  passati  dalla  video  arte  alla  performance  anche  se  molto

criticati per questo. Però c’è questo salto, questo scavalcamento  in

altri mondi. Insieme ai Masbedo inoltre abbiamo un progetto legato

più al  cinema che alla video arte. Quindi  secondo me siamo  in un

momento di grandissima trasformazione ed è importante puntare lo

sguardo su queste nuove forme di linguaggio.

Dopo  la  presentazione  dei  cortometraggi  il  12  ottobre

all’interno  di  Asiatica  Film  Mediale  è  già  prevista  una

successiva diffusione e attraverso quali circuiti?

  B.  B.  :  Stiamo  valutando  e  una  volta  risolta  tutta  la  procedura

tecnica/  burocratica  diffonderemo  sicuramente  i  corti  nei  circuiti

museali e in altri festival. Prevediamo di fare anche una successiva

proiezione per il pubblico al Macro probabilmente a Gennaio.
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I quattro registi  asiatici  scelti per  realizzare  i  cortometraggi

erano  già  tra  quelli  invitati  all’interno  di  Asiatica  Film

Mediale. Invece quest’anno secondo quale criterio sono stati

scelti i quattro artisti italiani?

Paola  Ugolini:  Quest’anno  ho  scelto  Alberto  di  Fabio,  Alessandro

Piangiamore, Alessandro Sarra e Marco Tirelli. Sono tre artisti che

si  esprimono  con  la  pittura  e  uno,  il  più  giovane,  Alessandro

Piangiamore è invece un artista più concettuale.

Per  gli  accostamenti  artista/regista  invece  come  si  è

proceduto?

P. U.  : Mi confronto con Italo Spinelli,  il direttore di Asiatica Film

Mediale,  che  ha  un  quadro  chiaro  dei  cineasti  che  parteciperanno

alla manifestazione. Gli  racconto  e  gli  faccio  vedere  il  lavoro degli

artisti che ho scelto e si decidono quali registi risultino più adatti ad

essere  abbinati  ad  ogni  artista.  Per  esempio  il  regista  filippino

Raymond Red, molto famoso e vincitore nel 2000 della palma d’oro

al Festival di Cannes nella categoria cortometraggi,  lavora con una

tecnica di squarci di luce e molto bianco e nero quindi era perfetto

per entrare in sintonia col lavoro di Marco Tirelli.

Beatrice Bulgari mi accennava a diversi episodi  tra artista e

regista  anche  ironici,  proprio  perché  nella  realizzazione  di

queste  opere  filmiche  è  di  grande  importanza  il  rapporto

umano, il confronto, l’empatia…

P. U.  :  Sì.  Per  esempio,  il  cineasta Zhanabek Zhetiruov  aveva  una

visione  molto  mitica  e  favolistica  della  figura  del  pittore,  quindi

Alessandro Sarra si è prestato a recitare  la parte di un pittore così

come la vedeva il regista. In effetti ogni regista arriva con un’idea in

testa, con un’immagine che poi nell’incontro con l’artista si assesta.

Invece a Marco Tirelli non interessava affatto fare l’attore ma voleva



6/10/2015 art a part of cult(ure) » Crossing Cultures. Quattro artisti per quattro registi: con interviste a Beatrice Bulgari e Paola Ugolini » Print

http://www.artapartofculture.net/2012/10/12/crossing­cultures­quattro­artisti­per­quattro­registi­con­interviste­a­beatrice­bulgari­e­paola­ugolini/print 6/6

unicamente far parlare il suo lavoro e per questo il cortometraggio è

stato interamente girato nel suo studio.

Trattandosi  non  propriamente  di  documentari  ma  di  un

intervento  artistico  in  coesistenza  con  un’altra  operazione

artistica quali possono essere  le considerazioni generali alla

fine di questo esperimento?

B. B., P.U.: Molto positive. L’incontro di un  regista  e di un artista

che non si conoscono e vengono da mondi ed esperienze diverse, a

volte opposte, genera un prodotto ibrido che si pone in un terreno

ambiguo  fra  l’arte  e  il  cinema.  Non  è  un  documentario,  non  è

un’opera didascalica. E’ un  lavoro poetico,  lirico che si pone  in un

territorio  nuovo  in  bilico  tra  il  cinema  d’autore  e  l’arte

contemporanea.

Info

CortoArteCircuito in Asiatica – CROSSING CULTURES

Proiezione unica: venerdì 12 ottobre 2012, ore 19.00

La Pelanda – Centro di Produzione Culturale

Roma – Piazza Orazio Giustiniani, 4

Ingresso libero nel limite dei posti disponibili

www.asiaticafilmmediale.it
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Les Intermittences du coeur all’Ex
Elettrofonica

di Melania Rossi | 12 ottobre 2012 | 328 lettori | No Comments

L’Ex Elettrofonica è uno  spazio difficile da  allestire, neutralizzare  e

ripopolare.  Difficile  soprattutto  per  artisti  solitamente  impegnati  in

complesse  installazioni  (Alessandro  Rosa),  nel  video  (Luana

Perilli, Beatrice Scaccia),  in racconti  fotografici  (Moira Ricci),  in

performance  (Ilaria  Loquenzi),  installazioni  scultoree  (Emiliano

Maggi)  o  lavori  pittorici  di  grandi  dimensioni  (Alessandro

Cannistrà).  Caso  a  parte  costituisce  Stefano Minzi,  che  tempo  fa

aveva  già  realizzato  un  grande  serpente  di  stoffa  attorcigliato  alla

struttura­albero  al  centro  della  galleria,  misurandosi  e  giocando  così

con questa  alquanto  ingombrante presenza. Proprio  loro,  insieme agli

irlandesi  Brian  Kennedy  e  Peter  Richards,  espongono  i  propri

lavori  in  Les  Intermittences  du  coeur.  La  mostra  è  in  realtà

appendice  di  Patria  interiore,  inaugurata  a  Belfast  il  1  marzo  di

quest’anno.  Per  entrambe  le  proposte,  l’ispirazione  viene  da  Proust,

dalla sua Recherche, e dal film di Alina Marazzi, Un’ora sola ti vorrei.

Ma,  per  cause  di  forza  maggiore,  i  lavori  pensati  per  Belfast  hanno

dovuto  subire  delle  modifiche.  Sostanziali.  Per  essere  a  Roma,  per

essere  sul  catalogo  edito  da  Nero,  gli  artisti  hanno  dovuto  ripensare

supporti,  mezzi  e  soprattutto  dimensioni.  Solo  con  questa  premessa,

importantissima,  le  perplessità  si  sciolgono  e  la  mostra  diventa

realmente il racconto di un viaggio. Il viaggio di questi artisti all’interno

della loro memoria, del loro tempo intimo, ma anche il loro viaggio tra

due nazioni, tra due città così diverse per storia e tradizione.

http://www.artapartofculture.net/author/melania_rossi/
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Il cursore diretto sulle immagini visualizzerà le didascalie; cliccare

sulle stesse per ingrandire.

“L’édifice  immense  du  souvenir”  è  quello  che  si  crea  spontaneamente

dalla  rovina,  quando  non  rimane  più  nulla,  quando  gli  esseri  sono

morti.  L’assunto  proustiano  è  che  esistano  due  tipi  di  memoria,  “la

memoire  volontarie”  e  “la  memoire  involontarie”.  La  prima  è  falsa,
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razionale  e  quindi  ingannevole,  la  seconda  è  invece  quella  che  fa

riaffiorare davvero la “cattedrale sommersa”. Scrive Beckett, in un suo

saggio  su  Proust  del  1931:  “la  memoria  è  ovviamente  condizionata

dalla  percezione.  […]  Noi  possiamo  ricordare  solo  ciò  che  è  stato

registrato  dalla  nostra  estrema  disattenzione  e  stivato  in  quella  […]

prigione  sotterranea  del  nostro  essere”  .  Il  testo  proustiano  ha  certo

diversi  piani  di  lettura  e  le  interpretazioni  sono  state  storicamente

molte,  varie  e  illustri.  Volendo  fermarsi  e  fermare  un’idea  che  possa

raccogliere le riflessioni date dalla Recherche ed applicarle alle opere in

mostra, si potrebbe  facilmente pensare alla semplice resa  in  immagini

della propria storia personale, alla bella copia di attimi autobiografici,

di  infanzie  più  o  meno  felici  e  sfumati  ricordi.  Questa  lettura,  però,

sarebbe  assimilabile  alla  proustiana  memoria  volontaria.

Significherebbe  andare  a  cercare  quello  che  si  è,  appunto,  perduto,

guardando  le  fotografie,  cercando  nei  racconti.  Inutile,  non  ne

uscirebbe  nulla.  La  rivelazione  di  Proust  è  che  certi  attimi,

epifanizzandosi,  epifanizzano  il  passato.  Queste  “rivelazioni”  si

chiamano  “intermittenze  del  cuore”,  che  fanno  risorgere  il  tempo

perduto. Un oggetto, un odore, un piccolo pezzo di dolce nel the anche

solo poche somiglianze possono svegliare la memoria involontaria e far

riemergere  un  passato  che  si  pensava  dimenticato,  perduto.  Ecco

dunque  la chiave per guardare alle opere di questi dieci artisti. Quella

sedia che ha attraversato più generazioni per Luana Perilli, la primavera

di ogni  tempo per  Ilaria Loquenzi,  la neve e  i  suoi giochi per Beatrice

Scaccia,  quell’albero  per  Richards,  l’album  antico  per  Kennedy,  lo

scarabocchio  di  se  stessa  per Moira  Ricci,  la madre  che mi  tiene  per

mano  in  Stefano Minzi.  La  famiglia  e  i  luoghi  della memoria  in  ogni

opera. Queste  sono  le  intermittence du  coeur  degli  artisti,  chiamati  a

riflettere  proprio  su  questo  paragrafo  inserito  in  Sodoma  e  Gomorra,

libro  centrale  della  Recherche.  Qui,  il  semplice  gesto  di  chinarsi  per

togliersi  le scarpe attiva  la memoria  involontaria e  riporta  il narratore

all’amore per la nonna, che tanto gli era stata vicina da piccolo durante i
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suoi  attacchi  d’asma.  La  donna  era  morta  un  anno  prima  ma

l’elaborazione  vera  del  lutto  avviene  solo  con  questo  ricordo

improvviso, di lei che aveva compiuto affettuosamente lo stesso gesto in

quello stesso posto, una stanza del Grand­Hotel a Balbec. Solo adesso il

narratore, Marcel, affronta e supera la sofferenza, processo che diventa

immagine  con  la  descrizione  di  una  meravigliosa  primavera,  di  una

piantagione di meli fioriti, sullo sfondo del mare azzurro.

A  chiusura del percorso,  ci  si  sofferma  sul  lavoro di Alessandro Rosa.

Un po’ più a lungo perché in qualche modo chiude una sintesi verticale

tra letteratura, arte e memoria personale. Il volto è quello della nonna

dell’artista, un bellissimo volto da attrice anni Trenta. Sullo sfondo, una

macchia liquida, cifra stilistica ricorrente nelle opere di Rosa. Il dittico

vede poi una seconda immagine in cui il volto è ricreato graficamente in

3D  e  galleggia  sulla  stessa  macchia.  Alla  definizione  dei  tre  tipi  di

memoria  (volontaria,  involontaria,  affettiva)  che  concorrono  alla

consapevolezza  e  quindi  alla  rappresentazione  di  un  ricordo,  l’artista

accosta la creazione delle forme casuali,  il movimento e l’aggregazione

delle  particelle,  che  seguono  formule  fisiche  quali  il  Principio  di

Indeterminazione di Heisenberg, la Costante di Boltzmann, la Costante

di Planck,  la Teoria della relatività ristretta,  fino all’entropia dei buchi

neri. Dal particolare della propria storia si arriva così all’universalità del

moto nello spazio e nel  tempo, alle  loro possibili definizioni e  leggi, al

mistero della vita, del corpo e dei simboli. Quello che si è sgretolato nel

perpetuo  franare  del  presente,  quello  che  non  si  è  mai  abbastanza

vissuto in un passato che non potrà mai più tornare, viene recuperato,

attraverso  l’opera  d’arte,  in  un  tempo  sottratto  alle  sue  leggi,  in  un

presente eterno.

Info

Les  Intermittences  du  coeur.  Alessandro  Cannistrà,  Brian

Kennedy,  Ilaria Loquenzi, Emiliano Maggi, Stefano Minzi, Luana
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Perilli,  Moira  Ricci,  Peter  Richards,  Alessandro  Rosa,  Beatrice

Scaccia

A cura di Manuela Pacella
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Manifesta 9. Il successo. Quattro mesi e
oltre 100.000 presenze

di Fabio Pinelli | 13 ottobre 2012 | 339 lettori | No Comments

Si  è  conclusa  in  Belgio  nella

regione  del  Limburgo  (che,

attenzione,  non  ha  certo  gli

stessi  turisti  di  Venezia)  la

nona  edizione  di  Manifesta

2012,  Biennale  europea  d’Arte

contemporanea  itinerante,

terza  per  budget  dopo  la  Documenta  di  Kassel  (quinquennale)  e  la

biennale di Venezia. 4,3 milioni di euro il costo di questa edizione.

Un  unico  luogo  per  questo  appuntamento  chiuso  domenica  30

settembre:  l’edificio  principale  della  miniera  di  Waterschei  a  Genk;

unico  anche  il  team  curatoriale  guidato  dal messicano Cuauhtémoc

Medina coadiuvato da Katerina Gregos (Greece/Belgium) e Dawn

Ades  (UK)  ha  premiato  l’idea  della  direttrice Hedwig  Fijen  che  ha

richiesto a qualunque curatore volesse essere selezionato una ricerca di

un mese sul luogo deputato alla mostra:

Dice la stessa Fijen:

“La  ricerca  sulla  specificità  locale,  fondamentale  per

Manifesta  ,  rischiava di  indebolirsi;  inoltre  con  i  quattordici

siti  e  oltre  cento  artisti  dell’ultima  edizione  di  Murcia  e

Cartagena  non  solo  si  rischiava  di  disperdere  l’attenzione

http://www.artapartofculture.net/new/wp-content/uploads/2012/10/Ni-Haifeng.jpg
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dovuta  ai  lavori ma  era  complicato  coordinare  gli  intenti  di

tre  gruppi  curatoriali”  (n.  d.  R.:  quattro  addirittura  per

l’edizione altoatesina).

Manifesta 9 – The Deep of  the modern –  è  un progetto  portato  a

termine  non  solo  grazie  alle  amministrazioni  locali  e  agli  oltre  65

sponsor  pubblici  e  privati,  ma  anche  grazie  all’aiuto  di  ben  260

volontari che hanno lavorato per la fondazione. Come un trittico la sua

struttura  –  Poetics  of  Restructuring.  Per  la  prima  sezione  39  artisti

contemporanei  sono  stati  invitati  a  creare nuovi  lavori  (70% dei quali

commissionati  dalla  fondazione Manifesta)  con  un  occhio  al  contesto

minerario della regione del Limburgo, regione di immigrazione fino alla

chiusura delle ultime miniere alla  fine degli anni  ’80, nonché a temi e

questioni globali.

Novità di questa edizione è stata la sezione storico­didattica sull’età del

carbone,  The  Age  of  Coal:  The  Art  Historical  Section,  mostra  nella

mostra senza intenti nostalgici e leziosità retrò come abbiamo visto nel

Fridericianum a Kassel, ma  piuttosto  volta  ad  entrare  nel  vivo  su

quanta  influenza  il  carbonfossile  abbia  esercitato  sulla  cultura  e

sull’estetica fino al ventesimo secolo.

Pittoresco o  socialmente coinvolto,  impaurito, affascinato o nostalgico

risultava  lo  sguardo degli  artisti  verso questa  fonte di  energia  tutt’ora

non  del  tutto  ininfluente  come  si  potrebbe  pensare  (un  quarto

dell’elettricità  di  tutto  il  mondo  viene  prodotta  usando  il  carbone).

Stupendo il passaggio dalle acquetinte romantico industriali di Jacques

Philippe de Loutherbourg del 1805 alle malefiche polveri sottili sparse

nell’aria  dagli  altiforni  di  Charleroi  che,  nel  1895,  creano  una  nuova

visione puntillista e disillusa in Maximilien Luce. E poi così fino alla

poetica  dell’inquinamento  di  Costantin  Meunier,  alla  coazione

nostalgica  ed  esistenzialista  di  Bernd  e Hilla  Becher  e  il  realismo

fotogiornalistico di Don Mc Cullin.
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La  terza  parte  della  mostra  è  dedicata  all’eredità  che  l’industria

mineraria  del  Limburgo  si  è  lasciata  dietro.  17  Tons:  The  Heritage

Section  è  evidenziata  peraltro  nel  parallelismo  con  la  grandissima

istallazione  di  Ni  Haifeng  Para­Production  dove  tonnellate  di

scampoli  di  tessuto  comprati  dall’industria  manifatturiera  cinese

venivano  cuciti  in  situ  dagli  stessi  visitatori  rimarcando  allo  stesso

tempo  l’interferenza  semantica  tra  lavoro  produttivo  e  inutilità

dell’oggetto  estetico.  Ancora:  il  rapporto  tra  le  diverse  culture  che

migravano  in  Belgio,  quella  italiana  in  primis  presente  già  dalla  fine

degli  anni  ’40,  è  testimoniato  da  lavori  come  quello  di  Rocco

Granata,  autore  del  successo  internazionale  Marina  –  in  Belgio

dall’età  di  dieci  anni,  il  padre  lavorava  nella  stessa  miniera  di

Waterschei  –  oppure  l’immigrazione  turca,  degli  anni  ’50  e  ‘60

ricordata  da  una  collezione  di  tappetini  da  preghiera  degli  stessi

lavoratori musulmani esposti verso Mecca.

Una  delle  caratteristiche

fondamentali  di Manifesta  9  è

stato  il  tentativo  critico  di  far

scaturire  un  dialogo

interdisciplinare  tra  diverse

generazioni  partendo  dalla

regione  carbonifera  belga

Campine  –  un  tempo  luogo

dell’immaginario  industriale  –

fino all’ecologismo dei nostri giorni. La riflessione legata al traballante

capitalismo industriale come attuale fenomeno globale viene innescata

grazie alle opere esposte nei diversi piani della Fabbrica Dumont, una

vera  reliquia  Art  Deco  dell’industrializzazione.  In  questo  Manifesta  è

assolutamente maestra nel  far riecheggiare  il passato dei  luoghi scelti,

ristrutturati e riconsegnati alla comunità.

La mediazione  artistica  e  il  lavoro  curatoriale  hanno  giocato  pertanto
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un  ruolo primario nel  successo della biennale. Più di 37 mila persone

hanno partecipato ai programmi organizzati dal dipartimento didattico,

un  visitatore  su  tre.  Nel  giorno  della  nostra  visita  era  interessante

vedere  come  studenti  o  normali  visitatori  approcciassero  i  lavori  più

disparati con grande interesse seguendo un filo conduttore mai astruso,

pretestuoso  o  forzatamente  ideologico,  ma  magnificamente  connesso

tra  le  diverse  sfaccettature  e  risonanze  che  le  opere  di  rimando

producevano nel luogo.
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Colazione con i Modena City Ramblers. La
vita ti sorprende

di Isabella Moroni | 15 ottobre 2012 | 354 lettori | 2 Comments

Milvia  Comastri  ha  un  dono.

Sa raccontare storie nuove.

Spesso  vere.  E  sempre,  sempre

positive.

Colazione  con  i  Modena  City

Ramblers  è  il  titolo  del  suo

ultimo libro edito da Historica.

Dieci racconti, alcuni sono brevi:

solo  un  flash  di  quotidianità

illuminato  da  un  potente

riflettore,  altri,  invece,  sono

intrecci  di  realtà  e  sogno,

proprio come dovrebbe essere la

vita. Proprio come la vita è.

Tutti  sono  giocati  sul  significato  profondo  del  cambiamento,  sulla

necessità e l’ineluttabilità del mutare e, dunque del crescere, del sapere

abbandonare,  del  voler  esserci  in  questo  mondo.  Esserci  con  tutta

l’anima e con tutta l’energia di cui siamo fatti.

I personaggi di questi  racconti  sono colti nel momento  in cui –spesso

inconsapevolmente­ stanno per fare un salto. Alcuni vengono da storie

dure, tristi, da violenze, da angherie. Ma non sono mai vittime. Né eroi

http://www.artapartofculture.net/author/isabella/
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da inchiesta TV. Sono persone che sanno risolversi a sognare, a credere

in  quello  che  arriverà.  Sono  persone  che  sanno  fermarsi  per  poi

cambiare direzione.

E  leggendo  ti  accorgi  che  il  finale  non  è  prevedibile  e  ti  domandi  da

quanto  tempo  non  leggevi  una  storia  così,  una  storia  della  quale,  per

quanto  tu  voglia  immaginarne  l’evoluzione,  non  ti  avvicinerai  mai  a

quella scelta dall’autrice. Una storia il cui dipanarsi ti meraviglierà.

E di meraviglia ne abbiamo bisogno come il pane, i sogni ed il lavoro in

questo scorcio di tempo prevedibile e pesante.

Straordinaria è anche la capacità di narrare caratteri, mondi ed epoche

così diversi l’uno dall’altro e di renderli compagni di viaggio del lettore,

di citare libri classici e non con leggerezza, come fossero un sottofondo

musicale,  come  se  non  dovessero  dimostrare  nulla,  ma  solo  far

compagnia ai personaggi ed al lettore, perché di grandi parole non si è

mai sazi.

Non  a  caso  l’autrice  è  una  grande  lettrice,  una  bibliofila,  un’amante

della  lettura,  un’appassionata  di  libri,  così  appassionata  che  non  si

lascia  infastidire  quando  un  autore  la  delude.  Chiude  quel  libro ma  è

sempre disposta a dargli una seconda occasione leggendone un altro.

E questo amore per la lettura è tangibile nel suo scrivere e fa volare alta

la sua scrittura:  il  suo stile asciutto, ma descrittivo,  la  frammentarietà

dei  periodi,  il  grafismo  delle  immagini  evocate,  la  presenza

immancabile  del  mare,  della  musica  e  di  certe  impercettibili  visioni

“orientali” della vita che per lei è sempre una ruota che gira portandoci

altrove ed offrendoci sempre nuove strade da percorrere.
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#1 Comment By Milvia On 16 ottobre 2012 @ 21:39

Sono senza parole dopo aver letto una recensione così appassionata!

Grazie di cuore, Isabella! Di più non riesco a dire… E un abbraccio.

Milvia

#2 Comment By Alessandra On 17 ottobre 2012 @ 09:47

Ho appena iniziato a leggere il libro e devo dire che la recensione che ne

viene fatta calza a pennello i sentimenti e l’umore che immediatamente

si percepiscono fin dalle prime pagine. Proseguirò con piacere la mia

lettura, ma lentamente, una storia alla volta…faccio sempre così quando

un libro mi tocca dentro.

Grazie
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Biennale di Venezia n. 55: Padiglione Italia,
countdown

di Daniela Trincia | 15 ottobre 2012 | 339 lettori | No Comments

Poiché  il  Padiglione  Italia

alla  55.Espozione

Internazionale d’Arte della

Biennale  di  Venezia

(vernice  29,  30  e  31  maggio;

apertura al pubblico 1 giugno –

24  novembre  2013)  è  un  percorso,  la  presentazione  alla  stampa  del

curatore  neo  nominato  è  una  delle  tappe.  E  siccome  ci  sono  diverse

tappe, per conoscere i nomi (e i cognomi) degli artisti invitati, si dovrà

attendere la prossima conferenza stampa del 25 ottobre. In questa data,

infatti, saranno invitati tutti i curatori dei Padiglioni della Biennale che

presenteranno i propri progetti e intenti e i relativi artisti coinvolti. Per

questo,  come  evidenziato  da  molti,  quello  del  10  ottobre  è  stato  un

incontro parsimonioso d’informazioni, ricco di vaghi dettagli, che in fin

dei conti mirava esclusivamente a presentare (ad un ristretto numero di

giornalisti  attentamente  selezionati)  il  neo  nominato  Bartolomeo

Pietromarchi,  già  attuale  Direttore  del  MACRO,  e  i  contenuti

generalissimi  del  progetto  espositivo.  Progetto  che,  si  ricorda,  è  stato

scelto  tra  altre  sette  proposte  curatoriali  presentate  su  invito  della

Direzione  Generale  PaBAAC  a  Gianfranco  Maraniello,  Beatrice

Mertz,  Chiara  Parisi,  Letizia  Ragaglia,  Vincenzo  Trione  e

Andrea  Viliani  (mentre  Francesco  Manacorda  ha  declinato

l’invito).
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Dopo aver pubblicamente riconosciuto la grossa opportunità offerta dal

Ministero, Pietromarchi  ha affermato di aver costruito un progetto del

tutto  in  linea  con  la  sua  attività  che,  da  vari  anni,  dice,  lo  porta  a

dedicare tutta la sua attenzione all’arte italiana delle ultime generazioni,

con l’amara constatazione che è proprio l’arte delle ultime generazioni a

soffrire  di  una  forte  sottovalutazione,  contrariamente  a  quella

storica  (da  Boetti,  a  Penone,  a  Kounellis)  che  ha  tuttora  notevoli

riscontri  internazionali.  Perciò,  prosegue  il  curatore,  egli  prevede  di

invitare quegli artisti che hanno svolto un percorso importante ma non

riconosciuto nella giusta misura.

Da  queste  basi,  egli  ha  ideato  un  progetto  specifico  che  vuole  essere

trans­generazionale, mostrando le radici; quindi:

“basta  semplicemente  far  emergere  quelle  eccellenze  che

esistono  in  Italia  e  che  soffrono  di  solitudine  (…);  è  il

momento  di  farle  conoscere:  senza  inventarsi  niente  di

provocatorio,  ma  facendo  vedere  quello  che  c’è,  mettere

insieme  quelle  energie  che  sono  già  in  campo  (…),  con  un

progetto  che  ha  la  propria  impostazione  che  segue  un  solco

già tracciato nella convinzione che l’arte italiana ha delle sue

potenzialità…, senza svelare i nomi degli invitati, chi saranno

detti il 25 ottobre”.

In  soldoni,  escludendo  gli  artisti  storicizzati  e  quelli  giovanissimi,

restano quelli comunemente indicati come artisti mid­carreer. A questo

punto le uniche domande possibili erano: A quanto ammonta il budget?

Quanto sarà folto il numero degli artisti invitati? Quesiti che sono stati

puntualmente  sottoposti.  Per  il  primo,  Maddalena  Ragni,

Commissario del Padiglione Italia, ha così prontamente risposto che:

“…non  abbiamo  fatto  alcuna  differenza  rispetto  a  quello  di

architettura:  seicentomila  euro,  dei  quali  duecentomila  euro

destinati ai costi organizzativi e quattrocentomila al progetto
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curatoriale.  E  sarà  la  qualità  del  progetto  ad  attirare

sponsorizzazioni esterne”.

Per  la  seconda,  ovviamente  è  stato  chiamato  in  causa  Bartolomeo

Pietromarchi che ha precisato che:

“non sarà un numero fuori misura come quello della passata

edizione,  soprattutto perché è  importante  lavorare bene  con

gli artisti dando loro il giusto spazio e renderli intelligibili, per

far  emergere  quelle  linee  di  unicità  dell’arte  italiana…

mettendo  in  dialogo  artisti  storici  con  quelli  giovani,  per

rendere  più  evidenti  le  radici  e  allargare  il  sistema  per

maggiore conoscenza”.
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This is Rome 2012. Giovani creativi si
mostrano: Preview

di Maila Buglioni | 16 ottobre 2012 | 289 lettori | No Comments

Torna anche quest’anno, ma in veste rinnovata ed arricchita, THIS IS

ROME,  festival  che  riunisce  le  nuove  correnti  creative  presenti  nella

capitale.

Snob e Progetto ABC Arte Bellezza e Cultura della Provincia di Roma, in

collaborazione  con  Provincia  Creativa,  Carhartt,  Fandango  Incontro  e

Settembrini presentano la nuova edizione della manifestazione, nata nel

2007 nella dimensione di club e divenuta quasi di culto nel panorama

romano.

Il cursore diretto sulle immagini visualizzerà le didascalie; cliccare

sulle stesse per ingrandire.
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Le  date  da  segnare  sul  calendario  sono mercoledì  17  e  giovedì  18

ottobre, giornate in cui la rassegna sarà ospitata presso gli spazi di un

luogo molto attivo, ascrivibile alla Provincia di Roma.

THIS  IS  ROME  includerà  al  suo  interno  mostre  di  visual  art,

illustrazione,  urban  art,  installazioni  audiovisive  ed,  in  collaborazione

con AFRODISIACA ed Ornella Cicchetti, degustazioni di street food.

L’evento,  totalmente gratuito, avrà sede presso Palazzo Incontro  le cui

sale espositive, poste al primo e secondo piano, dalle h17 saranno aperte

al  pubblico  che  potrà  fruire  delle  numerose  opere  di  urban  pianting,

graphic  design  ed  illustrazione  realizzate  da  giovani  artisti  locali,  sia

emergenti sia già affermati.

Saranno presenti: Elsewhere Project, Daniele Spanò, Aira, Quiet

Ensemble,  Santasangre,  vj  Databhi,  Alice  Pasquini,  Irene
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Rinaldi, Lorenzo Ticci Cancelletto, Luca Laurenti aka Mklane,

Sbagliato e Valeria Crociata.

Inoltre, la rassegna sarà accompagnata da un innovativo progetto nato

con  il  fine di  raccontare  l’universo del  cibo,  concepito  come una delle

componenti essenziali e peculiari della città. Grazie alla partecipazione

dei maggiori ed innovativi nomi della ristorazione, come 00100Pizza e

CartaeLatte, la cucina romana sarà reinterpretata attraverso una chiave

street con incursioni afro.

00100Pizza  presenterà  il  suo  trapizzino,  un’intuizione  nata  nel  2008

che  unisce  il  tramezzino  con  la  pizza  bianca,  che  per  l’occasione  sarà

rivisitato  grazie  ad  AFRODISIACA  per  dar  vita  al  trabissino:

versione fusion della specialità sopra citata in cui zighinì, tipica salsa di

cipolle  etiope­eritrea,  e  coratella,  alimento  simbolo  della  tradizione

cittadina, si sposeranno in un connubio originale.

Ad  amalgamare  il  settore  culinario  e  quello  artistico­visivo  saranno

musica e videoproiezioni.

In entrambe  le serate, dalle h18:00 fino a  tarda notte,  la sala al piano

terra sarà animata grazie all’avvicendamento in consolle delle sei crew

musicali  che  rispecchiano  l’odierno  contesto  sonoro  capitolino.

Amigdala, L­ektrica, Loose Habitat, SayIt Loud, Fish’n’Chips

e One Love Hi Powa  vivacizzeranno  entrambe  le  serate  con  le  loro

caratteristiche cadenze ritmiche. Accanto a loro si esibiranno anche due

dj  dell’etichetta  Scenario  in  veste  di  special  guest:  Ad  Bourke  e

Panoram.

In  attesa  di  THIS  IS  ROME  pubblichiamo,  in  anteprima  esclusiva,

l’immagine del collettivo sperimentale Oblivious Artefact, composto da:

Ignazio Mortellaro, Marco Morici, Rosanna Costantino, José

Florentino, Glauco Marino e Luca Mortellaro. Scopo della  loro

ricerca  è  individuare  le  interazioni  tra  uomo  e  spazio,  tra  paesaggio
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naturale e ambiente costruito attraverso l’utilizzo del video unito a uno

studio sulla percezione della  realtà e  sull’immagine. Ogni  loro vj­set o

live performance prevede l’impiego di materiale originale realizzato con

svariate  tecniche.  Per  ulteriori  informazioni  consigliamo  di  visitare  il

loro sito: www.obliviousartefacts.com.

Info

This is Rome

mercoledì 17 e giovedì 18

Palazzo Incontro

via dei Prefetti, 22 – 00186 – Roma

orario: 17­24 – ingresso gratuito

info: www.thisisrome.it – www.snobproduction.it

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

URL articolo: http://www.artapartofculture.net/2012/10/16/this­is­rome­2012­giovani­

creativi­si­mostrano­preview/

Clicca questo link per stampare
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Ti amo Maria al Teatro dell’Angelo. Ma
davvero si può amare così?

di Laura Elia | 16 ottobre 2012 | 370 lettori | No Comments

Come reagireste se, a distanza di 10 anni, comparisse sul pianerottolo di

casa il vostro “ex” a dirvi che vi ama ancora e che in tutto questo tempo

non vi ha mai dimenticato?

Potreste chiederlo a Maria che, in un caldo giorno d’estate, rientrando a

casa  trova Sandro, un  suo  vecchio  amore,  che  l’aspetta davanti  al  suo

appartamento con mille domande da cui pretende altrettante risposte.

Il cursore diretto sulle immagini visualizzerà le didascalie; cliccare

sulle stesse per ingrandire.

“Ti  amo Maria”,  questo  il  nome  dello  spettacolo  in  scena  al  Teatro

dell’Angelo di Roma fino al 28 ottobre, è un vero e proprio paradosso

sull’ossessione  d’amore,  un  curioso  teorema  sulla  felicità

affannosamente  inseguita ma  che  quando,  finalmente,  la  si  raggiunge
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http://www.teatrodellangelo.it/
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non  si  è  in  grado  di  sopportarne  il  peso,  anzi  sembra  più  facile

“fuggirne”.

Ad  interpretare perfettamente e con gran sintonia  i due ex  “ritrovati”,

Antonello  Avallone  e  Debora  Caprioglio  per  la  prima  volta

insieme sulla scena. Un pianerottolo di un elegante palazzo rivestito di

marmi  in  cui  Sandro,  ubriaco  e  vulnerabile,  resta  giorni  e  giorni  per

cercare  di  ritrovare  un  dialogo  con  la  sua  ex  da  cui  pretende  una

spiegazione alla fine della loro storia a cui, negli anni, non è mai stato in

grado di dare una risposta.

I due personaggi vanno definendosi con pennellate geniali:  frammenti

di vita si incastrano in un puzzle di non facile composizione: lui l’eterno

bambino e aspirante artista che non riesce mai a concludere nulla,  lei

una  bella  donna  borghese  che  non  riesce  ad  incastrarsi  con  un  uomo

che vive alla giornata, nonostante forse l’amore non sia mai sopito.

Ricordi di  viaggi, parole dette e attimi  felici del passato  fermati  su un

registratore che si oppongono “violentemente” al tempo che scorre. Un

continuo gioco di scacchi in cui non si riesce mai a capire bene chi sia

l’attaccante e chi il temporeggiatore, gioco che va avanti fino a quando

Maria sembra pronta a dichiarare i suoi veri sentimenti, concedendo un

appuntamento al suo ex fuori dal famoso pianerottol” in cui per giorni

si sono scontrati, offesi e amati. Ma nel momento in cui Sandro riesce a

ritrovare  un  riavvicinamento  con  la  sua  amata,  compie  un  gesto

drammatico  scappando  da  quella  felicità  tanto  desiderata  e  ricercata

faticosamente per anni.

Un trama originalissima che sorprende per la capacità con cui gli attori

riescono  a  passare  in  una  manciata  di  secondi  da  momenti  ironici  e

assolutamente divertenti a situazioni più malinconiche e drammatiche,

fino a diventare tragiche districandosi perfettamente sulla scena.

Testo  cult  (pluripremiato  e  plurirappresentato)  di  Giuseppe
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Manfridi,  uno  dei  più  importanti  drammaturghi  italiani,  che  ha

lavorato molto attentamente sull’autenticità del proprio protagonista e

ha affrontato un tema molto delicato, quello dell’amore infelice, che fa

calare il sipario con lo stesso interrogativo che ha aperto la scena: si può

amare così?

pubblicato su art a part of cult(ure): http://www.artapartofculture.net
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Marcello Cinque a Napoli Al Blu di Prussia.
Con intervista all’artista

di Marina Guida | 16 ottobre 2012 | 500 lettori | No Comments

La  storica  galleria  napoletana  Al  Blu  di  Prussia  (Via  Gaetano

Filangieri 42) di Giuseppe Mannajuolo diretta da Mario Pellegrino, ha

inaugurato  giovedì  27  settembre  la  nuova  stagione  espositiva  con  la

personale di Marcello Cinque (nato a Napoli nel 1968, vive e lavora a

Sassari  dove  ha  una  cattedra  all’Accademia  di  Belle  Arti)  in

collaborazione  con  la  galleria  parigina  Piece  Unique  di  Marussa

Gravagnuolo e Christine Lahoud, dove sono stati esposti lo scorso anno

alcuni lavori.

Il cursore diretto sulle immagini visualizzerà le didascalie; cliccare

sulle stesse per ingrandire.

Undici sculture monocromatiche e sei disegni compongono il percorso

espositivo napoletano, forme organiche che rimandano all’immaginario
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marino,  ma  non  solo  a  questo,  creature  polimorfiche  ed  enigmatiche

riemergono  dagli  abissi  dell’inconscio  ed  invadono  lo  spazio  della

galleria. Suggeriscono un’idea di sospensione e leggerezza metamorfica,

sembrano  quasi  creature  arrivate  da  un  altro  pianeta,  modellate  in

materiali inusuali quali la gommaspugna e guaina liquida, perché questi

concedono all’artista una maggiore libertà espressiva.

“Volevo Riuscire a trovare un materiale che mi permettesse di

modellare  l’aria,  ma  che  allo  stesso  tempo  avesse  una  sua

fisicità una sua materia, così ho incominciato ad utilizzare la

gommaspugna,  perché  mi  consentiva  di  modellare  delle

forme  senza  confini,  di  sottrarre  loro  il  peso,  ed  aggirare  il

senso di gravità, mi affascina  l’insegnamento di un maestro,

Gino  de  Dominicis,  che  nelle  sue  creazioni  cercava

l’antigravità, e la sperimentazione di forme aliene”.

Costruite sul binomio leggerezza e consistenza materica, sapientemente

illuminate  da  faretti  direzionali,  queste  sculture  sistemate  a  parete

accompagnano  lo  spettatore  in  un  viaggio  oltremarino,  nell’atmosfera

ovattata  e  silente  dello  spazio  espositivo.  Squali  neri,  coralli  meduse

rossi,  polpi  stilizzati  ed  una  grande  razza  bianco  puro,  realizzata  per

questa  occasione,  sono  sintesi  di  una  felice  commistione  di  natura  ed

artificio,  forme  organiche  in  materia  inorganica,  come  l’  opera

anch’essa realizzata per questa occasione.

“Perle Nere,  anche queste  sospese  a parete  che  s’ispirano ai

Miserabili  di  Victor  Hugo.  Pensavo  al  personaggio  di  Jean

Valjean, prima era un ladro, Hugo ne descrive le peripezie ed

il  percorso  che  lo  conduce  dall’  illegalità  alla  legalità,  con  il

suo  operato  dava  lavoro  a  tante  persone,  fa  del  bene

all’umanità, allora la mia idea è che l’arte possa migliorare il

mondo,  io  in  questo  ci  credo,  costruisce  ponti  tra  forme  di

pensiero diverse, come per esempio tra Oriente ed Occidente,
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li  mette  in  dialogo,  cambia  le  prospettive,  arricchendole.

L’arte lascia ricchezza all’umanità.”

I disegni, afferma l’artista, sono la base del suo lavoro:

“Io dico sempre che il segno si evolve nel tempo e nello spazio

e  diviene  forma,  utilizzo  uno  strumento  che  è  semplice

basilare  che  è  la  matita,  e  ne  esploro  le  infinite  possibilità

espressive, e di gioco, l’arte è gioco.”

Le suggestioni derivanti dai disegni a matita: alberi circondati da forme

spirali, avvolgenti, ed energiche, muovono una riflessione sul naturale

ed  sull’artificiale,  sui  danni  che  può  generare  il  progresso  tecnologico

quando perde di vista,  il  rispetto della natura ed  il dialogo  in armonia

con l’ambiente:

“Penso  al  rapporto  tra  tecnologia  e  natura,  mi  piace

confrontarmi  con  queste  tematiche,  nei  disegni,  pensavo  a

quanto male può produrre un progresso tecnologico che non

dialoga  più  con  l’ambiente,  nel  caso  di  Napoli  pensavo  alla

spiaggia  violentata  dall’ex  impianto  Italsider,  scempio

ambientale  che  ha  sottratto  ai  cittadini  un  tratto  di  costa

meraviglioso, agli eco­mostri che mangiano i nostri litorali, al

disastro  urbanistico  di  Scampia  che  ha  prodotto  ed  ancora

produce  grande  disagio,  alla  speculazione  edilizia  piaga

sempre aperta di questa città.”.

Info

La mostra sarà visitabile fino all’8 dicembre 2012

Orari della mostra: mar­ven 16.30­20; sabato 10.30­13 e 16.30­20

ingresso libero

Brochure della mostra in galleria (Paparo Edizioni)
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Biennale Architettura 2012. I sentieri comuni
dell’architettura. Uno sguardo all’Arsenale
di Giancarlo Pagliasso | 17 ottobre 2012 | 372 lettori | No Comments

Il  titolo  della  rassegna  è  Common  Ground,  inequivocabilmente

indicativo,  come  ben  specifica  in  catalogo  il  direttore  David

Chipperfield,  di  un  orientamento  «verso  tematiche  riguardanti  la

continuità,  il  contesto  e  la  memoria,  verso  influenze  e  aspettative

condivise»  [1].  Ovviamente  sulla  specificità  dei  punti  le  risposte  non

sempre sono semanticamente uniformi e riconducibili ad un medesimo

contesto  interpretativo,  quindi  il  terreno  comune  va  inteso  più  nei

termini  di  una  costellazione  di  parametri  di  riferimento

tendenzialmente  accettata  da  quasi  tutti  gli  architetti  e  artisti  in

rassegna piuttosto che assiologicamente rispettata.

Il cursore diretto sulle immagini visualizzerà le didascalie; cliccare

sulle stesse per ingrandire.
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Ad  ogni  buon  conto,  il  registro  della  condivisione  informa,  già

all’ingresso dell’Arsenale, il timbro con cui la mostra intende risuonare

anche  nella  presentazione  degli  interventi  dei  partecipanti  e,  in

parallelo, ostende le possibili sfumature in cui la stessa si articola: dalle

tematiche  comuni  sviluppate  in  luoghi  diversi  o  in  un  medesimo

contesto, dal confronto col passato e la storia, dal rapporto con l’utenza

e lo spazio pubblico contemporanei, con le sue tensioni e conflitti, fino

alla  riflessione  sull’architettura  anonima dinamicamente  contrapposta

all’evoluzione più sofisticata della ricerca architettonica stessa.

Buona  parte  dei  progetti  alle  Corderie  si  raccordano  infatti  e  rispetto

alla  tradizione architettonica e  la  sua storia e  rispetto alla dimensione

urbanistica  (in  cui  viene  interessata  anche  la  stessa  città  ospite):

Robert  Burghardt  mostra  il  modello  del  suo  Denkmal  für  die

Moderne  come  omaggio  sincretistico  al  Modernismo  architettonico.
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L’edificio è  la  risultante di un assemblaggio 1:1 di elementi estrapolati

da  costruzioni  moderniste  di  tutto  il  mondo,  venendo  a  proporre

un’idea  di  monumento  non  dichiaratamente  identitario,  ma

rispecchiante una pluralità di  voci  e  punti  di  vista  storici.  L’architetto

l’ha pensato per restare inutilizzato sulla Schlossplatz di Berlino (dopo

la demolizione del Palast der Republik, simbolo della DDR) al posto del

costruendo Berliner Stadschloss (il palazzo degli Hohenzollern, simbolo

del dominio prussiano e distrutto dopo la II guerra mondiale).

Case Studio Vogt, ETH Zürich, invece, ha ricostruito una versione

astratta  del  chiosco  veneziano  per  giornali  che  dialoga  con  un  suo

consimile reale esterno, all’incrocio tra via Garibaldi e la Riva dei Sette

Martiri,  in  cui  indaga  (con  studenti  dell’Università  IUAV)  sulla

percezione  e  sull’utilizzo,  da  parte  dei  residenti  e  turisti,  degli  spazi

pubblici  veneziani.  I  risultati,  cartoline,  mappe,  giornali  e  riviste,

saranno  a  disposizione  di  tutti  in  un  interscambio  culturale,  che

prosegue per tutto il corso della Biennale, nel chiosco reale, come punto

di  aggregazione,  e  in  quello  all’Arsenale  per  i  visitatori  della  mostra.

Compendiano queste presenze le foto di Thomas Struth, il cui rigore

compositivo  sottende  l’interesse  dell’artista  verso  l’architettura  come

dimensione partecipata di memoria collettiva e ricordo personale.

Similmente, Norman Foster (coadiuvato da Ivorypress, dall’artista

Charles Sandison e dal regista Carlos Carcas) ha ideato Gateway:

un doppio contenitore composto da un atrio­corridoio che  immette  in

un  ambiente  buio,  percorso  da  un  fiume  di  nomi  di  architetti  e

costruttori  di  tutte  le  epoche  che  fluttuano  luminosi  e  mobili  nello

spazio,  mentre  alle  pareti  grandi  foto  di  spazi  architettonici,  città  ed

edifici  (  dall’Occidente  ad  Oriente)  contrappuntano  in  chiave  socio­

storica l’interazione tra gli ambienti costruiti e le dinamiche sociali del

mutamento e della permanenza.

Un common ground contestuale circoscrive anche i progetti per la Ruta
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del  Peregrino  in Messico  e  il  Novartis  Campus  di  Basilea.  Nel  primo

caso, si tratta di armonizzare in chiave simbolica e funzionale una serie

di strutture logistiche e religiose lungo il percorso del pellegrinaggio alla

Vergine  di  Talpa  (117 Km);  nel  secondo,  di  ripensare  l’inserimento  di

un’area privata all’interno del contesto urbano come se fosse a sua volta

una piccola città.

Le  soluzioni  adottate  dal  gruppo  degli  architetti  e  artisti  de La Ruta

(Ai Weiwei, Luis Aldrete Arquitectos, Tatiana Bilbao, Christ &

Gantenbein,  Dellekamp  Arquitectos,  Alejandro  Aravena,

Godoylab,  HHF  architects  e  Rozana  Montiel)  contemperano

iconicità  e  ecologia,  per  bilanciare  interesse  sociale  ed  economico  alla

ritualità  dell’evento  in  un  equilibrato  rispetto  e  valorizzazione  del

territorio,  non  disgiunti  dall’intento  di  fornire  migliori  condizioni  di

agibilità e comfort al cammino dei pellegrini.

Vittorio Magnago  Lampugnani  ha  coordinato  il  master  plan  del

progetto  Novartis,  razionalizzando  gli  spazi  e  gli  edifici,  la  cui

realizzazione vedrà impegnati molti studi (dallo stesso Chipperfield a

Frank  O.Gehry  piuttosto  che  Peter  Märkli  o  Herzog  &  de

Meuron ecc.) alla dimensione preindustriale della quasi pedonalità dei

percorsi,  per  sottolineare  la  dismissione  produttiva  del  sito  e  la  sua

destinazione ad area di ricerca, innovazione e comunicazione.

Laddove la contestualità compete alla divergenza di interessi, le sinergie

si arrestano e la conflittualità diventa terreno comune tra committenza,

impresa e progettazione. È  il  caso dell’Elbphilarmonie di Amburgo,  la

cui costruzione – su idea di Herzog & de Meuron – salutata all’inizio

da  aspettative  entusiastiche  si  è  fermata  per  motivi  economici  e

logistici,  mettendo  l’uno  contro  l’altro  i  tre  soggetti  che  dovevano

condurre  in  porto  la  realizzazione.  L’installazione  dei  due  architetti

svizzeri  sottolinea  questo  aspetto,  mostrando  pochi  modellini

costruttivi  accompagnati  invece  dalle  pagine  dei  giornali  che  hanno
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seguito  l’evolversi  complesso  e  contraddittorio  del  dibattito  pubblico

intorno al procedere e arresto dei lavori.

La condivisione dell’approccio storico, inteso come riferimento tecnico­

estetico  trova  due  varianti,  almeno  all’Arsenale,  in  qualche  misura

entrambe didattiche in Hans Kollhoff e Zaha Hadid.

Per  Kollhoff,  più  direttamente,  i  modellini  (  in  legno  e  gesso)  e  i

particolari 1:1 degli edifici (pietra, mattone e marmo), realizzati nel suo

studio  o  nel  corso  di  progettazione  al  Politecnico  di  Zurigo  dai  suoi

studenti,  sono  l’espressione  di  un  interesse  particolare,  verso  la

tipologia  della  facciata  e  la  consistenza  degli  edifici,  reso  evidente

attraverso il loro sviluppo morfologico.

Zaha Hadid Architects, che mostra i risultati delle sue ricerche sugli

involucri  leggeri  combinati  con  strutture  in  tensione,  rende  palese

invece  il  suo  debito  verso  i  pionieri  (quali  Frei Otto)  che  per  primi

hanno  affrontato  le  medesime  problematiche  della  forma  in  termini

solo  material­strutturali  senza  l’ausilio  della  generazione  della  stessa

attraverso algoritmi computazionali. Accanto al progetto dell’architetto

anglo­iracheno  (con  Patrick  Schumacher)  The  Arum  Shell  con  un

involucro  di  metallo  pieghettato,  trovano  posto  le  ricerche  sulle

strutture  in  tensione di precursori del  settore  come Felix Candela  e

Heinz  Isler,  oltre  al  lavoro  di  Philippe  Block  sugli  involucri  di

compressione in pietra.

Infine, attraverso l’aggregazione socio­spaziale del cibo, Urban Think

Tank  e  Justin  McGuirk  hanno  ricostruito  un  ristorante  popolare

venezuelano  dal  nome  Gran  Horizonte.  Sedendo  ai  tavoli  per

consumare  un menu  locale,  i  visitatori  della Biennale  hanno modo di

osservare  alle  pareti  le  fotografie  di  Iwan  Baan  e  dai  televisori

disseminati  per  il  locale  immagini  video  (realizzate da Urban Think

Tank)  sulla  vita  degli  abitanti  della  Torre  Confinanzas  (detta  di

David),  un  grattacielo  incompiuto  di  45  piani  a  Caracas  che  doveva
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essere la sede di una grande banca internazionale.

Occupato  abusivamente  da  una  comunità  intraprendente  di  750

famiglie  homeless  che  vi  hanno  installato  anche  negozi  e  ristoranti

improvvisati,  è  diventato  il  simbolo  delle  contraddizioni  dell’idea  di

sviluppo neoliberistica e una sorta di laboratorio sull’autoderminazione

e  sul  modo  di  ripensare  il  dislocamento  abitativo  delle  comunità

urbane, partendo veramente dal basso.  Inutile dire che  l’impatto della

proposta  espositiva  è  stato  talmente  forte  da  indurre  la  giuria  della

Biennale a premiare con il Leone d’oro come miglior progetto Gran

Horizonte.

Note

1.  D.Chipperfield, AA.VV. Common Ground, cat. Biennale Architettura

2012, Venezia, Marsilio, 2012, p.14.↑
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Robert Doisneau. Paris en liberté
di Manuela De Leonardis | 17 ottobre 2012 | 982 lettori | No Comments

Guarda  dritto  nell’obiettivo  Marguerite  Duras  al  caffè  Petit  Saint­

Benoit,  nel  1955, mentre  Simone de Beauvoir,  fotografata  undici  anni

prima, ha  il capo chino sui  fogli e  la penna  in mano al Deux Margots.

Nell’agosto  1991  Juliette  Binoche,  look  anni  ‘50  straordinariamente

femminile, cammina nei pressi del Pont Neuf.

Il cursore diretto sulle immagini visualizzerà le didascalie; cliccare

sulle stesse per ingrandire.
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Sono  solo  alcuni  degli  incontri  quotidiani  che  Robert  Doisneau

(Gentilly 1912­Parigi 1994) ha reso immortali durante le sue passeggiate

parigine. Forse momenti meno celebri – a dispetto della notorietà dei

personaggi  –  del  bacio  dei  due  innamorati,  in  mezzo  ai  passanti

indifferenti  dell’Hotel  de  Ville,  immagine  inflazionata  che  è  anche

l’icona di Robert Doisneau. Paris en liberté.

Dopo  Parigi,  Tokyo  e  Kyoto  la  mostra  –  nata  dalla  collaborazione

dell’Atelier Robert Doisneau (fondato dalle figlie del fotografo, Annette

Doisneau e Francine Deroudille, e conservato nel suo appartamento di

Montrouge)  con  la  Fratelli  Alinari  Fondazione  per  la  Storia  della

Fotografia  di  Firenze  e  Civita  –  arriva  in  Italia.  E’  a  Palazzo  delle

Esposizioni  fino  al  3  febbraio  2013  e,  successivamente,  allo

Spazio Oberdan di Milano dal 19 febbraio al 1 maggio 2013.

Robert  Doisneau.  Paris  en  liberté  è  una  mostra  concepita  come  una

carrellata  di  immagini  che  –  volutamente  –  scavalcano  la  cronologia,

prelevate  dall’archivio  del  fotografo  (450mila  negativi)  rimandano

fedelmente  all’estetica  popolare  dell’autore,  che  ha  celebrato  senza

trucchi  la  vita,  le  emozioni  e  anche  il  carattere  francese,  in  un’epoca

ancora distante dalla multiculturalità.

Scrive  lo stesso Doisneau nel testo del 23 ottobre 1984, pubblicato nel

libro che accompagna la mostra:

“Ho  molto  camminato  per  Parigi,  prima  sul  ‘pavé’  e  poi

sull’asfalto,  solcando  in  lungo e  in  largo per mezzo secolo  la

città. Mi confondo nel gregge di pedoni (…) in una città in cui

tutto  è  movimento,  non  è  semplice  contrastare  l’istinto

gregario. Bisogna avere il coraggio di piazzarsi in un punto e

di restarci immobili: e non per qualche minuto, ma per un’ora

buona, magari anche due.”.



6/10/2015 art a part of cult(ure) » Robert Doisneau. Paris en liberté » Print

http://www.artapartofculture.net/2012/10/17/robert­doisneau­paris­en­liberte/print 3/5

Doisneau  usa  la  Rolleiflex  a  partire  dal  1932,  quando  vende  il  primo

reportage  al  quotidiano  L’Excelsior.  La  sua  biografia  parla

dell’esperienza  come  fotografo  industriale  per  le  officine  Renault  di

Billancour a partire dal ’34, da cui sarebbe stato licenziato cinque anni

dopo per le troppe assenze.

Un  anno  peraltro  significativo –  il  1939 –  perché  segna  ufficialmente

l’inizio  della  sua  carriera  di  fotografo  e  illustratore  freelance,  che  lo

vedrà collaborare anche con Vogue (1949­51).

Tranne qualche divagazione successiva, malinconica – forse – ma anche

ventata d’ironia, come la pioggia estiva al Carrousel, la fila dei bambini

dell’asilo aggrappati l’uno all’altro mentre attraversano Rue de Rivoli, il

barboncino  bianco  al  guinzaglio  in  Rue  des  Artistes,  ma  anche  gli

elicotteri  che  incombono  sulle  ninfe  di  Maillol,  nel  giardino  delle

Tuileries – foto datate tra il 1972 e il 1988 – la sua Parigi è, soprattutto,

quella del dopoguerra e degli anni Cinquanta.

Una  Parigi  “in  libertà”,  come  vediamo  a  Palazzo  delle  Esposizioni,

accompagnata dalla musica della fisarmonica, dal movimento di un giro

di valzer, dal ritmo del boogie­woogie e, magari, dal rumore dei clacson.

Solo in parte le fotografie esposte (tutte in bianco e nero) sono vintage,

anche per via del fatto che un tempo i positivi venivano consegnati alle

agenzie o direttamente ai giornali, mentre  i negativi  rimanevano nelle

mani dell’autore. Le didascalie, però, hanno la pecca di non riportare la

data della ristampa e le stesse immagini appaiono presentate in un mix

ibrido  che,  in  parte,  è  legato  a  canoni  tradizionali  (sotto  vetro  con

passepartout  e  cornice  di  legno),  ma  anche  pericolosamente

assimilabile ai pannelli informativi.

Opinabile  anche  l’allestimento  scenografico  dei  chioschi,  come  quello

che contiene la celebre serie della Vetrina di Romi (1948) – al 15 di Rue

de  Seine  –  in  cui  l’obiettivo  del  fotografo  cattura  dall’interno  del
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negozio la gamma di sguardi dei passanti, attratti dal nudo femminile di

un antico dipinto.

Sguardi  perplessi,  maliziosi,  incuriositi…  che,  ad  un  certo  punto,

l’autore riprende dall’esterno, inquadrando in uno scatto la folla ferma

davanti alla vetrina, e nell’altro i proprietari del negozio Romi e Robert

Guraud (con loro c’è anche il cagnolino che non compare nel titolo).

In questa categoria si colloca la sequenza datata 1945, con i quattordici

scatti  di  Davanti  alla  Gioconda,  il  Louvre  e  anche  la  bellissima

fotografia  di  sapore  neorealista,  con  i  ragazzini  al  di  là  del  vetro  che

guardano  peluche  e  soldatini  (La  vetrina,  1947),  in  cui  Doisneau  è

nuovamente all’interno del negozio.

C’è  anche  la moda – naturalmente –  tra  le  sue  immagini,  sintetizzata

dalla presenza regale di Coco Chanel riflessa nove volte nello specchio.

Quanto  alle  altre  foto  del  decennio  ’45­’55,  c’è  tutta  una  collezione  di

personaggi  affascinanti,  che  hanno  il  potere  di  lasciare  libertà

all’osservatore di crearsi una sua storia personale, come la cartomante

Madame Arthur o l’uomo che fuma sotto il casco di un parrucchiere.

La  mostra  sembra,  comunque,  prediligere  la  Parigi  diurna  a  quella

notturna, guardando da lontano i suoi lati oscuri, se si eccettuano i seni

nudi  delle  ballerine  de  Il  concert  Mayol  (1952)  o  le  indossatrici  nei

camerini di Lanvin.

Piuttosto, si sottolinea come Robert Doisneau torni nel tempo a fermare

il momento rubato di un bacio: ecco, infatti, l’icona (Il bacio dell’Hotel

de  Ville,1950)  inserita  tra  Baci  col  casco  (1966)  e  Baciamoci  stretti

stretti (1950). Epoche diverse per emozioni che, certamente, non hanno

età.

Info
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Robert Doisneau. Paris en liberté

dal 29 Settembre 2012 al 3 Febbraio 2013

Palazzo delle Esposizioni, Roma

ideata  da  Atelier  Doisneau  e  Fratelli  Alinari  Fondazione  per  la

Storia della Fotografia

in coproduzione con Civita

libro Robert Doisneau­Paris en liberté (Ippocampo, Milano 2010)

www.palazzoesposizioni.it
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Maurizio Cattelan: il suo dito della discordia
diventa perenne

di Andrea D'Agostino | 18 ottobre 2012 | 613 lettori | 1 Comment

È  ufficiale.  Il  dito  medio  alzato  resterà  in

piazza  Affari,  di  fronte  al  palazzo  della

Borsa, a irridere col suo gesto da ormai due

anni esatti.

Mercoledì  10  settembre  il  Comune  di

Milano ha diramato un comunicato dove si

legge  che,  a poco più di due anni dalla  sua

installazione  –  era  il  25  settembre  2010  –

l’opera,  intitolata  L.O.V.E.,  diventa

“formalmente”  di  proprietà  comunale.  Il

primo giugno scorso la giunta aveva accettato infatti la donazione della

scultura,  proposta dal  suo  autore Maurizio Cattelan,  e  si  attendeva

l’atto pubblico di  tale donazione per poter perfezionare  il passaggio di

proprietà;  l’atto è  stato poi  sottoscritto dall’artista pochi giorni  fa, per

cui adesso il monumento alto 11 metri, in marmo di Carrara, è diventato

permanente nella piazza per la quale era stato pensato: ergo, non potrà

essere spostata almeno per i prossimi quarant’anni.

A questo punto che dire? Sembra essere prevalsa la linea dell’Assessore

alla Cultura, Stefano Boeri, da sempre sostenitore della provocatoria

installazione di Cattelan, che da quando è stata innalzata nel cuore della

città  –  a  due  passi  da  piazza  Duomo  –  ha  fatto  versare  fiumi  di

inchiostro su giornali e riviste tra chi era contrario e chi invece si è detto
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favorevole a quel gestaccio, che sembra rivolto proprio agli analisti che

ogni giorno varcano le porte del palazzo di fronte.

“Mi  sembra  un’opera  coraggiosa”  aveva  detto  l’ex  sindaco  Letizia

Moratti  poco  dopo  l’inaugurazione,  mentre  Cattelan  si  era  opposto

all’idea  dell’ex  assessore  alla  Cultura, Massimiliano  Finazzer  Flory,  di

tenere  la  scultura  lì  dov’era  fino  a  quest’anno,  per  poi  spostarla  al

Museo d’arte contemporanea di CityLife,  firmato da Daniel Libeskind,

nel 2013. Alla fine rimarrà nel luogo dov’era stata progettata e che le dà

il senso che si palesa.

In attesa di nuove polemiche – immancabili quando si parla dell’artista

padovano –, tutta la cittadinanza è stata invitata venerdì 12 alla serata

danzante  che  è  stata  organizzata  in  piazza  Affari,  presenti  Boeri  e

Cattelan,  con  tanto  orchestrina  chiamata  per  l’occasione.  E  vai  col

liscio!

1 Comment To "Maurizio Cattelan: il suo dito della discordia diventa perenne"

#1 Comment By Antonio G. Benemia On 19 dicembre 2012 @ 11:32

Le opere d’arte devono restare nel luogo per cui sono stare realizzate!

decontestualizzarle vuol dire ucciderle! Il Louvre ha recentemente

aperto a Lens una sua succursale in vetro, acciao, alluminio, insomma

una struttura da archistar e dentro vi ha collocato molte opere come

alcuni sarcofagi dell’antico Egitto rigorosamente sigillati non nella

propria tomba ma in una moderna fatta di plexiglass e luce artificiale …

vicino appesa ad un muro che più bianco di così non si può il ritratto di

Baldassar Castiglione di raff0aello! Squallore senza tempo e senza

storia!

pubblicato su art a part of cult(ure): http://www.artapartofculture.net
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Asia, Buddha e un reporter senza lavoro. Il
diario­reportage di Gianrigo Marletta
di Giulia Gabriele | 18 ottobre 2012 | 304 lettori | 2 Comments

La magia di un viaggio inizia nel momento in cui lo si pensa,

quando  da  casa  propria,  dove  tutto  è  sempre  uguale  e

automatico,  dove  la  propria  identità  è  già  stabilita  e  la  vita

programmata,  si  inizia  a  sognare  un  posto  lontano,  nuovo,

diverso

(Asia, Buddha e un reporter senza lavoro, GB EditoriA 2012).

Il cursore diretto sulle immagini visualizzerà le didascalie; cliccare

sulle stesse per ingrandire.

Ogni  libro  che  ho  letto  è  stato  per me  una  finestra:  in  alcuni  casi  da

murare  istantaneamente;  in  altri,  più  fortunati,  da  spalancare  per

vedere oltre.

Affacciandomi a questa finestra ho potuto riconoscere, nel mio cortile, i

http://www.artapartofculture.net/new/wp-content/uploads/2012/09/Roma_Redazione.jpg
http://www.artapartofculture.net/new/wp-content/uploads/2012/09/Milano_Matteo_Fantolini.jpg
http://www.artapartofculture.net/new/wp-content/uploads/2012/09/cover_asia_buddha_reporter.jpg
http://www.artapartofculture.net/author/giulia_gabriele/
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visi delle storie che leggevo, i loro luoghi, i loro profumi, i loro dolori, le

loro  speranze.  Ho  giocato  con  gli  aquiloni,  attraversato  la  Terra  di

Mezzo, risolto misteri, assistito al massacro di un popolo e alla nascita

di  una  civiltà.  Tutto  grazie  a  quella  finestra  aperta  su  un  qualunque

cortile  di  Roma,  improvvisamente  teatro  di  Storia  e  Leggenda  (se  si

riesce a distinguere l’una dall’altra).

I buoni  libri ci portano con  loro, dovunque essi vadano. E così è stato

con Asia, Buddha e un reporter senza lavoro di Gianrigo Marletta.

Gianrigo nasce a Catania  il 31 agosto 1979, da padre siciliano e madre

americana.  Cresciuto  a  Roma,  vive  la  sua  infanzia  a  cavallo  tra  i  due

continenti,  condizione che predisporrà  in  lui  il  seme del  viaggio, della

scoperta. A 27 anni, dopo una carriera da Assistente di Volo, decide di

salpare verso quella che sarebbe diventata la sua destinazione prediletta

e la sua casa: l’Oriente. Non è più tornato a vivere in Italia, preferendole

l’Indonesia dove lavora come reporter e cameraman per diverse agenzie

giornalistiche internazionali.

Dalle  pagine  dei  diari  (cartacei  e  cibernetici)  scritti  durante  il  suo

personale vagabondare tra Indocina, Birmania, Giappone, America, tè,

campi minati e Dharma (e molto altro) è sbocciato Asia, Buddha e un

reporter  senza  lavoro,  presentato  a  settembre  di  quest’anno  a  Rieti,

Milano e Roma.

Già  solo  scorrendo  il  sommario  ci  si  può  rendere  conto  di  quanto  sia

ricco  questo  libro;  di  quanta  storia,  di  quanta  gente  e  di  quanti

chilometri  sia  farcito. La suddivisione dei capitoli è geografica, perché

cronologicamente tutto si intreccia e si scinde in un modo così intricato,

che  altrimenti  non  sarebbe  stato  possibile.  La  scrittura  è  agevole  e

l’autore riesce a spiegare davvero i fatti e i “perché” che si pone. In molti

mi han detto che è accattivante e scorrevole. Piacevole e complesso  in

un modo che, però, non ti lascia perplesso.

http://www.gbeditoria.it/asia_buddha.htm
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Io  conosco  ogni  virgola,  ogni  avverbio,  ogni metafora  di  questo  libro

perché ne ho curato l’editing. “Orrore!”, griderà qualcuno. E forse avrà

anche  ragione,  ma  se  quel  qualcuno  conoscesse  tutta  la  storia,  si

fiderebbe.  Si  fiderebbe  di  me  quando  dico  che  niente  avrebbe  fatto

pensare  che  oggi  avrei  recensito  positivamente  questo  libro.  Ma  una

persona,  prima  di  me,  ha  saputo  vedere  oltre.  E  così  eccomi  qui,  ad

affermare  che  nel  libro  di  Gianrigo  potrete  trovare  la  vostra  finestra

sull’Oriente,  su  un  mondo  geograficamente  lontano,  ma  che

all’improvviso  avrete proprio  sotto  il  naso. E non  sarete nemmeno da

soli,  perché  viaggerete  insieme  all’autore  e  ai  suoi  compagni

d’avventura.  Camminerete,  correrete,  avrete  paura,  sonno,  mal  di

pancia,  pregherete  e  dormirete  con  lui  per  224  pagine.  E  alla  fine,

vedrete più chiaro. Addirittura, cambierete. In meglio o in peggio, starà

agli  occhi  di  chi  vi  guarda  giudicarlo. Un  seme  che  diventa  albero  né

migliora né peggiora, semplicemente… cambia. Ma può farlo perché ha

già in sé quel che potrebbe essere. Insomma, starà solo a voi.

Come scrisse Tiziano Terzani: « I  libri. Sono stati  i miei grandi amici,

perché non c’è di meglio che viaggiare con qualcuno che ha fatto già la

stessa  strada,  che  ti  racconta  com’era  per  paragonare,  per  sentire  un

odore che non c’è più, o che c’è ancora » (La fine è il mio inizio).

Che è quel che mi auguro possa essere per  i  lettori Asia, Buddha e un

reporter senza lavoro.

 

2 Comments To "Asia, Buddha e un reporter senza lavoro. Il diario­reportage di Gianrigo

Marletta"

#1 Comment By pino moroni On 24 ottobre 2012 @ 22:00

mi é piaciuto moltissimo il tuo stile, la tua scrittura così ariosa e piena
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di segnali… Sei ‘in tempo’ per scrivere belle cose…

#2 Comment By Giulia Gabriele On 25 ottobre 2012 @ 14:36

Grazie mille, è tutto merito del libro :­)

Spero davvero di “essere in tempo” per quel che mi ha augurato…

Giulia.
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Prassi ai margini della città
di Emmanuele Pilia | 19 ottobre 2012 | 354 lettori | No Comments

Sono poche le cose ad essere così incerte come il giudizio che la cultura

occidentale  ha  dato  storicamente  alle  città.  Se  è  infatti  vero  che  la

cultura biblica vedeva la città come un’entità malvagia, il contenitore di

tentazione e peccato, la classicità identificava le città come la casa stessa

degli dei, sovrapponendole al concetto stesso di patria.

Il cursore diretto sulle immagini visualizzerà le didascalie; cliccare

sulle stesse per ingrandire.

La modernità  ha  finito  per  livellare  le  differenze  tra  il  sentire  urbano

orientale  ed  occidentale,  tanto  che  per  la  prima  volte  si  è  sentito  il

bisogno  di  elaborare  definizioni  che  abbracciano  il  fenomeno  urbano

nella  sua  interezza.  Il  quarto  numero  di  “Bundaries”  apre  con  una

constatazione particolarmente interessante:

http://www.artapartofculture.net/new/wp-content/uploads/2012/10/Studio-Mumbai.jpg
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«Slums,  favelas,  barrios,  bidonvilles,  villas  miserias,

baraccopoli,  non  conoscono  confini,  non  distinguono  tra

“sud” e “nord” del mondo»  (Dall’editoriale di Boundaries, n°

4, p. 3.)

Lo stesso editoriale prosegue ricordando che secondo il rapporto The

Challenge  of  Slums,  diffuso  da  “UN­

Habitat”  (http://www.unhabitat.org)  già  nel  2003  più  di  un  terzo

della  popolazione  urbana  mondiale  vive  in  quello  che  possiamo

tranquillamente  chiamare  slums.  Considerando  il  fatto  che,  a  partire

dal  23  maggio  del  2007,  proiezioni  e  sondaggi  indicano  che  la

popolazione mondiale vive per il 50% nelle città, o comunque in ambiti

urbani, ciò vuol dire che si sta parlando di oltre un miliardo di persone.

Occorre  ripeterlo  e  ricordarlo  senza  paura  di  essere  tacciati  per

reazionari: questo è un fenomeno che riguarda anche la parte ricca del

mondo,  e  che  non  può  essere  ulteriormente  ignorato. Ma  sembra  che

l’attenzione  verso  la  tematica  dell’inurbamento  del  mondo  inizi

finalmente a destare l’attenzione che merita anche tra i non addetti ai

lavori (in questo caso, le agenzie a scopo umanitario). La stessa rivista

“Boundaries” appare particolarmente orientata  in  tal  senso, così come

l’istituzioni di Premi come  l’Aga Khan e, non ultimo,  il ciclo di eventi,

organizzato  dall’Accademia  Britannica  di  Roma,  Urban

Landscapes – Indian Case Studies, ormai giunto alla terza tappa,

che  lunedì  15  ottobre  2012  hanno  presentato  a  Roma  il  lavoro

dell’indiana  Studio  Mombai.  L’evento,  denominato  Praxisi  dallo

stesso Bijoy Jain, fondatore di Mombai Studio, è stato incentrato non

tanto  sulle  architetture,  ma  sul  metodo  di  lavoro  di  Studio  Mumbai,

mettendo al centro come le aree interstiziali tra la città formale e quella

informale  abbiano  influenzato  i  loro  edifici. Grande  importanza  ha  in

questo processo il coinvolgimento attivo degli abitanti del luogo, anche

quando non si tratta di opere pubbliche.

http://www.unhabitat.org/
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Bijoy  Jain,  riferendosi  al  lavoro  di  Mobai  Studio,  parla,  infatti,  della

necessità di:

«mostrare  la  reale  possibilità  di  costruire  degli  edifici  che

risultano da un processo di dialogo collettivo».

Una prassi  che  forse  anche  il  ricco occidente dovrebbe pensar bene  a

fare propria, senza aspettare altro tempo.
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Flavio Campagna Kampah, aka F CK, e l’arte
dello stencil

di Barbara Martusciello | 19 ottobre 2012 | 401 lettori | 1 Comment

Flavio Campagna Kampah  aka  F CK  è  a Roma  ed  espone  nella  sua

nuova personale dal 19 ottobre e sino al 31 in uno spazio altro rispetto alla

galleria: il Caffè Letterario di Via Ostiense a Roma.  Una scelta coerente con

il temperamento della sua pittura che richiama attitudini off .

Il cursore diretto sulle immagini visualizzerà le didascalie; cliccare sulle

stesse per ingrandire.

F CK è un artista mixed media e viaggiatore. Non puoi restituire quella certa

atmosfera underground, con una resa sapiente di una “cattiva pittura” – e

non  è  un  controsenso,  questo  –  e  la  pratica  della  contaminazione  dei

linguaggi  come  lui  fa  se  sei  stanziale;  così,  le  sue  tele  tradiscono  la

sua transumanza tra culture, tradizioni visive e territori: Roma, Londra, Los

Angeles, Sydney e Bali…, un coacervo di realtà che ha originato il suo segno

meticciato.

Artista noto a livello internazionale, dopo aver lavorato per circa 30 anni tra
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Design,  Televisione,  Pubblicità  e  Cinema  e  avere  avuto  clienti  del  calibro

degli U2, di Ridley Scott, e di Apple, Nike, Toyota, Nissan e tantissimi altri,

Kampah è partito dalla capitale, circa un anno fa, con una nuova avventura

creativa che lo porta a esporre con successo i suoi lavori anche oltreoceano.

Da ora sarà F CK.

Tra  le  varie  esposizioni,  quella  in  Australia  presso  la  Galleria  Salmagundi

Studios  di  Sydney;  al  suo  rientro  negli  Stati  Uniti  vengono  proposte

all’artista alcune esposizioni a Los Angeles, tra cui l’esibizione di suoi lavori

alla  Prima Biennale  di  Venice  Beach  organizzata  dall’Hammer Museum di

Los  Angeles  presso  la  Blu  House  (una  delle  storiche  abitazioni  di  Jim

Morrison),  adibita  per  l’occasione  a  Galleria  d’Arte  dalla  Dogtown  Artist

Revolution.

Pur  non  essendo  più  un  ragazzino  –  è  nato  nel  1962 –  F  CK  fa  un  lavoro

sempre  fresco,  irriverente,  indipendente,  da  forever­young  come  lo  è

l’espressione  visiva  graffitara  che  risulta,  non  a  caso,  sempre  attuale.  La

pittura del nostro viaggiatore di Parma – la città dove è nato – è figurativa

ma poco a modo: è ruvida e rimanda a un’immaginario underground perché

si  palesa  attraverso  una  tecnica  adottata  nelle  pratiche  della  Street  Art.

Lo Stencil – di questo si tratta – è reso da strati di sottile carta o cartoncino

tagliati  a mano  nella  configurazione  di mascherine­campione  (dai  soggetti

diversi  a  seconda della  scelta dell’autore)  che  imprimono  la  propria  forma

sulla superficie – che per F CK è la tela – grazie all’uso del colore dato con

bombolette spray. Anche la scelta di guardare alla contemporaneità, talvolta

alla cronaca, con uno sguardo critico, sagace, attiene a certe modalità contro­

culturali e sono queste che convincono del suo lavoro.

Così, ecco i ritratti essenziali ma ficcanti di Berlusconi, Gheddafi, Travaglio,

Saviano  e  Obama  ma  anche  figure  politiche  storiche  e  importanti  come

Garibaldi…  Sono  questi  i  suoi  primi  soggetti  stencil,  ad  alto  tasso  satirico,

che  esprimono  una  sferzante  valutazione  della  società  la  cui  analisi  passa

attraverso  composizioni  che  la  restituiscono  come politicamente  corrotta  e

socialmente degradata. Non c’è narrazione, però: il contenuto più profondo è

indiretto, il grado di giudizio alto, in ebollizione.



6/10/2015 art a part of cult(ure) » Flavio Campagna Kampah, aka F CK, e l’arte dello stencil » Print

http://www.artapartofculture.net/2012/10/19/flavio­campagna­kampah­aka­f­ck­e­larte­dello­stencil/print 3/3

Non è un caso che egli sia stato chiamato a partecipare con una mostra dei

suoi  lavori  e  una  grande  installazione  video  incorniciata  da  stencil,  alla

prima festa nazionale del “Fatto Quotidiano” (presso i locali del Fuori Orario

a Taneto di Gattatico), un quotidiano che sull’indagine critica e la rivelazione

dei mali della Società e del Potere ha puntato tutto.

La  mostra  al  Caffe’  Letterario  di  Roma  propone  circa  25  pezzi  su  tele  di

grandi dimensioni e la proiezione di materiali video che illustreranno lo stile

e  le  tappe  della  carriera  di  questo  artista  multimediale,  già  vincitore  di

innumerevoli  premi,  incluso  un  Emmy  Award,  e  presente  nella  collezione

permanente di video del MOMA Museum Of Modern Art di New York con

un suo spot televisivo diretto per la Cherry Coke (CocaCola) in America.

Info

Flavio Campagna Kampah aka F CK

Inaugurazione: dal 19 ottobre, ore 19 – Caffé Letterario, Roma

Dal 19 al 31 ottobre 2012

www.kampah.com

1 Comment To "Flavio Campagna Kampah, aka F CK, e l’arte dello stencil"

#1 Comment By babajaga3 On 22 gennaio 2013 @ 08:51

dove c’è ” Il Fatto quotidiano” e c’è il “MisFatto” è tutto degno di attenzione,

anche una mostra di opere figurative non particolarmente nuove che però

possono diventare interessanti se, come dici, rilette come prodotto “street”.

Bene bene!
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Anselm Kiefer: la Mezzaluna fertile e
processi di solidificazione della memoria

storica
di Francesca Caputo | 20 ottobre 2012 | 636 lettori | No Comments

Una straordinaria personale di Anselm Kiefer  è  allestita  (fino  al  24

novembre  2012)  negli  spazi  di Lia Rumma a Milano,  che  da  venti

anni  lo  rappresenta  in  Italia,  in  cui  sono  trattati  tutti  i  temi della  sua

opera: la storia, la genesi, il mito, la memoria, l’alchimia.

Il  titolo della mostra, La Mezzaluna Fertile, allude a quella regione

che  dall’Antico  Egitto  si  estendeva  fino  alla  Mesopotamia,  dove

nacquero le grandi civiltà.

Il cursore diretto sulle immagini visualizzerà le didascalie; cliccare

sulle stesse per ingrandire.
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Interprete  dell’inquietudine  della  nostra  modernità,  Kiefer  compone

connessioni  con  le  memorie  archeologiche  di  Oriente  e  Occidente,

tessendo la trama delle tracce invisibili del passato. Per l’artista tedesco,

cruciale  è  il  dialogo  con  la  memoria,  con  cui  ripercorre  i  sentieri

labirintici  della  Storia,  che  non  può  esistere  in maniera  oggettiva ma

deve essere letta sempre in maniera soggettiva, nei segni immagazzinati

nel nostro corpo, nel paesaggio che abitiamo.

Ad accogliere  il pubblico,  al piano  terra della  galleria meneghina,  è  la

grande  scultura  Bavel  Balal Mabul,  del  2012.  Una  vecchia  macchina

tipografica  da  cui  fuoriescono,  snodandosi  in  maniera  caotica  e

tentacolare lungo il pavimento, strisce di piombo su cui sono impresse,

come  fotogrammi  in  bianco  e  nero,  torri  e  costruzioni  archeologiche.

Kiefer sembra indicare le vestigia delle antiche civiltà cui rivolgerci per

ritrovare le origini della nostra cultura e, insieme, manifesta un monito
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sul momento della creazione del linguaggio, un invito a fare tesoro del

confronto, dell’importanza delle differenze. Il titolo dell’opera rimanda,

infatti, al mito di Babilonia, alla Torre di Babele del Libro della Genesi.

La serie The shape of ancient thought, sempre del 2012, che si articola

sulle  pareti  della  stessa  sala,  si  raccorda  alla macchina  tipografica  sia

per  le  tematiche  espresse  che  per  il  materiale  utilizzato:  il  piombo,

elemento alchemico ricorrente nella produzione dell’artista tedesco.

Su lastre sottili di piombo, sovrappone e fonde immagini di templi greci

con  quelle  di  antiche  costruzioni  indiane,  mediante  il  processo

dell’elettrolisi, un’azione chimica già sperimentata in passato da Kiefer,

che  ossida  le  lastre  sottoponendole  ad  una  continua  trasformazione

cromatica.  Come  nella  nostra  memoria,  queste  immagini  scorrono

come frammenti e si confondono.

Sin  dal  titolo,  queste  opere  rimandano  alle  reciproche  influenze  tra

filosofia  presocratica  e  sapienza  indù,  due  mondi  di  pensiero  solo

apparentemente autonomi e distanti nello spazio e nel tempo, come ha

dimostrato l’omonimo studio comparativo di Thomas McEvilley, cui

i lavori si ispirano.

Il primo piano è dominato dall’imponente Der  fruchtbare Halbmond,

del 2009. Superfici immense, increspate da strati spessi di pigmenti del

colore  dell’argilla,  che  rimandano  allo  spessore  del  tempo,  da  cui

emergono i resti di edifici arcaici. Stratificazione materica e di memoria

storica.

Infine,  anche  l’ultimo  piano  offre  una  personale  riflessione  visiva  di

Kiefer sugli  insegnamenti esoterici dell’alchimia, per raggiungere zone

della  conoscenza  inaspettate.  Per  Kiefer  l’arte,  come  l’alchimia,

consente  di  ricercare  la  natura  delle  trasformazioni,  attraverso  un

processo  di  purificazione  e  trascendenza,  svelando  un’attitudine  al

risveglio  e  ad  una maggiore  consapevolezza  dell’individuo.  Nell’opera
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Fulcanelli:  Il  mistero  delle  cattedrali,  del  2012,  rende  omaggio  allo

studioso  novecentesco  di  alchimia,  autore  di  uno  dei  testi  cardine

dell’interpretazione della Grande Opera.

Nonostante  le  complessità  di  rimandi,  la  mostra  consente  di  entrare

fortemente  nella  sua  opera,  costellata  di  rovine  archeologiche  corrose

dal  tempo,  come  appigli  di memoria  della  nascita  della  nostra  civiltà,

cui  ancorare  la  precarietà  e  fragilità  del  tempo  presente  così  come  la

costruzione  del  sapere  futuro.  Il  percorso  espositivo  rende  tangibile

quanto  nella  ricerca  di  Kiefer  sia  fondamentale  la  propensione  al

recupero  del  ricordo  di  porzioni  della  nostra  storia,  come  forma  di

resistenza e propiziazione della memoria ritrovata.
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Londra: la coppia Gerhard Richter/Eric
Clapton sbanca la piazza

di Nicola Maggi | 20 ottobre 2012 | 458 lettori | No Comments

Londra conferma il buono stato di salute del mercato dell’arte. Le tre

Evening  Sale  in  programma  la  scorsa  settimana  nella  capitale

britannica hanno, infatti, centrato a pieno gli obiettivi totalizzando 79.5

milioni  di  sterline  quando  le  stime  pre­asta  parlavano  di  un  risultato

complessivo possibile  tra  i 65.1 e 92.6 milioni. Un successo culminato

nel  nuovo  record  per  un  artista  vivente  realizzato  da Gerhard

Richter, il cui Abstraktes Bild (809­4), proveniente dalla collezione di

Eric Clapton, è stato battuto da Sotheby’s per la bellezza di 21.3 milioni

di sterline.

Il cursore diretto sulle immagini visualizzerà le didascalie; cliccare

sulle stesse per ingrandire.
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evening sale autunnale,  in programma il 10 ottobre nella sale room di

Phillips de Pury,  si  è  chiusa  infatti  con  un  totale  di  12.2 milioni  di

sterline, ben al di sotto di quei 15 posti come stima minima pre­asta, e

percentuali di vendita del 77% in valore e del 67% in lotti. Come se non

bastasse,  tutti  i  top  lot  inseriti  in  catalogo  hanno  avuto  risultati  tutto

sommato  modesti:  Big  Joy  di  Jean­Michel  Basquiat,  opera  che

guidava l’asta di Howick Place, ha superato di poco la stima minima

dei 2.5 milioni di sterline, raggiungendo appena i 2.6 milioni; deludente

il  risultato  ottenuto  da  un  altro  Abstraktes  Bild  di  Richter  che  ha

totalizzato 2.4 milioni, al di sotto della soglia minima prevista e posta,

come  per  il  dipinto  di  Basquiat,  a  2.5  milioni.  A  poche  migliaia  di

sterline sopra  la stima minima del milione di sterline è stato venduto,

invece, Watches di Andy Warhol.

Le  cose  sono  andate  decisamente  meglio  in  King  Street  il  giorno

successivo  (11  ottobre),  quando  va  in  scena  la  Evening  Sale  di

Christie’s. La serata della casa d’aste di François Pinault si chiude con

un  totale  poco  al  di  sopra  del  23.1  milioni  rispettando,  così,  le

aspettative pre­asta  che parlavano di un possibile  risultato  finale  tra  i

22 e i 31.4 milioni di sterline. Il tutto con tassi di vendita del 74% in lotti

e  dell’87%  in  valore.  Il  catalogo,  che  comprendeva  64  lavori,  puntava

sull’opera  di  tre  promesse  per  il  mercato  –  Idris  Khan,  Rebecca

Warren  e  Jonathan  Wateridge  –  che  alla  loro  prima  uscita  in

un’asta  serale  si  sono  comportati  decisamente  bene:  la  scultura

Croccioni della Warren, stimata  tra  le 60 e  le 80 mila sterline, è stata

aggiudicata  per  109  mila;  Bernd  and  Hilla  Becher  Prison  Type

Gasholders  di  Idris  Khan,  stimato  anch’esso  tra  le  60  e  le  80  mila

sterline, è stato venduto per 181 mila; mentre Jungle Scene With Plane

Wreck di Wateridge si è attestato poco sopra le 313mila sterline, contro

una stima iniziale tra le 100 e le 150 mila.

Le  vere  opere  di  punta  della  serata,  però,  erano  il  lavoro  seminale  di

Martin  Kippenberger  Untitled  (from  the  series  Hand­Painted
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Pictures) che, venduto per oltre 3.1 milioni di sterline, ha stabilito un

nuovo  record  per  questo  artista;  e  5  Türen  II,  capolavoro

concettuale di Gerhard Richter battuto per circa 2.2 milioni di sterline,

al di sopra della stima massima prevista che si attestava sui 2 milioni.

Ma è con l’asta serale di Sotheby’s che il mercato conosce uno dei suoi

momenti più eccitanti grazie ad un complice inaspettato: Eric Clapton.

Viene  dalla  sua  collezione,  infatti,  lo  straordinario  Abstraktes  Bild

(809­4) di Richter che, stimato tra i 9 e i 12 milioni di sterline, è stato

battuto, dopo 5 minuti infuocati, per la cifra strabiliante di 21.3 milioni:

il prezzo più alto realizzato nelle evening sale londinesi di quest’anno e,

soprattutto,  abbiamo  detto,  un  nuovo  record  per  un  artista  vivente.

Decisamente un ottimo affare per l’ex chitarrista dei Cream che lo aveva

comprato, sempre da Sotheby’s, nel 2001 per 3.4 milioni di dollari.

L’artista  tedesco  incassa, così, un nuovo primato che polverizza quello

che aveva realizzato solo pochi mesi  fa, a maggio, da Christie’s New

York,  quando  l’Abstraktes  Bild  (798­3)  era  stato  venduto  per  13.5

milioni  di  sterline.  Un  risultato,  quello  dell’12  ottobre  scorso,  che

conferma la solidità del mercato di Gerhard Richter il cui valore è salito,

in una sola stagione del 40%. Dalla morte di Lucien Freud, d’altronde,

come spiega anche Georgina Adam dalle colonne del “Telegraph”:

«l’artista  tedesco  è  universalmente  riconosciuto  come  il  più

grande  pittore  vivente  e  la  sua  reputazione  è  stata

ulteriormente  rinforzata  da  due  recenti  retrospettive

organizzate alla Tate di Londra e alla Neue Nationalgalerie di

Berlino».

Trainata  dallo  straordinario  risultato  di  Richter,  l’evening  sale  di

Sotheby’s  dello  scorso  12  ottobre  si  è  chiusa  con  un  totale  di  44.2

milioni di sterline (tassi di vendita 88.7% in lotti e 95% in valore), il più

alto  della  sessione  londinese  della  passata  settimana  contraddistinto

anche dall’ottimo risultato ottenuto dall’altro Top Lot: RE 9­I di Yves
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Klein,  in  catalogo  con  una  stima  tra  i  2  e  i  3  milioni  di  sterline  e

acquistato  a  3.7  milioni  dal  finanziere  e  collezionista  greco  Dimitri

Mavrommatis, già noto alle cronache del mercato per aver comprato,

lo scorso anno da Christie’s,  la Seated Woman, Blue Robe di Picasso

per 29,1 milioni di sterline.
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Michelangelo Antonioni nell’omaggio di
Silvia Camporesi: qualche volta, di notte
di Cristina Villani | 21 ottobre 2012 | 529 lettori | No Comments

Silvia  Camporesi  (Forlì,  1973)  artista  visiva  (la  definizione  di

fotografa  nel  suo  caso  è  certamente  riduttiva),  non  è  nuova  ai  set,

cinematografici e non.

Abituata  a  lunghe  ed  attente  ricerche  prima  della  realizzazione  di  un

progetto  e  a  delicate  azioni  di  post  produzione  per  raffinare  ed

eliminare tutto ciò che distoglierebbe l’attenzione dal focus, crea ad hoc

i  contesti  che  non  trova  già  pronti  e  aderenti  alla  propria  poetica,

visionaria  ma  rigorosa,  dalle  linee  pulite  sulle  quali  scrivere  le  sue

personali  interpretazioni  artistiche.  L’esempio  più  recente  è La Terza

Venezia, dove la città lagunare viene vista, analizzata, inseguita, ricreata

quando la realtà non soddisfa le caratteristiche del proprio stile.

Il cursore diretto sulle immagini visualizzerà le didascalie; cliccare

sulle stesse per ingrandire.
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Ci  sono  peculiarità  che  rendono  subito  riconoscibile  l’opera  di

Camporesi,  l’acqua,  il  femminile,  la  nebbia,  il  paesaggio  nudo,  le

citazioni  mitologiche,  le  leggende,  le  ambientazioni  oniriche,  il  tutto

mai stucchevole, ma reso con la  linearità che potrebbe essere un po’  il

suo motto, “Guarda e sii semplice”.

Molto  suggestivo  il  risultato  della  sua  ultima  “prova”,  centrata  sulla

figura  del  regista  Michelangelo  Antonioni  (Ferrara  29  Settembre

1912 – Roma 30 Luglio 2007), presentata  in occasione del  centenario

che lo ricorda e proprio nella città estense, alla Maria Livia Brunelli

Gallery, a pochi passi da Palazzo dei Diamanti che in primavera 2013

  (dal  10  marzo  al  9  giugno)  ospiterà  la  mostra  Lo  sguardo  di

Michelangelo. Antonioni e le arti.

Il progetto artistico ha per titolo Qualche volta, di notte. Omaggio

ad Antonioni e come dice Massimo Marchetti, che ne è il curatore:

http://www.artapartofculture.net/new/wp-content/uploads/2012/10/After...-Silvia-Camporesi-ph.-Cristina-Villani.jpeg
http://www.artapartofculture.net/new/wp-content/uploads/2012/10/After...-part.-Silvia-Camporesi-ph.-Cristina-Villani.jpeg
http://www.artapartofculture.net/new/wp-content/uploads/2012/10/After...-particolare-Silvia-Camporesi-ph.-Cristina-Villani.jpeg
http://www.artapartofculture.net/new/wp-content/uploads/2012/10/Bosco-Bianco-courtesy-Silvia-Camporesi-e-MLB-Gallery-2012.jpeg
http://www.artapartofculture.net/new/wp-content/uploads/2012/10/QVDN-part.-Silvia-Camporesi-ph.-Cristina-Villani.jpeg
http://www.artapartofculture.net/new/wp-content/uploads/2012/10/After-Zabriskie-Point-1-courtesy-Silvia-Camporesi-e-MLB-Gallery-2012.jpg
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“L’operazione  è  risultata  particolarmente  semplice  perchè  da

sempre  Silvia  Camporesi  ammira  e  segue  l’opera  del  maestro

ferrarese.  L’idea  che  sta  dietro  a  questo  progetto  è  individuare  o

creare, giocando sull’ambiguità della genesi delle singole immagini,

alcune  situazioni  che  abbiano  un  velato  riferimento,  più  o  meno

dichiarato,  alla  produzione  del  regista,  una  sorta  di  visioni  che

occupano  tutto  il  perimetro  intorno  ad  un  vuoto,  un  ipotetico

remake,  che  in  realtà  non  si  farà.  Non  sono  frame  di  film,  ma

qualcosa che si potrebbe confondere con fotogrammi; è  il  frutto di

una  reinterpretazione,  un  percorso  disegnato  tra  immagini  che

ricordano foto di backstage, o risultanti dai sopralluoghi per un film

ancora  da  girare.  Assieme  a  queste,  un  video  che  in  una

ambientazione esplicitamente teatrale, inscena una sorta di provino

per  un’attrice,  somigliante  a  Monica  Vitti.  Al  percorso  espositivo

appartiene anche un libro d’artista dal titolo QVDN (Qualche Volta

Di Notte), cioè la risposta data dal regista ad un giornalista che gli

aveva chiesto “Lei crede in Dio?”, risposta da agnostico, aperto però

al confronto, a prospettive spirituali, ultraterrene.”.

E’  la  stessa  Silvia  Camporesi  che  ci  illustra  le  varie  opere

presenti in mostra:

“La prima opera pensata e realizzata è il Bosco Bianco; per lavorare

a questo progetto, oltre ad aver riguardato attentamente tutti i film

di Antonioni, ho letto i libri che ha scritto, tra cui Fare un film per

me è vivere. Scritti sul cinema (Marsilio, 2004) nel quale racconta

la  sua  esperienza di uomo e  regista  e  fra  i  vari  aneddoti  c’è  anche

quello del Bosco Bianco,  riferito ad una  scena di Deserto rosso(  il

primo film a colori, girato nel 1964 tra Ravenna e la Sardegna, con

Monica Vitti, da un soggetto di Tonino Guerra), non presente nella

prima  sceneggiatura,  ma  introdotta  successivamente,  durante  le

riprese. Il regista decide di inserire le immagini di una pineta con i

tronchi  completamente  bianchi,  convince  la  produzione  ad
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aumentare  il  budget  e  impiega  per  alcuni  giorni  una  squadra  di

persone che,  fra varie proteste, dipinge  i pini  in un bosco vicino a

Ravenna. La mattina delle riprese, il sole assieme alla rugiada della

notte, scioglie la pittura, quindi la scena non si girerà. Ne consegue

che il Bosco Bianco non compare da nessuna parte; ho chiesto alla

nipote  Elisabetta  (fondatrice  dell’Associazione  Michelangelo

Antonioni) se esistono foto a documentare  l’episodio, ma non ne

esistono,  nemmeno  tra  le  immagini  dell’archivio.  Allora  ho  agito

completamente  di  fantasia  e  ho  realizzato  un  bosco  in miniatura,

l’ho fotografato in scala (il potere della fotografia, che mente e dice

il  vero  allo  stesso  tempo!),  con  l’artificio  di  una  nebbia  finta  e  ho

creato una messa in scena.”

Poi?

“Ho pensato che una mostra dedicata ad un regista cinematografico

necessitasse anche di una parte video, così dopo aver selezionato da

alcune pellicole nelle quali è protagonista Monica Vitti, le scene con

i  momenti  vuoti,  cioè  dove  compie  azioni  (muove  le  mani,

tamburella  sul  tavolo)  che  creano  aspettative  e  tensione  senza  poi

portare  a  nulla  (è  la  lentezza,  la  dilatazione  dei  tempi,  uno  dei

motivi  per  cui  Antonioni  era  molto  amato  dalla  critica

cinematografica, ma difficilmente apprezzato dal pubblico, almeno

nell’immediato), ho individuato un’attrice che le assomigliasse e ho

immaginato  un  provino,  ambientato  però  in  uno  spazio  scenico

teatrale. Molto  importante per me  l’aver  trovato ed  inserito alcuni

particolari  oggetti  che  compaiono  nei  film  (chi  è  appassionato  li

riconoscerà), per esempio il Mandala, che viene indossato come un

bracciale.”

E a proposito del libro d’artista?

“Racchiude  le  foto  della  mostra  più  alcuni  inediti  che  non  sono

esposti,  brani  di  sceneggiature  dei  flim  e  interventi manuali  sulle
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stampe operati con la tecnica del Kirigami (intaglio della carta). E’

un’ulteriore  visione  di  tutto  il  materiale  raccolto,  l’immagine  si

affianca al testo e dà nuove possibilità interpretative.”

Passando alla sezione che raccoglie le fotografie:

“Tutte  le  immagini  in  questo  spazio  essendo  citazioni,  hanno  il

titolo che apre con la parola “After” seguita dal nome del film a cui

fanno riferimento.

Chi  ha  visto  Zabriskie  Point  (1970)  riconoscerà  nella mia  foto  un

esplicito  richiamo  alla  scena  finale  dell’esplosione;  ho  studiato  un

frame  del  film  e  l’ho  ricreato  con  oggetti  contemporanei.

Tecnicamente  l’immagine  che ne  risulta  è  l’insieme di  tanti  scatti,

uno per ogni elemento lanciato in aria, poi sovrapposti e riuniti con

un lungo lavoro di post produzione.”

Su  due mensole  bianche,  sono  state  istallate  in  successione

altre foto:

“Sì.  E  per  realizzare  queste  immagini,  ho  suddiviso  i  film  in

fotogrammi, ne ho scelti alcuni e li ho portati con me nei miei viaggi

durante  i mesi  estivi;  quando  trovavo  una  scena  che mi  ricordava

uno  dei  fotogrammi,  la  fermavo  con  la  macchina  fotografica.

L’istallazione  ricorda  la  sequenza  della  pellicola  cinematografica,

ma  può  anche  essere  vista  come  una  sorta  di  quiz,  per  gli

appassionati  del  regista,  che  si  divertiranno  ad  indovinarne  i

riferimenti.”

Abbiamo poi altre sei immagini…

“Sono  in  forma  di  dittico,  che  riportano  una  sorta  di  analisi  delle

superfici, in texture, carte da parati, scala a chiocciola, connotate da

una  regolarità  quasi  da  disegno  geometrico,  riferite  a  Professione

Reporter a Deserto Rosso e Identificazione Di Una Donna.”
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Silvia Camporesi, in collaborazione con Massimo Marchetti, durante la

sua  permanenza  a  Ferrara,  ha  tenuto  un  workshop  sull’opera  di

Michelangelo Antonioni, strutturato come un laboratorio sul tema della

committenza di un progetto artistico  e del processo di  creazione delle

idee, cui è seguita una riflessione sulle tematiche trattate dal regista nel

corso della sua carriera cinematografica, divenute oggetto di ricerca da

parte dei partecipanti al laboratorio.

Obiettivo finale è stata la produzione di un corpus di lavori chiaramente

ispirati  ciascuno  ad  un  film.  Due  le  mostre  collettive  realizzate  a

conclusione  del  percorso,  presso  la  dimora  storica  degli  Horti  della

Fasanara e presso il circolo Zuni Arte Contemporanea.

Info

Qualche  volta,  di  notte.  Silvia  Camporesi,  Dal  29  settembre  al  2

dicembre 2012

MLB Home Gallery

Corso Ercole I d’Este, 3 – 44121 Ferrara (IT)

La galleria è aperta ogni sabato e domenica dalle 15 alle 19

(ingresso  e  visite  guidate  gratuite)  e  gli  altri  giorni  dalle  16  alle

20 (per appuntamento: +39 346 7953757).

mlb@marialiviabrunelli.com – www.mlbgallery.com

Horti della Fasanara, Via delle Vigne 34, Ferrara

mostra aperta il sabato e la domenica dalle 15 alle 18,

gli altri giorni dalle 15 alle 19;

per  info:  +39.338.1543721  +39.347.4589036,

info@hortidellafasanara.com, www.hortidellafasanara.com.

Zuni, Via Ragno 15, Ferrara

mostra aperta dal martedì alla domenica dalle 19 all’1.30; chiuso il

lunedì;

per info: arte@zuni.it; www.zuniarte.com

mailto:mlb@marialiviabrunelli.com
http://www.mlbgallery.com/
mailto:info@hortidellafasanara.com
http://www.hortidellafasanara.com/
mailto:arte@zuni.it
http://www.zuniarte.com/
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Bibliopride. L’orgoglio bibliotecario scende
in piazza

di Laura Elia | 21 ottobre 2012 | 180 lettori | No Comments

Una  giornata  all’insegna  di

cultura,  letture  animate,

bookcrossing  e  visite  guidate.

Questi  gli  “ingredienti”  (di

successo)  del  BiblioPride,  la

prima  Giornata  nazionale  delle

biblioteche che è stata ospitata a

Napoli il 13 ottobre.

Finalmente  –  verrebbe  da  dire­

accade  anche  questo  nel  nostro

paese spesso “restio” quando si discute di cultura. E invece questa volta

in  tanti  hanno  voluto  “dire  no”  al  rischio  sempre  maggiore  di

marginalità  delle  nostre  biblioteche,  che  rappresentano  invece  una

rampa  di  lancio  per  una  nazione  che  intende  puntare  sulla  crescita

personale,  economica  e  culturale  e  che  vuole  elevarsi  culturalmente  e

non solo.

E  lo  hanno  voluto  fare  con  discrezione,  con  una  protesta  fortemente

sentita ma non  gridata:  un  appello  pubblico  a  difesa delle  biblioteche

italiane minacciate dai  continui  tagli  ai bilanci  e dal disinteresse delle

istituzioni.

Una  manifestazione  culturale  tutta  dedicata  alla  riscoperta  e  alla

http://www.artapartofculture.net/author/laura-elia/
http://www.aib.it/attivita/bibliopride2012/
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valorizzazione  del  sistema  bibliotecario  nazionale,  ma  soprattutto  è

stata un’occasione di orgoglio per  tutti  i bibliotecari  che hanno voluto

mostrare  e  ribadire  pubblicamente  l’amore  e  la  passione  per  la  loro

professione, in Italia ancora poco conosciuta e valorizzata.

Perchè  “le  biblioteche  e  i  bibliotecari  italiani  sono  una  risorsa

insostituibile  per  un  paese  che  voglia  puntare  sulla  diffusione  delle

competenze e dei saperi come chiave per  la costruzione di una società

moderna  e  dinamica”,  ha  detto  Stefano  Parise,  presidente

dell’Associazione  Italiana  delle  Biblioteche  che  ha  organizzato

l’iniziativa  con  l’adesione  del  Presidente  della  Repubblica  e  il

sostegno  del  Centro  per  il  libro  e  la  lettura,  del  Comune  di

Napoli e la collaborazione della Regione Campania.

La scelta del capoluogo campano non è stata casuale: dopo  la vicenda

della  Biblioteca  dei Girolamini,  sotto  sequestro  giudiziario  per  la

sottrazione  di  2.200  volumi  antichi,  Napoli  resta  comunque  un

territorio  in  cui  ci  sono  biblioteche  d’eccellenza,  dove  c’è  impegno  e

attenzione  sia  a  livello  economico  sia  istituzionale,  nonostante  sotto

molto versi sia ancora una città difficile.

Ma  non  c’era  solo  Napoli  a  “gridare”  il  proprio  disappunto  alle

istituzioni: durante la settimana del BiblioPride in tutta Italia oltre 110

biblioteche hanno organizzato eventi completamente gratuiti per adulti

e  bambini:  letture  animate,  bookcrossing,  visite  guidate,  aperitivi  in

biblioteca, presentazioni di libri, altri incontri.

A  ricordare  l’importanza  delle  biblioteche  per  la  crescita  culturale  ed

economica  del  paese,  anche molti  esponenti  del  mondo  della  cultura

che  sono  scesi  in  piazza  a  sostegno  dell’orgoglio  bibliotecario,  tra  cui

Michela Murgia, Marcello Fois ed Andrea Camilleri, il quale ha

espresso, con un videomessaggio,  il proprio auspicio che il BiblioPride

possa  sensibilizzare  non  tanto  l’opinione  pubblica,  quanto  coloro  che

ritiene  i  “responsabili”  dell’attuale  crisi  di  queste  fondamentali
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istituzioni culturali, ovvero chi sta al potere.

Anche  Loredana  Lipperini,  che  ha  preso  orgogliosamente  parte  alla

manifestazione, ha ricordato nel suo blog l’importanza della cultura che

deve essere messa al centro dei programmi politici, altrimenti è difficile

che possa uscire da questa “marginalità” a cui è relegata da ormai troppi

anni.

Concludendo, è stato bello vedere per la prima volta in piazza tantissimi

bibliotecari  e  lettori  di  ogni  età  e  genere  sessuale  che,  tutti  insieme  e

con grande orgoglio, hanno dimostrato che sono disposti a “metterci la

faccia”, pur di riacquisire quella dignità strappatagli nel corso degli anni

da  cattive  gestioni  e  inadeguato  sfruttamento  delle  risorse.  Perché

essere bibliotecari è bello.
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Giovanna Melandri e lo slittamento
conferenza stampa per il MAXXI

di Daniela Trincia | 23 ottobre 2012 | 270 lettori | No Comments

Non hanno più  lo scettro né  la

corona,  ma  si  comportano

ugualmente  come  i  vecchi  re  e

imperatori.  Certo,  non  si

vestono  neanche  più  con

broccati e con parrucche, ma si camuffano indossando vestiti da pret à

porter, ma  da  vicino  sfoggiano  le  grandi  griffe.  Eccoli,  i  nostri  nuovi

sovrani, i nuovi politici che trattano il popolo come silenziosi sudditi. Il

Marchese  del  Grillo  lanciava  monetine  infuocate,  loro  invece  si

chiudono dietro il silenzio e minacciano querele e denunce.

Così,  seppur  annunciata  da  ben  quattro  giorni  la  tanto  attesa

conferenza stampa all’Auditorium del MAXXI del 23 ottobre

alle  ore  11.30,  per  conoscere  il  programma  del  neo  Presidente

dell’istituzione, Giovanna Melandri,  accompagnata  dal  solitamente

latitante  ministro  Ornaghi,  alle  10.45  la  suddetta  conferenza  è  stata

“spostata” alle  14.00 per  improvvisi  impegni  del ministro. Alle  14,

quando molti giornalisti non potranno essere presenti e tanti altri non

avranno più i tempi tecnici per trasmettere il loro pezzo alla redazione

per la pubblicazione. E noi aspettiamo, ovviamente aspettiamo.
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Doug and Mike Starn per Enel
Contemporanea. Cosa succede al MACRO

Testaccio?
di Barbara Martusciello | 23 ottobre 2012 | 1.027 lettori | 5 Comments

Cosa succede al MACRO Testaccio? Nello spazio all’aperto del Museo

romano una piramide bambù cresce in attesa di essere percorribile e di

accogliere  il  pubblico  che,  in  questo  modo,  prenderà  parte  all’opera

mettendola  in  azione  e  attivandone  il  significato.  Progettualità

architettonica, Arte partecipativa,  scultura,  installazione:  i  linguaggi  si

combinano, i confini si dilatano nella visione concretizzata dai gemelli

Doug and Mike Starn  in  quello  che  si  rivelerà  un monumento ma

ribaltato  nel  suo  classico  concetto,  rimodulato  in  un  bene

antimonumentale. Nessun controsenso: ciò è possibile, se tutto è mosso

da un’attenzione spiccata verso concetti etici e tematiche ecologiche.

Il cursore diretto sulle immagini visualizzerà le didascalie; cliccare

sulle stesse per ingrandire.
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Classe 1961, nati nel New Jersey, i due collaborano da sempre insieme

come  sodalizio  artistico  che  –  proprio  vedendoli  agire  –  rivela  anche

quello  affettivo,  come  sarebbe  naturale:  forse  è  anche  questo,  quel

qualcosa in più che rende più convincente tutto il loro lavoro.

Già perché va detto: molta somiglianza c’è con altre opere che abbiamo

già visto.

Ci riferiamo in particolare a Uchronia, realizzata nel 2006 da un altro

duo,  ma  belga:  Jan  Kriekels  &  Arne  Quinze.  Per  il  festival

Burning Man  nella Death Valley  in Nevada  essi  progettano  una

sorta di mausoleo temporaneo fatto di assi di  legno incrociate tra  loro

nella  forma di un gigantesco  sistema  intricato. Esso ha  caratteristiche

eco­compatibili  ed  è  votato  alla  transizione  che  è  una  peculiarità  non

solo  simbolico ma anche  concretissima;  infatti,  quest’agile  armatura è

poi  distrutta –  come ogni  anno – per  riportare  il  deserto  al  suo  stato
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precedente,  incontaminato,  tramite  combustione. Una  volta  costruito,

questo manufatto prevedeva uno spazio interno cavernoso e fruibile: vi

si accedeva da ingressi e vi si sono tenute anche feste e balli notturni. La

filosofia di Kriekels e Quinze è  rivolta a  scoprire come ogni gruppo di

individui creativi possa trarre giovamento nel vivere e lavorare insieme

per la costruzione di una comunità attraverso l’art­making. Uchronia è

anche una crew e rappresenta un’utopia realizzata.

La  formalizzazione  e  la  sostanza  poetica  delle  architetture  di  Doug  e

Mike  Starn  è  abbastanza  vicina  a  quell’esperienza  dei  colleghi  belgi  e

sostituisce alle assi il bambù, materiale più plasmabile e vettore di una

memoria  ecologica  e  primeva  maggiore.  Per  innalzare  il  loro  moloch

mutante,  i  nostri  gemelli  impiegano  operai  e  scalatori  con  un

entusiasmo che qui a Roma è palpabile e contagioso, seppur vigilato da

responsabili della sicurezza sul lavoro e di Ministeri, Soprintendenza e

Sovrintendenza.  Il  cantiere  brulica  di  persone,  insomma,  ed  è

all’insegna dell’originalità e dell’originario.

L’organismo,  che  pare  vivente,  sale  ma  non  officia  né  il  sacro,  come

nelle fabbricazioni gotiche, né il progresso, come nei lavori futuristi (e il

riferimento  al  capolavoro  di  Boccioni  La  città  che  sale  viene  qui

spontaneo):  semmai,  è  una  conferma  dell’efficacia  della  pratica

connettiva  e  quindi  un  tributo  alla  relazione  tra  Arte,  Natura  (e

Territorio) e Uomo, e alla conduzione dolce verso un diverso rapporto

tra pubblico e opera. Il cambiamento, insomma, diventa la risultante di

questo processo attivato dall’arte: non ci sono più in ballo il segno e la

forma  che  avevano  la  presunzione  di  mutare  il  mondo  ma  una

procedura che fa dell’Arte nel suo complesso un’attività che favorisce la

trasformazione. Una non tanto sottile differenza, questa…

L’ordito imponente di migliaia di canne di bambù si fa sempre più fitto

e  solido giorno per giorno,  richiamando  la  crescita di un albero,  con  i

suoi  rami  che  si  allungano  e  diventano  resistenti  e  reticolari  tanto  da
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dare stabilità alla costruzione che riceverà il passaggio di fruitori in un

numero limitato di volta in volta.

L’aria  e  la  luce  sono materie  quasi  unite  tra  loro  che  concorrono  con

quella  lignea  alla  fattura  di  questa  impalcatura.  Con  la  luce  gli  Starn

hanno  già  lavorato  così  come  hanno  fatto  riferimento  al  mondo

vegetale,  seppur  non  investendo  nulla  di  ciò  in  un  progetto

tridimensionale:  nel  2009,  per  la  South  Ferry  di  New  York  City

hanno  creato  un’installazione  di  piastrelle  di  vetro  illuminate

raffiguranti  –  grazie  a  una  tecnica  di  stampa  laser  –  un  tramaglio  di

alberi e rami ricurvi che hanno rischiarato soffitto e pareti della nuova

stazione  con  un  effetto  biologico  e  luminescente.  Pure  in  questa

occasione,  hanno  avuto  una  profonda  importanza  l’idea

dell’interconnessione  e  la  capacità  di  tirare  l’arte  dentro  la  vita

quotidiana  con  quell’abilità  di  produrre  meraviglia,  spaesamento  e

cambiamento – positivo (la grande opera è parte di un più ampio sforzo

per  la  ricostruzione  di  Lower  Manhattan  dopo  gli  attacchi  dell’11

settembre) – perfezionata dai due artisti via via nel tempo. Così, oggi la

luce è tornata come elemento importante quanto l’aria – come abbiamo

detto – in una laboriosità che plasma lo spazio, gioca con il vuoto: tutto

è  impiegato  in  sinergia  con  il  “big  bambù”  in  questo  miracolo  di

equilibri, pesi e misure.

Ammirare questa intelaiatura già eretta è niente in confronto al poterla

scrutare in progress, ed è straordinaria la possibilità della variazione di

prospettiva  che  da  qui  si  propaga  e  che  non  concerne  solo  una

posizione architettonica né attiene all’ambito di questa singola struttura

ad arte ma investe più in generale una scelta etica e culturale: dunque

cambiare  prospettiva,  cioè  mentalità,  punto  di  osservazione  e

valutazione,  diventa  di  conseguenza  un  invito  a  un  agire  virtuoso  da

ridisporre  in  campo,  così  come  è  necessario  rimettere  al  centro  la

salvaguardia dell’habitat e la persona, che infatti sarà parte dell’opera.
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Dunque,  per  questa  sesta  edizione  di  Enel  Contemporanea,

Francesco Bonami punta su tali artisti che muovono questioni di grande

attualità, di  trattazione mondiale  e urgente  risoluzione. Certo,  sembra

strano  che  per  farlo  ci  si  appoggi  a  una  grande  azienda  che

probabilmente  non  si  lega  massicciamente  a  impegni  Green,  ma

sorvoliamo  ora  sulla  spendibilità  di  credibilità  e  coerenza  di  certe

liaisons: dangereuses, quindi? Probabilmente sì, liaisons dangereuses,

ma  forse  solo  l’Arte  ha  la  forza  di  sostenere  un  binomio  simile,

allontanando da sé  il pericolo della corruzione che ha  invece  toccato  i

personaggi del celebre romanzo epistolare di Pierre­Ambroise­François

Choderlos  de  Laclos. Ma  lì  eravamo nel  1782,  oggi  abbiamo  tutti  una

lungimiranza più  ampia  e  l’Arte  al MACRO  sembra  cavalcare  la  tigre,

ergendosi da una sopraelevazione di circa 30mt di altezza e regalando

alla  città  un  emblema di  quello  che  è  bello  e  giusto  vedere  e  avere  in

materia  di  opera  permanente.  Già:  questo  è  un  regalo  al  paesaggio

capitolino,  una  nuova  concezione,  finalmente,  di monumento  –  come

abbiamo  detto  –  che  è  anti­monumento  contemporaneo  e  che  pare

rispondere  a  tono  alle  tante  brutture  e  giurassiche  testimonianza

celebrative  disseminate  in  città.  Anche  solo  per  questo  gli  diamo  un

ottimistico benvenuto.

Info

Doug+Mike Starn

Enel  Contemporanea  2012  –  Edizione  speciale  per  i  50  anni  di

Enel

A cura di Francesco Bonami

da dicembre 2012

MACRO TESTACCIO

Piazza Orazio Giustiniani 4 Roma

enelcontemporanea@enelaward.com  –

www.enelcontemporanea.com

www.starnstudio.com

mailto:enelcontemporanea@enelaward.com
http://www.enelcontemporanea.com/
http://www.starnstudio.com/
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5 Comments To "Doug and Mike Starn per Enel Contemporanea. Cosa succede al MACRO

Testaccio?"

#1 Comment By Cinzia On 26 novembre 2012 @ 14:00

Questa sesta edizione di Enel Contemporanea è ricca di installazioni

veramente belle e originali. Bravi gli organizzatori e bravissimi gli

artisti, ovviamente! è un piacere veder portare avanti queste belle

iniziative e mostre in Italia, anno dopo anno :)

#2 Comment By Sandra On 4 dicembre 2012 @ 19:00

Anche a me, come Cinzia, queste installazioni piacciono davvero molto.

Bravi! Artisti e organizzatori di Enel Contemporanea! Quest’opera die

fratelli Stern, di cui sto leggendo in giro in questi giorni, non vedo l’ora

di andarla a vedere!!

#3 Comment By Studio Architetti Associati StAArch On 4 dicembre

2012 @ 19:27

Brava Martusciello, sei l’unica ad avere scoperto questa incredibile

somiglianza con Kriekels & Quinze in Nevada!!!

StAArch

#4 Comment By PAolo On 4 dicembre 2012 @ 19:34

Citazione o altro? Ma è lo stesso una bella installazione, come bello è

l’articolo.

#5 Comment By babajaga On 22 gennaio 2013 @ 08:48
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Come mai nessuno oltre a questo articolo ha rivelata e compresa questa

scopiazzatura? Una copia riveduta e corretta ma pur sempre tale, ben

riuscita, accattivante ma da cui traspare tale ” citazione ”

marchiana???!! Poveri noi, e povera ” una certa italia del sistema

dell’arte “, esterofila e ignorantona!! E poveri i grandissimi inventori di

Ucronya… dimenticati da ( quasi ) tutti tranne che da voi. Complimenti

meravigliati per questo testo che rimette tutte le caselle al loro posto….
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Reality: gli spostamenti progressivi della
realtà verso la finzione

di Pino Moroni | 23 ottobre 2012 | 292 lettori | No Comments

Prendo  a  pretesto  il  film  Reality  di Matteo Garrone  per  dire  con

franchezza e  forse  con cinismo quello  che, ancora una volta, molti  tra

critici  cinematografici  consenzienti  o  sociologi  imbalsamati  hanno

invece  anestetizzato,  per  tenere  ancora  addormentate  le  coscienze,

secondo i ben noti consueti dettami sociali.

Il cursore diretto sulle immagini visualizzerà le didascalie; cliccare

sulle stesse per ingrandire.

Le  cose  che  questo  regista  narra  nel  suo  film,  secondo me,  sono  così

dirompenti,  così  rivoluzionarie,  così  attuali  eppur  previsionali  che

dovrebbero far paura a tutte le generazioni di questa nostra epoca, che

si vanta di essere così  camaleontica. Ebbene:  stiamo cambiando pelle,

come  un  qualsiasi  animale  in  natura,  oppure  stiamo  facendo,  come

http://www.artapartofculture.net/new/wp-content/uploads/2012/10/Reality-Matteo-Garrone-17717105.jpg
http://www.artapartofculture.net/new/wp-content/uploads/2012/10/reality-640x449.jpg
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homo  sapiens,  un  veloce  passo  avanti  nella  nostra  evoluzione;  ma

appena  se ne  accenna  in  qualche  convegno,  libro,  trasmissione  o  film

come ad esempio in Reality, una qualche forma morale conservatrice è

pronta a rassicurare che tutto, invece, sta tornando, verso i favolosi anni

’60 e  ’70,  in quel pacifico mondo  tribale­familiare,  con  i  ruoli  stabiliti

che davano sicurezza ad una società certo in evoluzione.

Tornando  a  Reality,  Matteo  Garrone,  ideatore  e  regista,  mescola  la

rappresentazione  della  finzione,  la  spettacolarizzazione  della  vita

quotidiana, nelle sue forme convenzionali, anche di tempo libero, con la

più neo­neorealista realtà. Scavalcando l’una con l’altra, o sostituendo,

pian  piano,  la  messinscena  alla  realtà,  finché  la  prima  non  prende  il

sopravvento  diventando  da  oggettiva  a  soggettiva  (un  individuo),

specchio però di una umanità che è già in cammino in quel senso.

L’incipit  di  Reality  è  il  sogno  sette­ottocentesco  di  una  nobiltà,  con

carrozza a cavalli, paggi, stallieri, maggiordomi  in  livrea, che  fanno da

cappello  ad  un  matrimonio,  che  si  consuma  in  un  contesto  di  villa

hollywoodiana,  dal  pranzo  pantagruelico  (c’è  molto  adipe  in  giro)  e

spettacoli  a  sorpresa,  inclusa  la  partecipazione  ufficiale  di  un  reduce

dalla  trasmissione  Grande  Fratello  (120  giorni  nella  casa  in  cui  tutti

sognano  di  vivere  solo  per  un  giorno)  che  si  allontana  poi  con

l’elicottero.

E’  subito  evidente  ed  emblematico  il  desiderio  di  una  famiglia  ancora

con  ruoli  cristallizzati  all’antica,  di  vivere  questo  kitsch  postmoderno,

portando uno di loro, il paterfamilias Luciano, pescivendolo, ad entrare

come  interprete,  nella  piccola  rappresentazione  di  una  realtà  fittizia

(mascherato da vecchia o da travestito). Per il balzo vero verso quel più

grande,  famoso,  mediatico  Grande  Fratello.  Senza  minimamente

pensare ai rischi di un tale cambiamento psicologico, inappropriato per

un essere  che confeziona solo piccoli  imbrogli  ai danni di  venditori di

tecnologie avanzate (un robottino da cucina), altro status symbol di una
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società  esibizionista.  E  nemmeno  ci  sono  giustificazioni  al  fatto  che  i

promotori del balzo mediatico siano dei mentalmente fragili bambini.

Il  ritorno  alla  realtà  della  famiglia  di  Luciano  nel  palazzetto  popolare

degradato  di  Napoli­periferia  è  quanto  mai  rispondente  alla  cruda

realtà, quando,  spogliati della mascherata di  lustrini,  ed  insieme delle

ambizioni, dei sogni e delle  falsità di una delle  tante manifestazioni di

realtà fittizia, si rafforzano invece le aspirazioni profonde ed impellenti

a  far  parte  di  un  mondo,  che  passando  per  una  falsa  sceneggiata

napoletana (appunto, Grande Fratello), porta alla notorietà (si contano

già  i  fans  del  nominato)  ed  ai  soldi  che  faranno  diventare  tutti  felici.

Identificati  in un’altra non­realtà più avanzata e moderna,  lasciando a

quelli di stato sociale più basso la propria realtà ed i propri faticati beni

di  consumo  (poltrone,  luci  ed accessori). Così, per  tutto  il  film questo

leit  motiv  accompagnerà  questa  famiglia­tipo,  presa  ad  esempio  dal

regista,  che  rappresenta  poi  tutta  la  società medio­bassa,  che  oggi,  in

piena crisi economica, è la maggioranza. Vediamo l’esemplificazione di

Matteo Garrone,  che spesso descrive una cucina quasi da dopoguerra,

con nonna ai  fornelli e zie e nipoti a guardare e parlare di come poter

arrivare alla casa del Grande Fratello. Con continui richiami agli ormai

abituali  falsi  e  surreali  centri  commerciali  e  centri  di  divertimento  od

alle migliaia di concorrenti alle selezioni  fasulle ma coinvolgenti per  il

programma di fiction. A Cinecittà!

Ma il regista di Gomorra si ferma solo dopo aver condannato anche la

rappresentazione  della  finzione,  appannaggio  di  una  Chiesa  cattolica,

che  impiega  moltitudini  per  portare  all’uomo,  non  più  realismo

evangelico, ma la finzione di un’altra rappresentazione miracolistica, da

conquistare malgrado tutto.

E  quando  tutto  si  avvera,  perché  il  protagonista  penetra

clandestinamente  nella  casa  televisiva,  spia  i  partecipanti  molto  più

vicino, e da una schermo entra di soppiatto e si abbandona al dolce far
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niente su un tappeto bianco, in ricovero coatto voluto, fuori del mondo

e fuori di testa, nell’ultima scena, ai confini del buio, risuonerà solo  la

risata  stridula di una persona  con problemi di  identità, mentre quella

casa, vista sempre più dall’alto, diventerà poco più che niente.

Lo  spostamento  progressivo  della  realtà  attraverso  le  tante

rappresentazioni di finzione e falsità che viviamo ogni giorno nella vita

quotidiana,  moltiplicate  dalla  televisione  e  da  internet  sono  le  prove

ufficiali  della  nascita  dell’homo  novus,  quello  che  eliminerà  dalla

scatola  mentale  la  parte  che  ci  faceva  terragni  e  coscienti  dei  nostri

limiti, alla ricerca di un paese dei balocchi, in cui ritrovare le emozioni

perdute, davanti ad uno specchio di realtà, ormai solo immaginario.
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Sospendiamo l’incredulità: l’arte poetica
secondo Wunderkammern

di Mariangela Capozzi | 24 ottobre 2012 | 291 lettori | No Comments

Suspension of disbelief è un’operazione culturale che, chiedendo al

pubblico  di  liberare  l’immaginazione  con  la  “sospensione

dell’incredulità”, consente in realtà alla galleria Wunderkammern di

costruire  un  confronto  tra  artisti  che  hanno  qualcosa  da  dire,  senza

incappare nelle ricorrenti ed asfissianti mode dell’arte contemporanea.

Impossibile non lasciar gustare al colto pubblico di Art a Part le parole

di Samuel Coleridge in Biographia Literaria a cui la mostra si ispira

e  nel  quale  ognuno potrà  vedere  una  sfumatura  concettuale  diversa  e

farla propria nell’approccio a questa interessante collettiva.

“…in  which  it  was  agreed,  that  my  endeavours  should  be

directed  to  persons  and  characters  supernatural,  or  at  least

romantic,  yet  so  as  to  transfer  from  our  inward  nature  a

human interest and a semblance of truth sufficient to procure

for these shadows of imagination that willing suspension of

disbelief for the moment, which constitutes poetic faith.”

« … venne accettato, che i miei cimenti dovevano indirizzarsi

a persone e personaggi supernaturali, o almeno romantici, ed

anche  a  trasferire  dalla  nostra  intima  natura  un  interesse

umano  e  una  parvenza  di  verità  sufficiente  a  procurare  per

queste  ombre  dell’immaginazione  quella  volontaria

sospensione  dell’incredulità  momentanea,  che

costituisce la fede poetica. »

http://www.artapartofculture.net/author/mariangela_capozzi/
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In realtà non è tanto di fede poetica che si parla. Il tema presentato da

Wunderkammern  è  intriso  di  suggestioni  teatrali  e  cinematografiche,

come emerge dalla proficua collaborazione con il cinema KINO con la

produzione di un testo e due montaggi video ospitati nel seminterrato

della mostra.  Le maglie  del  testo  critico  di Simona Antonacci  sono

ampie e consentono di addentrarsi in storie, progetti e linguaggi tutti da

raccontare. La galleria “che non teme la meraviglia, ma la celebra nelle

sue  stanze”  recupera  questo  ruolo  selettivo  e  narrativo,  riuscendo  a

catturare  in  maniera  efficace  l’attenzione  di  un  pubblico  sempre  più

distratto  e  forse  troppo  abituato  all’evento.    Gli  artisti  sono  molto

diversi  fra  loro  ma  in  comune  hanno  un  modo  di  fare  prezioso:

Emiliano  Ponzi  ha  una  speciale  efficacia  nella  costruzione  di

immaginari;  Monica  Canilao  è  una  raffinatissima  ricamatrice  di

storie cucite con stoffe e oggetti pieni di vita vissuta e di simboli; Peter

Fend è portatore di un’importante riflessione sul consumo dell’acqua e

delle  risorse  ambientali;  Escif  è  l’enigma  che  riesce  a  produrre  in

strada una riflessione pubblica sulla necessità di  tenere sempre alta  la

soglia  di  ricezione.  Le  opere  sono  da  conoscere  e  gli  immaginari

prodotti da esplorare, rubando senza timidezza racconti  in galleria. La

sola visione è assolutamente riduttiva.

Wunderkammern  è  una  galleria  che  pensa  e  propone  con  un  team di

lavoro  giovane  e  preparato;  sceglie  e  si  prende  cura  degli  artisti,  li

supporta nella realizzazione e nella vendita, racconta il loro lavoro con

entusiasmo e precisione a collezionisti e giornalisti. Un lavoro a regola

d’arte,  con  proposte  sempre  tra  le  più  interessanti  all’interno  del

panorama romano.

Ci addentriamo in Sunrise Hotel: sbirciando si diventa creativi.

Prima  opera  da  artista,  in  collaborazione  con  Giacomo  Benelli

(responsabile Ufficio Stampa MiMaster, esperto di alta formazione per

illustratori), Emiliano Ponzi è conosciuto al pubblico come premiato

illustratore  per  la  carta  stampata  internazionale.  Per  l’installazione
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Sunrise  Hotel,  un  box  con  cinque  spiragli  per  spiare  dall’esterno  le

storie  delle  immaginarie  camere  dell’albergo,  hanno  avuto  la

sponsorizzazione tecnica dell’azienda Seletti, che con la sua linea Neon

Art ha aiutato gli artisti nella realizzazione iconica dell’opera.

Il cursore diretto sulle immagini visualizzerà le didascalie; cliccare

sulle stesse per ingrandire.

http://www.artapartofculture.net/new/wp-content/uploads/2012/10/Suspension-of-disbelief.-Emiliano-Ponzi-Sunrise-Hotel-courtesy-A.-Guerri-e-Wunderkammern-2.jpg
http://www.artapartofculture.net/new/wp-content/uploads/2012/10/Suspension-of-disbelief.-Escif-Orecchio-destro-courtesy-Wunderkemmern-1.jpg
http://www.artapartofculture.net/new/wp-content/uploads/2012/10/Suspension-of-disbelief.-Peter-Fend-Italia-rovesciata-courtesy-A.-Guerri-e-Wunderkemmern.jpg
http://www.artapartofculture.net/new/wp-content/uploads/2012/10/Suspension-of-disbelief.-Monica-Canilao-courtesy-A.-Guerri-e-Wunderkemmern.jpg
http://www.artapartofculture.net/new/wp-content/uploads/2012/10/Suspension-of-disbelief.-Monica-Canilao-Artemisemis-courtesy-Wunderkemmern.jpg
http://www.artapartofculture.net/new/wp-content/uploads/2012/10/Suspension-of-disbelief.-Emiliano-Ponzi-Sunrise-Hotel-courtesy-Wunderkammern-1.jpg
http://www.artapartofculture.net/new/wp-content/uploads/2012/10/Suspension-of-disbelief.-Emiliano-Ponzi-Sunrise-Hotel-courtesy-A.-Guerri-e-Wunderkammern-3.jpg
http://www.artapartofculture.net/new/wp-content/uploads/2012/10/Suspension-of-disbelief.-Emiliano-Ponzi-Sunrise-Hotel-Room-12-room-cleaner-courtesy-Wunderkammern.jpg
http://www.artapartofculture.net/new/wp-content/uploads/2012/10/Suspension-of-disbelief.-Emiliano-Ponzi-Sunrise-Hotel-Room-49-crime-scene-courtesy-Wunderkammern.jpg
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Come nasce la tua partecipazione a questo progetto?

EP: Quando sono stato contattato la collettiva aveva già il suo tema:

la  suspension  of  disbelief  con  la  proposta  di  riflessione

sull’abbattimento  della  quarta  parete,  in  teatro  come  nell’arte.

Probabilmente  Wunderkammern  si  aspettava  da  me  un’opera

pittorica e  figurativa.  Invece con Giacomo Benelli, a cui ho chiesto

di  lavorare  con  me  a  questo  progetto,  abbiamo  pensato  ad

un’installazione, che è anche la nostra opera prima insieme e fuori

da un contesto commerciale.

La  galleria  ha  probabilmente  pensato  a  te  per  l’abilità  nel

costruire provocazioni e nuove produzioni di senso  tipica di

un genere di illustratori. Ma anche degli artisti.

GB: Noi siamo partiti da un’idea ed abbiamo portato in galleria la

capacità  progettuale  che  avremmo  utilizzato  per  soddisfare  un

cliente, che in questo caso per noi è il pubblico. E l’entertainment,

con  le  fessure  da  cui  guardare  e  le  storie  illustrate  all’interno,  va

proprio  in  questa  direzione.  Per  noi  il  riferimento  è  unicamente

l’occhio del visitatore.

Per dirgli cosa?

EP:    Abbiamo  voluto  evidenziare  come  nel  rischio  di  guardare  la

vita  altrui  ci  si  esponga  anche  a  quello  che  gli  altri  guardino  le

nostre  vite.  Nell’unica  finestra  con  monitor  intermittente  della

nostra installazione, al Sunrise Hotel è l’alba e la cameriera che sta

pulendo  il  vetro  guarda  verso  di  noi.  Un  voyeurismo  non  solo  a

senso unico.

GB:  Nel  guardare  gli  altri  c’è  un  pericolo,  che  secondo  noi  è  la

chiave dell’attività creativa: solo innamorandosi delle vite degli altri

e disponendosi al pericolo di non essere corrisposti, l’essere si apre

alla creatività.
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Mi sembra che guardare gli interni di un hotel sia una pratica

innocua, quasi poetica nella società dei social network in cui

siamo  abituati  ad  una  iper­esposizione  delle  immagini

private.

EP:  Una dimensione sicuramente più intima, come dal buco della

serratura.

GB:  Direi  una  dimensione  narrativa,  aperta  a  nuovi  scenari  di

immaginazione. La struttura esterna dell’installazione vuole essere

una sorta di incubatore di nuove storie che si attivino nella mente di

chi guarda, a partire da quelle scelte e raffigurate da Emiliano.

Costruire  e  dare  vita  a  questo  piccolo  mondo  chiuso,  vi  ha

dato una sensazione di potenza?

EP:  Più che un senso di potenza, mi ha dato un senso di liberazione

per  aver  creato  qualcosa  e  averla  lasciata  subito  al  pubblico.  Una

liberazione  anche  dalla  responsabilità  della  narrazione,  di  quelle

storie  che  abbiamo  sentito  e  scelto  di  rappresentare:  come  quella

della suora che sta pregando alla finestra dell’hotel con un rosario e

una rosa di  fianco, una moderna Monaca di Monza a cui qualcuno

ha fatto un dono galante e che sta cercando di espiare i sui peccati

snocciolando il rosario.

I  soggetti  spiati  sembrano  molto  americani,  presi

prevalentemente dall’immaginario filmico, e ci si è  mossi sul

filo degli stereotipi. Come sono nati questi soggetti?

EP:    Lo  stereotipo  è  il  minimo  comune  denominatore  perché

qualcosa venga percepito. Se noi avessimo scelto un’ambientazione

più italiana o regionale, ad esempio la Pensione da Lella a Riccione

in  cui  succedono  cose  sicuramente  diverse  che  al  Sunrise  Hotel,

probabilmente  sarebbe  stato  capito  ma  non  avrebbe  superato  i

confini  locali.  L’idea  è  di  rendere  la  fruizione  il  più  democratica
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possibile, perché venga percepita a 360 gradi.

GB:  Sicuramente  c’è  stata  una  risonanza  nell’opera  del  viaggio  a

New  York  per  la  mostra  di  Emiliano  (ndr  Emiliano  Ponzi  Solo

Exhibition, The New York Times, Aprile 2012) che ha sicuramente

segnato  il  nostro  immaginario  e  ci  ha  fatto  sperimentare  la

sensazione di essere guardati dall’esterno e percepire questa sorta di

pericolo.

Come vi siete rapportati agli artisti che espongono con voi?

GB:  Ci  siamo  trovati  a  contatto  con  tre  artisti  puri,  di  grande

esperienza  e  ci  siamo  chiesti:  dove  ci  collochiamo?  Con  il  loro

campo  artistico  di  azione,  ci  hanno  inconsapevolmente  detto  cosa

non  dovevamo  fare  e  poi  ci  siamo  attenuti  a  due  regole  di

progettazione  che  entrambi  condividiamo:  la  prima  è

l’intrattenimento,  salvaguardare  un  primo  livello  estetico  e  di

significato  accessibile,  sotto  il  quale  possono  poi  nascondersi  altri

significati e sottosensi; la seconda è la semplicità come obiettivo da

raggiungere, una conquista per sottrazione. Sfidare il pubblico nella

comprensione è una sciarada assolutamente autoreferenziale.

EP:    Da  questo  primo  approccio  con  il  mondo  dell’arte

contemporanea,  ho  tratto  una  riflessione:  qualche  elemento

oggettivo in più nell’arte, in cui tutto è possibile e verosimile, forse

aiuterebbe  a  renderla  più  comprensibile.  Se  si  accetta  di  farsi

vedere, dovrebbe anche  farsi  comprendere. Se  si  è  imprenditori di

se  stessi  bisogna  che  arrivi  quello  che  fai,  a maggior  ragione  se  il

contenuto non è semplice come dire “la mela è sul tavolo”. E’ bene si

impari  a  veicolare  la  comunicazione  in  modo  da  non  renderla

equivocabile:  tutto  quello  che  facciamo  comunica  qualcosa

all’esterno.
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Emiliano Ponzi. Suspension of Disbelief.
L’intervista

di Melania Rossi | 24 ottobre 2012 | 320 lettori | No Comments

Partiamo  dalle  parole.  Come  ti  definiresti?  Artista,

illustratore,  graphic  designer?  Insomma,  cosa  fa  Emiliano

Ponzi?

“E’  sempre  difficile  definirsi  perché  scegliendo  una  definizione  si

escludono tutte  le altre. Da dieci anni  lavoro come illustratore, ma

mi rendo conto che l’illustrazione, come tutte  le altre arti visive, si

trova  sotto  il  grande  insieme  semantico  che  è  la  comunicazione.

Quindi credo sia solo un modo di declinare la comunicazione, se con

un disegno, una linea più netta e grafica o un’installazione, stiamo

sempre e comunque comunicando qualcosa. La cosa più importante

è avere qualcosa da dire – che può sembrare banale – e veicolarlo in

maniera  democratica,  cioè  che  venga  capito  dalla  stragrande

maggioranza delle persone.”

Il cursore diretto sulle immagini visualizzerà le didascalie; cliccare

sulle stesse per ingrandire.

http://www.artapartofculture.net/author/melania_rossi/
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Nel tuo portfolio si trovano illustrazioni commissionate dalle

realtà  più  grandi  del  mondo:  New  York  Times,  Boston

Magazine,  Le  Monde,  La  Repubblica,  Newsweek,  The

Economist, Los Angeles Times, solo per citarne alcune. E poi i

premi importanti,  in casa e fuori. Quando e come hai deciso

(o capito) che saresti diventato quello che sei adesso? Come

in  ogni  storia,  l’inizio  è  una  delle  parti  più  interessanti,  ci

racconti il tuo?

“L’inizio  di  una  strada  non  codificata,  com’è  quella  di  tutti  coloro

che  lavorano  nel  campo  della  creatività,  è  sempre  un  po’  strano.

Non  c’è  un  iter  simile  a  quello  di  chi  entra  in  un  ufficio,  da

impiegato  a  quadro,  da  capufficio  a  vicedirettore.  Te  lo  inventi

giorno per giorno e  la strada che ho fatto  io è sicuramente diversa

da  quella  di  un  altro  mio  collega.  Sono  partito  da  una  grande
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motivazione, quella di arrivare a qualcuno e a qualcosa. Crearsi uno

stile  solido,  che  fosse  riconosciuto non solo  in  Italia, ma anche da

una  persona  che  abitasse  in  un  posto  molto  lontano  dal  mio  e

cercare  di  divulgarlo.  Adesso  ho  un  agente  a  Los  Angeles,  già  da

diversi  anni,  però  ho  iniziato  mandando  email  come  piccioni

viaggiatori,  con  un  messaggio  attaccato  alla  zampina.  Soprattutto

negli Stati Uniti. Qualcuno è tornato con buone notizie, qualcuno si

è  sicuramente  perso  o  è  stato  abbattuto  da  qualche  cacciatore  di

frodo. In questo senso continua ad essere vero The american dream,

c’è di fatto un’apertura al nuovo e allo sconosciuto.”

Chi  ti  ha  commissionato  il  primo  lavoro  importante? Com’è

andata?

“Il  primo  lavoro  che  feci  per  gli  Stati  Uniti  fu  un’immagine  per  il

New York Times. Nel 2004  timidamente mandai una email  ad un

indirizzo  trovato  su  internet,  era  quello  di  un  guru  del  graphic

design  americano  oltre  che  uno  degli  art  director  del  New  York

Times.  Pensavo  non mi  avrebbe mai  risposto. Dopo  una mezz’ora

invece  ricevetti  inaspettatamente  una  gentilissima mail  da  lui. Mi

diceva  che  da  qualche  tempo  si  occupava  solo  dei  necrologi  per  il

New  York  Times  –  cosa  che  lo  divertiva molto  –  e mise  in  copia

nella email i nuovi art director. Dopo due ore dal mio primo invio,

ebbi, a strettissimo giro, il mio primo lavoro. Forse ci fu anche della

casualità e un po’ di  fortuna, perché era un articolo di cronaca sul

delitto  di  Perugia,  dunque  con  un  forte  legame  all’Italia.  Ci  fu,

probabilmente, qualcosa di astrale e tutto funzionò.”

C’è  un  tuo  lavoro,  una  tua  idea,  a  cui  sei  particolarmente

legato?

“Io  spero  sempre  che  l’idea  più  efficace,  il  disegno  più  bello  sia

quello  che  arriva  domani.  Immagino  un  bicchiere  bucato  e  una

caraffa che prova a riempirlo in un moto infinito per cui il bicchiere
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non riesce mai realmente ad essere colmo. Per cui il giorno più bello

sarà  domani,  così  come  l’immagine  più  sentita  e  l’esperienza

lavorativa più bella sarà quella che mi stupirà il giorno seguente.”

Le  tue  illustrazioni  sono  vere  e  proprie  storie,  che  spesso

attingono  a  storie  vere  o  racconti  di  letteratura.  In  questo

senso  è  come  se  riunissi  un  intero  storyboard  in  un’unica

immagine. Ed è incredibile come l’idea arrivi dritta, precisa.

Quando hai scoperto che lo sapevi fare?

“La più  grande  sfida  in un  lavoro di  comunicazione,  in un mondo

assediato dalla iper comunicazione, è veicolare un messaggio chiaro

ad alta voce. Ci sono arrivato step by step perché la sottrazione della

banalità, mantenendo  il  vero  significato  delle  cose,  è  un  processo

molto complesso. C’è sempre una sorta di horror vacui, la tendenza

a voler riempire, quando  invece  la sottrazione è  l’unica operazione

matematica  che  chiuda  il  cerchio.  Dunque  meno  colori,  meno

personaggi  e  dettagli:  più  il  paesaggio  è  sintetico  e  più  la  sfida  è

vinta,  il  disegno  è  riuscito,  la  storia  è  stata  raccontata  nella  sua

essenza di intreccio.”

I  tuoi  soggetti  sono  senza  tempo,  senza  moda,  sono

universali. Comprensibili a tutti, significanti per chiunque da

ovunque  provenga.  Come  avviene  il  lavoro  di  sintesi

concettuale e visiva?

“Lavorare per  immagini e dialogare con un pubblico vasto  impone

di  non  essere  provinciali.  Né  come  visione  del  mondo  e  neanche

come background. Bisogna interessarsi di tante cose in tanti ambiti,

dare  un’occhiata  al  New  York  Times,  e  tenere  l’altro  occhio  sulla

Cina,  leggere  Calvino  ma  anche  Philip  Roth.  Bisogna  provare  a

crearsi  una  visione  globale  del  mondo,  perché  da  questo

immaginario coriandolizzato si può arrivare ad una sintesi. Inoltre,

l’universalità  presuppone  l’aver  capito  come  interpreta  uno  stesso
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oggetto  chi  ha  una  cultura  diversa.  Dovendo  disegnare

un’automobile,  non  sarà  un modello  specifico  e  non  sarà  piena  di

particolari.  Sarà  invece  l’idea di  automobile, Una Automobile,  che

abbia le linee essenziali che la riportino a livello di icona. Il rischio

grandissimo  è  banalizzare  tutto,  ma  lì  arriva  la  parte  tecnica  di

questo  lavoro.  Il  tecnicismo  sta  proprio  nel  trovare  prospettiva,

forme e colori per non banalizzare tenendo universali gli oggetti.”

Parliamo  del  gioco  dei  compromessi.  Quale  quello  che  sei

costretto a  trovare con  il  cliente che commissiona  il  lavoro?

Qual  è,  invece,  l’accettabile  compromesso  tra  essere  cool  ed

essere vero, sincero? Ne hai uno?

“Chi fa un mestiere di comunicazione ha un cliente dall’altra parte

del  telefono  e  non  può  permettersi  di  ignorarlo.  Spesso  ci  sono

compromessi,  a  volte  più  faticosi,  altre  volte  più  accettabili.  In

confronto a qualche anno fa, c’è sempre più rispetto verso il lavoro

creativo,  quindi  c’è  sempre  un  buon  margine  di  libertà.  E  poi

sempre  possibile  dire  di  no  ad  un  cliente,  sono  convinto  che  una

carriera  si  delinei  anche  attraverso  i  no.  Il  problema  è  che  questa

non  è  arte  fine  a  se  stessa  ma  è  arte  applicata.  Per  dirla  con  un

francesismo,  è  la  “puttana  dell’arte”.  C’è  molta  creatività,  colore,

passione e idea di base, ma comunque applicate ad un prodotto, che

può essere la copertina di un libro, di un magazine, una pubblicità.

E’  dunque  impossibile  non  considerare  questi  fattori  come  parte

integrante  del  processo.  Fino  ad  una  ventina  di  anni  fa  i  miei

colleghi di una o due generazioni prima  facevano gli  illustratori di

giorno e i pittori di notte, tiravano fuori il loro essere. Per quanto mi

riguarda, quello che produco è abbastanza quello che sono, quindi

c’è una soglia di compromesso minimo.”

Quanto tempo passi sui siti di design, arte e grafica? Ho letto

da qualche parte, in una tua intervista, che fffound è uno dei
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tuoi preferiti. Credi dunque che buona parte del lavoro di un

illustratore,  di  un  artista,  debba  derivare  anche  dal  cercare

ispirazione da altri?

“Penso  che  sia  un  po’  come  il  lavoro  dello  scrittore.  Gli  scrittori

leggono  tanto.  Poi  quando  scrivono  non  dovrebbero  leggere

altrimenti  le  storie e gli  artifici  letterari degli  altri  gli  resterebbero

incollati addosso. Per un illustratore, avere una buona cultura visiva

è importante. La contaminazione è importante ma allo stesso tempo

è fondamentale restare coerenti al proprio modo di lavorare.”

Da quali artisti sei influenzato? A quale arte guardi?

“Sono  abbastanza  onnivoro,  mi  piacciono  cose  molto  diverse.  Da

Hopper,  a  Alex  Katz,  dall’Impressionismo  alla  Pop  art.  Non  mi

appassiona  tanto  il  segno  di  quello  che  vedo,  ma  quello  che  mi

comunicano.  Bisogna  avere  una  formazione  storico  artistica  il  più

vasta  possibile,  in  qualche  forma  tutto  ritorna  a  galla  quando  si

lavora.”

Alcuni  tuoi  lavori  sembrano  scene  di  film,  sono  costruiti  in

maniera cinematografica. Ci si vedono gli  ’50, silhouette che

ricordano  il  mondo  di  Mad  Men,  sicuramente  conosci  la

serie.  Quando  pensi  ad  una  scena  da  inventare,  c’è  qualche

film, regista o genere cinematografico a cui ti ispiri?

“C’è una parte dei miei disegni,  soprattutto una certa declinazione

delle  figure  femminili,  che  riprendono  un  po’  l’estetica  anni

Cinquanta­Sessanta,  delle  grandi  pubblicità  delle  casalinghe

americane.  Dalla  apple  pie  sul  davanzale  alle  prime  lavastoviglie,

oppure la Vespa, la Lambretta. Erano pubblicità meravigliose. Oggi

c’è davvero di tutto, e la globalizzazione ha contribuito a rendere gli

immaginari  specifici  di  un  paese  sempre  meno  netti  e  unici.

Vediamo persone con capelli di qualsiasi colore, vestite in qualsiasi
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modo:  camminando  per  strada  si  possono  ripercorrere  gli  ultimi

quarant’anni della storia della moda o dell’hair styling. Non ci sono

più  confini.  Il  fatto  che  quella  estetica  fosse  solo  in  quel  modo,

estremamente riconoscibile, è una cosa che mi affascina molto e mi

rassicura anche. Mi piacciono quelle acconciature, le vite strette con

quelle gonne larghe. C’era bisogno di un’estetica così caratterizzata,

lo testimonia anche il successo di un telefilm come Mad Men. Anche

case di moda e di mobili stanno facendo delle collezioni con chiari

riferimenti  al  serial  TV.  La  rivoluzione  a  volte  è  tornare  indietro,

sembra antitetico, ma significa  che  lì qualcosa di unico c’era e noi

tutti  abbiamo  bisogno  di  icone  con  contorni  precisi.  Altri  miei

disegni, invece, sono più svincolati da questa estetica, anche perché

credo sia importante non dare una data di scadenza ai proprio stile

ed essere persone del proprio tempo.”

Descrivi il tuo processo artistico. Da cosa parti, dal disegno a

mano  libera,  da una  foto,  direttamente dal  digitale? Quanto

usi le fotografie per creare le tue figure?

“Lavoro quasi esclusivamente in digitale, con tavolette grafiche che

però sono dei monitor. Quindi la mia gestualità è preservata perché

disegno con la penna ottica su in scala 1:1. Il computer all’inizio era

una tecnica che simulava quelle tradizionali, era una sorta di sorella

minore, adesso invece è diventata una tecnica con una pari dignità.

Non c’è più l’acrilico fatto a computer, l’acquerello fatto a computer,

l’olio fatto a computer, ma c’è la tecnica digitale, che è una cosa a sé.

Faccio alcuni schizzi a matita, ma più che altro per appuntarmi delle

idee.”

Che  differenza  trovi  tra  l’approccio  al  disegno  statico  e

l’approccio  al  disegno  animato?  Hai  realizzato  anche molte

animazioni,  una  delle  quali,  quella  per  Amnesty,  ha  vinto

premi  importanti.  In  cosa  il  tuo  pensiero  viene  influenzato
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dal movimento che darai alle bozze?

 “La parola illustrazione è composta da “illustrare” e “azione”. Sono

molto affascinato dal pensiero che le cose statiche possano prendere

un’anima e muoversi. Ho lavorato a diverse animazioni, quella che

mi  ha  dato  più  soddisfazione  è  Voices  for  freedom  realizzata  per

Amnesty  International,  che  ha  vinto  diversi  premi  in  Italia,  negli

Stati  Uniti,  in  Spagna  e  Portogallo.  Gli  animatori  sono  stati

bravissimi  a  soffiare  la  vita  agli  animali  che  ho  disegnato  e  a

montare tutto con meravigliosi movimenti di camera. Cambia molto

tra  la  lavorazione  di  un’immagine  statica  e  una  animata,  va

modificato  il  livello di  dettaglio  e  armonizzato  il  tutto prevedendo

un background dove il soggetto andrà a muoversi. In prospettiva la

cosa molto interessante sarà l’ibrido, quello che sta già funzionando

sui tablet. Un prodotto visivo a metà strada tra qualcosa di statico e

l’animazione. E’ sussurrato, dura un attimo. Sono  incuriosito dalla

potenzialità, già in atto, di questa nuova declinazione.”

 Nella vita pratica hai la stessa capacità di sintesi che hai nel

tuo lavoro?

  “La  vita  pratica  è  un’altra  cosa.  Il  lavoro  è  una  mimesi  molto

lontana  dal  quotidiano.  Sapendo  di  possedere  più  strumenti  a

disposizione tendiamo a diventare più prolissi. Mi manca anche un

po’  la capacità di  inquadrare le cose con quella pulizia formale che

ho nelle immagini.”

Parlaci del  lavoro per WK. Per molte tue illustrazioni si può

tirare in ballo la sospensione dell’incredulità, penso a una su

tutte:  Evil  Apple  Core.  Come  hai  interpretato  il  tema  dato

dalla galleria nella tua installazione? Cosa realizzerai?

  “Sono  stato  contattato  da  Giuseppe  Ottavianelli  a  dicembre  del

2011, per la mostra dal titolo Suspension of disbelief. Ho avuto carta
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bianca,  che  è una  cosa  fantastica  soprattutto perché  si  tratta della

prima installazione che realizzo fuori dalla carta stampata. Insieme

a  Giacomo  Benelli,  ufficio  stampa,  regista  teatrale  e  pensatore

d’eccezione, abbiamo ragionato sulla sospensione dell’incredulità e

sull’abbattimento  della  quarta  parete  teatrale,  con  un  gioco  di

voyerismo  al  contrario.  In  questo  progetto  artistico,  la  nostra

declinazione della  parola  “arte”  è  avvenuta  attraverso un processo

progettuale. Per cui l’approccio è quello del designer, ovvero di colui

che  vuole  intrattenere  il  pubblico,  più  che  dell’artista.  Non  viene

curato solamente l’aspetto del contenuto, ma anche l’aspetto tecnico

e  quello  dello  sguardo  di  rimbalzo  dell’osservatore.  Tutto  è  sotto

controllo,  esattamente  come  in un progetto,  che ha un  inizio,  una

fine e un iter.”

SunriseHotel  è  una  narrazione  sviluppata  con  passione

geometrica e che a sua volta mette in moto nello spettatore il

pericolo e il desiderio di creare una propria storia.

“Le  lettere  che  abbiamo  usato  per  comporre  l’insegna  del  Sunrise

Hotel  sono  state  sponsorizzate  da  Seletti,  che  un  grande  designer

famoso  in  tutto  il mondo. Questo è un po’ un punto di  arrivo, ma

anche  di  partenza  per  una  nuova  declinazione  della  progettualità

sposata con l’arte.”

  Se  dovessi  descriverti  sintetizzandoti,  come  fossi  una  delle

tue tavole, come ti rappresenteresti?

“E’  difficile  sintetizzare  un mondo  interiore. Mi  piacerebbe molto

essere un punto, una linea e una superficie, che è poi il titolo di un

libro di Kandinsky. O un cerchio, un quadrato e un triangolo, cioè

delle  forme di  base.  Perché  con quelle –  un po’  come  con  i  colori

primari – puoi fare tutto il resto. Qualcosa del genere, di sicuro.”
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Esclusiva sul montaggio della mostra di
Sissi da Volume!, Roma. Foto di Guido

Laudani
di Guido Laudani | 24 ottobre 2012 | 407 lettori | No Comments

Dopo  un  posticipo  purtroppo  imprevisto,  tutto  è  pronto  per

l’inaugurazione  della  mostra  di  Sissi  dal  titolo  Volume

interno da Volume! a Roma e che analizza e tratta l’anatomia umana

come  seconda  tappa  di  un  percorso  che  l’artista  ha  iniziato

con Anatomia Parallela I

Inaugurazione giovedì 25 con mostra e performance…

Info

Sissi, Volume interno

A cura di Claudia Gioia

Vernissage: giovedì 25 ottobre 2012, ore 18.30 – Performance ore

20:00

FONDAZIONE VOLUME!

Via Di San Francesco Di Sales 86

+39 066892431

http://www.fondazionevolume.com

Ufficio stampa: press@fondazionevolume.com

Orari:  dal  martedì  al  venerdì  dalle  17:00  alle  19:30  sabato  su

appuntamento

ingresso libero

Il cursore diretto sulle immagini visualizzerà le didascalie; cliccare

sulle stesse per ingrandire.

http://www.artapartofculture.net/author/guido/
http://www.fondazionevolume.com/
mailto:press@fondazionevolume.com
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Giovanna Melandri? Presente! Qui MAXXI
di Daniela Trincia | 25 ottobre 2012 | 241 lettori | No Comments

Melandri?  Presente!  Il

ministro  Lorenzo  Ornaghi

chiama  e  lei,  Giovanna

Melandri,  prontamente  e

devotamente  risponde. Perché  è

questo  che  ha  voluto

sottolineare  (quante volte,  se ne

è  perso  il  conto…)  la  neo

presidente del Museo Nazionale delle Arti del XXI secolo: lei dice

sì  alle  istituzioni  che  l’hanno  chiamata;  lei  quindi  risponde  a  loro  e  a

una proposta di totale servizio. Ma andiamo per ordine.

La  conferenza  stampa  indetta  per  le  11.30  all’ultimo momento  è  stata

posticipata alle ore 14 (che ovviamente sono diventate le 14.30: il quarto

d’ora  accademico  ormai  è  ovunque,  infatti  diventata  la  mezz’ora

accademica) e spostata di sede, non più l’Auditorium del MAXXI, bensì

la  sala  del Ministro,  al  Collegio  Romano  (forse  perché  all’Auditorium

del  MAXXI  c’era  la  presentazione  della  Festa  del  film?  Non  è  dato

saperlo),  che  ovviamente  non  può  non  richiamare  la  cerimonia  della

sacra unzione, quella che nel passato  i  sovrani  ricevevano dal papa di

turno nella basilica di S. Pietro. Si diceva, quindi, che alle 14.30, in fila

indiana,  in  silenziosa  processione,  sfilano  loro,  il  Ministro,  il  neo

Presidente (che si sorprende pure di quanta folla sia presente nella sala)

e  Antonia  Pasqua  Recchia,  colei  che,  negli  ultimi  mesi,  ha  svolto

l’incarico di Commissario straordinario del Museo. Il Ministro ci  tiene

http://www.artapartofculture.net/author/danielat/
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subito a spiegare che il posticipo è stato dovuto a un lutto nella famiglia

Melandri (e purtroppo la comunicazione dello slittamento è stata data

con evidente ritardo). Anche da parte del Ministro c’è stata la volontà di

rimarcare  (quante volte, anche  in questo caso,  se ne è perso  il  conto),

che  la  scelta  è  stata  presa  in  piena  autonomia.  Con  quali  criteri?

Ovviamente  del  tutto  personali.  Criteri  che  hanno  valutato  la

competenza nell’arte contemporanea e  la passione a  riguardo,  e  non

solo questo ma anche e soprattutto le capacità manageriali. Tutto ciò

racchiuso nella Melandri. Se poi si aggiungono anche la laurea honoris

causa e la legion d’honneur era pressoché impossibile non scegliere lei,

la Melandri. Con il sovrappiù istituzionale, perché è stata Ministro per i

Beni e le Attività Culturali. È sulla base di questi criteri e sul desiderio

(senza  retorica  ovviamente)  di  fare  il  bene  del  MAXXI,  che  è  stato

proposto  l’incarico,  perché  “il  futuro  del MAXXI  è  come  il  futuro  del

Paese”: anche qui senza retorica, ovviamente.

Ornaghi non si spiega la polemica che ne è nata, anche se alcune realtà

come  l’AMACI  hanno  sostenuto  la  nomina  (l’analisi  di  queste

affermazioni  la  faremo alla  fine dell’articolo):  con queste affermazioni

lo  sconforto ha già pervaso  la  sala. Perciò,  con aumentato  interesse  si

attendono  le  parole  della  Presidente. Ma  prima  tocca  al  commissario

Recchia dire qualche altra  cosa.  Immediatamente  chiarisce  che  solo  il

31 ottobre finirà il commissariamento, durante il quale è stato ritoccato

anche  lo  statuto,  e  che  l’obiettivo  più  importante  è  stato  raggiunto,

quello  di  aver  approvato  il  bilancio  2012:  otto  milioni  di  euro  che

risanano  la  situazione  deficitaria  di  maggio;  è  stato  rafforzato  il

programma  culturale,  che  era  pari  a  zero,  con  iniziative  importanti,

come le mostre su Le Courbusier, Kentridge e Koons (anche  in questo

caso,  la nostra analisi alla  fine);  sono stati così  trovati gli  sponsor e si

passa  dalla  straordinarietà  all’ordinaria  amministrazione  (seguiteci,

argomenteremo).  E  a  questo  punto  prende  la  parola  lei,  la Melandri,

che  dopo  aver  ringraziato  per  la  proposta  avanzata  dal ministro,  non

evita  di  fare  una  battuta  (anche  di  cattivo  gusto,  aggiungerei)
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affermando  che  la  sua  nomina  sicuramente  ha  avuto  un  grosso

risultato,  quello  di  aver  nuovamente  attirato  l’attenzione,  almeno

mediatica, sul MAXXI (no comment).  Prosegue:

“Cercherò  con  pacatezza  di  rispondere  a  delle  inesattezze

intollerabili che in questi giorni sono state dette”.

Innanzi tutto che lei risponde alle istituzioni (si era anticipato all’inizio

che si era perso il conto di quante volte aveva ripetuto questo concetto)

e a una proposta di  totale servizio. Tra  le polemiche sollevate ci sono

quelle  relative  al  compenso,  al  desiderio  della  poltrona,  dell’incarico.

Spiega che  le è stato richiesto di presiedere una Fondazione culturale,

che  l’incarico  non  prevede  compensi  per  gli  amministratori  (se  non

l’esigua somma di novanta euro, ma non si è capito bene se annuali o

mensili).  Accoglie  questa  proposta  in  –  ripetita…­    puro  spirito  di

servizio.  È  affezionata  a  questa  istituzione.  Coglie  l’occasione  per

ringraziare  dirigenti  che  hanno  lavorato  nel  museo  in  questi  anni

difficili. Spera che il MAXXI possa diventare un punto di riferimento,

per questo si è posta al servizio di un processo di ripartenza e rilancio.

Studierà gli obiettivi nei prossimi giorni e, a suo parere, non era questa

l’occasione  adatta  per  presentarli.  Si  augura  che  il  giudizio  possa

avvenire  alla  fine  di  questo  percorso.  Sottolinea  che  il  Museo  ha

bisogno  di  una  maggiore  internazionalizzazione  e  di  rafforzare  il

partenariato pubblico  e privato  e di  reshaping per definire  il  profilo

della  direzione,  al  cui  vertice  deve  essere  posta  una  figura,  con

chiamata pubblica internazionale da parte del CdA, che integri tutte le

funzioni. Nel  comunicare che si è dimessa da Parlamentare,  ci  tiene a

precisare  un’altra  inesattezza:  nel  caso  in  cui  avesse  continuato  a

ricoprire quel ruolo, non ci sarebbe stata alcuna incompatibilità (e qui

ha snocciolato la legge e il relativo articolo). E per ultima cosa  afferma:

“il  MAXXI  ha  già  cominciato  a  correre  al  milione  di

spettatori”.
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Per  questo  motivo,  sentenzia,  deve  essere  integrato  nel  sistema  del

territorio, con l’Auditorium Parco della Musica; deve divenire un polo

museale  cittadino;  fare  rete  (anche  questo  refrain,  quante  volte  lo

abbiamo  sentito?).  E  infine:  non  le  sembrava  giusto  rendersi

indisponibile a una chiamata istituzionale. Perché il Paese e la Politica

le  hanno  dato  tanto,  perché  chi  serve  le  istituzioni  lealmente  deve

restituire  qualche  cosa  e  per  questo  ha  accolto  la  proposta  e  ha

promesso che lavorerà con passione.

Il resoconto parla da solo, ma si vogliono ugualmente analizzare alcuni

punti, a partire dalla sorpresa che Ornaghi e Melandri hanno mostrato

rispetto  alle  polemiche  nate  in  seguito  alla  sua  nomina.  E  vorremmo

dire  che  anche  noi  siamo  sorpresi  del  fatto  che  loro  siano  sorpresi,

perché dimostrano quanto siano lontani da alcune rivendicazioni che il

mondo dell’arte contemporanea avanza da tempo ormai immemore.

Tralasciando la questione assolutamente non secondaria dell’impronta

politica (partitica?) della nomina, ciò che ha turbato gli addetti, è stato

il metodo (e non consola neanche  la motivazione che così  si è sempre

fatto,  che  vuol  dire  continuare  ad  accettare  un  sistema  tarato  e  non

avere  assolutamente  le  intenzioni  a modificarlo),  il  fatto  che  abbiano

completamente  ignorato  tutti  quei  professionisti  che  quotidianamente

operano  nel  settore  e  che  hanno  tutti  i  requisiti  per  poter  gestire  e

condurre  un’istituzione  qual  è  quella  del  MAXXI,  quei  requisiti  che

determinano  e  delineano  le  rispettive  professionalità,  ben  oltre  la

passione, la laurea honoris causa e la legion d’honneur.

Spiazza  il  fatto  che  prima  i  soldi  non  c’erano  e  per  questo  l’attività

ordinaria  del museo  con  fatica  veniva  attuata  e  che  adesso,  quasi  per

magia, nonostante la crisi, questi soldi siano stati trovati. Sorprende che

sia tracciato un bilancio dopo appena due anni quando, si sa, qualsiasi

programma, è minimo triennale se non addirittura quinquennale.

Spiazza  il  fatto  che  si  presentano  con  tre  mostre  di  respiro
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internazionale,  volendo  farci  credere  che  simili  mostre  si  possano

organizzare  in appena un paio di mesi  (a ulteriore conferma che poco

conoscono le dinamiche organizzative di una mostra di un certo rilievo).

Il  fatto  che,  come  dei  prestigiatori,  ogni  tanto  tiravano  fuori  qualche

coniglio dal cilindro, per sottolineare l’attività svolta e quindi le novità,

come  quella  dello  Statuto,  ma  anche,  udite  bene,  quella  di  prestare

particolare  attenzione  alla  Fotografia.  A  questo  punto,  il  pianto  è

autorizzato:  se  ancora  si  sente  la  Fotografia  come  medium  artistico

contemporaneo  a  se  stante  al  quale  prestare  particolare  attenzione,

beh,  è  normale  avere  qualche  riserva.  Non  paghi,  hanno  proseguito

nell’affermare che bisogna dare fiducia e che, nel caso di errori, questi

saranno riconosciuti. Ciò  spiazza altrettanto: è ovvio che non bisogna

avere preconcetti ma giudicare a posteriori,  tuttavia,  se è vero  il detto

“chi ben inizia è a metà dell’opera”, gli auspici non sono tra i migliori.
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Frieze Art Fair 2012
di Maila Buglioni | 25 ottobre 2012 | 302 lettori | No Comments

Sembra  che  la  persistente  crisi  economica,  imperante  nel  continente

europeo,  non  oltrepassi  La  Manica.  Infatti,  la  X  edizione  della  fiera

londinese FRIEZE ART FAIR 2012, diretta da Victoria  Siddall  e

svoltasi dall’11 al 14 ottobre presso Regent’s Park, pare proprio non aver

risentito  di  tale  situazione  registrando,  anzi,  un’elevata  affluenza  di

pubblico interessato alla compravendita delle opere d’arte.

Tra le molteplici gallerie presenti, un totale di 175 espositori provenienti

da 35 nazioni mondiali, citiamo le sette sorelle italiane partecipanti alla

manifestazione  londinese:  le  romane  Lorcan  O’Neill  e  T­293,  le

napoletane Fonti e Raucci/Santamaria, le milanesi Massimo De Carlo e

Giò Marconi, la torinese Franco Noero.

Impossibile non menzionare la novità del 2012.

In  coincidenza  con  la  sopracitata  fiera  quest’anno  è  stata  introdotta

un’esposizione  parallela  denominata  Frieze Masters,  collocata  sempre

all’interno dello  splendido parco ma distante ben  15 minuti  di marcia

dalla  prima;  è  nata  con  il  fine  di  proporre  un  punto  di  vista

contemporaneo  sull’arte  di  tutte  le  età  proponendo  opere  che

attraversano oltre 2000 anni di storia: dalle creazioni realizzate prima

di Cristo ai lavori del XX secolo.

Proponiamo di seguito un assaggio fotografico della fiera FRIEZE ART

FAIR 2012; per info e altro, qui: http://friezelondon.com/

http://www.artapartofculture.net/author/maila_buglioni/
http://friezelondon.com/
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Percorsi_Rialto. La nuova formazione
teatrale: incroci, zone pratiche di

condivisione
di Isabella Moroni | 26 ottobre 2012 | 231 lettori | No Comments

Il  Rialto  Santambrogio,  storico  spazio  romano  di  connessione

culturale,  uno  dei  molti  ad  essere  stati  chiusi  dalla  cecità

dell’amministrazione  di  Roma  Capitale  riaprirà  nel  prossimo mese  di

novembre  per  dar  vita  al  progetto  di  formazione  teatrale  Percorsi

Rialto.

Il percorso formativo è stato ideato da cinque gruppi di teatro e danza

(Tamara Bartolini, Lucia Calamaro, Tony Clifton Circus, Lisa

Ferlazzo Natoli – lacasadargilla e Federica Santoro) che, con il

contributo della Provincia di Roma nei due Assessorati alle Politiche del

Lavoro  e  della  Formazione  e  alle  Politiche  Culturali,  hanno  deciso  di

mettere a disposizione degli  iscritti  le  loro esperienze e  le  loro diverse

tipologie di  linguaggi. Cinque modi di  vivere  il  teatro, di  affrontare  la

creazione  artistica  per  la  realizzazione  di  una  drammaturgia  scenica

originale ed innovativa.

Il cursore diretto sulle immagini visualizzerà le didascalie; cliccare

sulle stesse per ingrandire.

http://www.artapartofculture.net/author/isabella/
http://www.percorsirialto.com/
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Il  progetto  vede  inoltre  la  collaborazione del Rialto Santambrogio  che

ospiterà  nella  sede  al  ghetto  alcune  lezioni,  mentre  le  altre  avranno

come sede il nuovo spazio dalla Provincia di Roma, Porta Futuro.

Il  Rialto  è  sempre  stato  un  luogo  di    convivenza  tra  gli  artisti,  tra  i

linguaggi, tra le programmazioni; un momento di incontro che, in modo

informale, funzionava già come un innesco di formazione. “Oggi ­come

ci  dice  Graziano  Graziani  con  Percorsi  Rialto,  gli  spazi  del  centro

culturale tornano ad essere riempiti di quella stessa vitalità grazie a un

progetto sull’alta formazione che riunisce un gruppo di artisti differenti

tra loro, che hanno sviluppato i propri percorsi intersecando quelli degli

altri  anche  grazie  alla  comunità  informale  che  aveva  nel  Rialto  il  suo

centro propulsore”.

Il  progetto  formativo  sarà  diviso  in  4  moduli  che  in  alcuni  casi  si

sovrapporranno  per  approfondimenti  e  sguardi  trasversali  sul  “fare
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teatro”.

Modulo  principale  è Percorsi/Pratiche Poetiche,    rivolto  a  quanti

intendano  approfondire  i  vari  linguaggi  artistici;  sono  previsti  poi

Laboratori/Corsi  collettivi  e  individuali    aperti  alla  città,  gestiti

singolarmente dai  vari  artisti  e  rivolti  a  quanti  vogliono  avvicinarsi  al

teatro per esprimere  la  loro creatività. C’è poi  il modulo Risvegli che

prevede    alcune  Lectio  Magistralis  curate  da  Graziano  Graziani  e

pensate  come  riflessioni  o  racconti  di  filosofi,  storici  o  letterati  sulla

società  contemporanea;  infine  Extra/Workshop  intensivi  sono

laboratori di due giorni con artisti della rete Scuolaroma.

In tutto questo, di grande interesse è la connessione che Percorsi Rialto

avrà  con  le  altre  realtà  artistiche,  le  reti  e  gli  spazi  già  esistenti  sul

territorio. Ne parliamo con gli organizzatori e gli ideatori

Dunque  il  Rialto  Santambrogio  non  è  “veramente”  chiuso?

Potete  raccontare  come  è  ora  la  situazione  e  come  è  stato

possibile utilizzare ugualmente i locali?

Il Rialto è, da oltre tre anni, fermo e alcuni dei suoi spazi, in via di S.

Ambrogio,  come  la  sala  teatro,  sono  stati  chiusi  dal marzo  2009.

Nonostante ciò, anzi proprio a partire da questo elemento, il Rialto

offre  i  suoi  pochissimi  spazi  ancora  “liberi”  (spazi  che  le  autorità

non hanno chiuso e che sono quindi legalmente ancora aperti e da

utilizzare  in  quanto  l’Associazione  Rialto  Occupato  è  ancora

assegnataria  dello  spazio  del  Rialto  Santambrogio).  Così  facendo

prosegue  la  sua  vocazione  laboratoriale  permanente,  e  ospita  il

progetto  PERCORSI_RIALTO  centro  di  formazione  teatrale.  Dal

luglio  del  2009  il  Rialto  è  impossibilitato  a  svolgere  tutte  quelle

attività per cui è diventato punto di riferimento a Roma e in Italia,

quali  la  produzione  teatrale,  musicale  e  artistica  in  tutte  le  sue

forme  più  sperimentali  e  contemporanee.  Dopo  tre  procedimenti

penali  ancora  in  corso,  l’attuale  Giunta  Alemanno,  nonostante
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l’esistenza  di  una  legittima  delibera  (40/04)  che  prevede  la

delocalizzazione  delle  attività  nell’ex­Autoparco  dei  Vigili  Urbani

(oggi sottoposto ad un primo intervento di ristrutturazione statica)

si rifiuta di portare a termine ciò che le precedenti amministrazioni,

seppur  senza  grandi  entusiasmi,  hanno  avviato.

PERCORSI_RIALTO  vuol  dire  semplicemente  questo:  perché  non

venga  meno  la  memoria  storica  e  perché  la  speranza  nella

ricostruzione  della  città  sia  non  solo  annunciata,  ma  anche

praticata.

  Il  progetto  formativo  è molto  interessante perché  raccoglie

vari modi di fare teatro e sguardi diversi. E’ la prima volta che

tentate  questa  commistione  di  generi?  Pensate  che  sia  il

tempo giusto per proporla?

Noi  artisti  di  Percorsi  Rialto,  ma  non  solo,  tutta  la  scena

contemporanea  romana,  è  da  sempre  abituata  alle  collaborazioni,

agli scambi, alle sinergie. Siamo consapevoli che il teatro non è solo

“uno” ma che si può e si deve parlare anche per quanto riguarda la

formazione di “teatri”, di pluralità di linguaggi, di pratiche poetiche

differenti che sono anche pratiche di trasmissione. Oggi più che mai

senza  perdere  la  propria  individualità  artistica  è  tempo  di  creare

appunto  Percorsi  incrociati,  zone  pratiche  e  non  solo  teoriche  di

condivisione.

Cosa significa “connettersi con le realtà artistiche, le reti e gli

spazi già esistenti”? Coinvolgerete nella partecipazione attiva

tutte  le  scuole  e  gli  spazi  formativi  romani  oppure  sarà

soprattutto una rete di scambio e di diffusione?

Connettersi  significa  non  perdere  di  vista  cosa  c’è  intorno,  quali

sono i luoghi e le persone che portano avanti istanze comuni seppur

con  modalità  e  progetti  differenti.  Alcuni  dei  docenti  esterni  che

attraverseranno  gli  spazi  del  progetto  Percorsi  Rialto  sono  artisti
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che  hanno  segnato  la  storia  teatrale  di  questa  città  e  che  magari

proprio  dentro  al  Rialto  sono  nati  e  cresciuti.  I  nostri  allievi

potranno  confrontarsi  e  incontrare  altri  linguaggi,  altri  percorsi,

altre  storie  artistiche  diverse  magari  per  estetica,  età,  modalità.

L’idea è quella di creare dei ponti tra Percorsi che si parlano. Da qui

la  collaborazione  con  gli  artisti  di  ScuolaRoma,  con  Romaeuropa

Festival, con Il Teatro di Roma ma anche con tutti quegli spazi non

istituzionali  della  città  che  hanno  dato  e  mantenuto  in  vita  tanta

scena contemporanea.

Una delle più belle novità di questo progetto è l’apertura alla

parte  teorica  e  alla  memoria  trovo  sia  necessaria  come

l’acqua  alla  creatività  contemporanea.  L’idea  nasce  da  un

bisogno collettivo  tangibile di  cui vi  fate portavoce oppure è

un esperimento per tentare di capire quali sono le necessità

attuali?

L’attore  incolto  non  serve  alla  società.  Si  ha  bisogno di  artisti  che

risveglino  la  loro  curiosità  nei  confronti  del mondo  e  della  storia.

L’autorialità  ha  bisogno  di  conoscenza  e  di  ricerca  di  bellezza.  Il

teatro  è  un  corpo  in  cui  dialogano  tutti  questi  elementi. Questo  ci

restituisce  la  misura  di  cosa  è  o  non  è  il  contemporaneo.  Un

percorso  di  formazione  è  anche  questo  sperimentare,  questo

mettere  a  disposizione  tutti  gli  strumenti,  teorici  e  pratici,  per

arricchire e costruire quel punto di vista, quel  tocco personale che

un artista dovrebbe avere.

A  Graziano  Graziani  vorrei  chiedere  se  il  concetto  di  un

teatro  che  pensa  e  di  una  società  che  si  risveglia  è  un

auspicio, un augurio oppure è un focolaio di realtà?

Il  teatro,  se  lo  intendiamo  come  forma  d’arte  e  non  come  puro

“spettacolo”, è sempre stato il luogo dove la società è stata in grado

di  riflettere  su  se  stessa.  Per  questo  è  uno  dei  fondamenti  della
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civiltà occidentale fin dai tempi della polis greca. Il teatro ha questa

funzione proprio per come è strutturato: affinché abbia  luogo, una

comunità di persone deve  radunarsi  lì. Radunarsi per  riconoscersi

(o disconoscersi), per condividere dubbi e domande, per elaborarne

di nuove collettivamente. Sono  tutti processi  che hanno a che  fare

con  l’idea stessa di  società,  con  l’idea di una cultura condivisa. Da

questo punto di vista  il  teatro è sempre un atto di pensiero, è uno

degli  atti  con  cui  la  società  pensa  se  stessa.  Perché  ha  a  che

vedere  col  simbolico.  In questo  senso un  teatro  che  “pensa”  e una

società che “si risveglia” non sono né un augurio né un auspicio, ma

è  ciò  che accade ogni  volta  che  il  teatro esiste,  come  forma d’arte,

innescando quel meccanismo.

Uno  dei  percorsi  si  intitola  “Pratiche  Poetiche”.  In  cosa  le

pratiche  poetiche  differiscono  dalla  drammaturgia  o  dalla

partitura fisica?

Non differiscono affatto. All’interno delle pratiche poetiche c’è tutto.

Ci sono  i differenti percorsi dei cinque artisti  ideatori del progetto

che  aprono  i  loro  linguaggi  poetici,  le  loro  pratiche  artistiche  e  le

mettono a disposizione di chi vuole approfondire e studiare. Quelle

pratiche, quei nostri linguaggi sono il modo in cui lavoriamo, i temi

che  affrontiamo,  le  domande  che  come  artisti  ci  continuiamo  a

porre. Il titolo che abbiamo dato al modulo principale del progetto

vuole anche raccontare che in questo processo di formazione non ci

sono insegnanti che si sono allontanati dal teatro, ma artisti che lo

praticano  quotidianamente  e  che  considerano  la  pedagogia  parte

della loro pratica.

I titoli dei tre corsi collettivi sono di grande attrattiva e molto

attuali è possibile avere, da parte di ciascuno dei docenti una

piccola  spiegazione/introduzione  al  loro  progetto,  a  cosa

vogliono comunicare e in che maniera condivideranno questo
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percorso con gli allievi?

Tamara Bartolini: Trasmettere è portare alla luce il fondo stesso

di  chi  si mette  in  rapporto, di  chi prenderà  spunti,  stimoli,  dubbi,

domande  per  rielaborare  la  sua  personale  visione.  Trasmettere  a

partire dalla mia pratica artistica  consiste nella messa  in presenza

dell’allievo, nel portarlo fuori da sé. Questa presenza necessita di un

lavoro autobiografico, della scrittura come parte estesa del corpo, di

un  rapporto  intimo  con  se  stessi  e  con  chi  guarda,.  L’intimità  è

rischio e possibilità, è la generosità che chiedo al teatro e a chi lo fa.

Il  corpo,  in questo  viaggio,  si  scontra,  cade,  si  rialza  e non  smette

mai  di  domandarsi  l’urgenza,  il  senso,  il  “per  chi”  lo  sta  facendo,

non  smette  di  cercare  la  prossimità  con  l’altro  che  guarda  e  la

condivisione.  L’allenamento  è  fisico  ma  anche  umano,  etico,

politico.

Lucia  Calamaro:   Un  artista  è  allo  stesso  tempo  giardino  e
giardiniere. Ad un certo punto c’è margine, o addirittura bisogno, di

un altro giardino da tirar su. Le erbacce da strappare, le gramigne e

le edere invasive fanno parte del processo di struttura, e un artista

che  va  in  economia  di  se  stesso,  non  può  che  intristirmi.  Predico
dunque un grande spreco di sé a chiunque vorrà lavorare un po’ con

me,  perché  buttandosi  via,  capita  che  ci  si  trovi.  Essendo  poi  che

credo nella  trasmissione al  singolo e non al gruppo, che credo che

non ci si possa adattare e capire che due alla volta – nel senso di io a

te  e  tu  a me –  non  posso  qui  declinare  né metodi  né  presupposti

perché dipenderanno dalle anime che mi ritroverò davanti.

Tony Clfton Circus: Non abbiamo una pedagogia e ancor meno

una  metodologia  strutturata,  ma  crediamo  nello  scambio  e  nella

possibilità del passaggio di esperienze, teoriche e pratiche.  Ognuno
di noi è potenzialmente spettacolare. Per un performer è importante

sapersi “mettere a nudo” e mostrarsi. La capacità di usare la propria
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unicità con convinzione è fondamentale per fare teatro. Il pubblico è
parte integrante dell’atto teatrale… con tutto quello che ne consegue 
Il  teatro  si  fa  per  ricevere  e  dare  piacere…con  tutto  quello  che  ne

consegue. Tutto il resto sarà incontrarsi, conoscersi, fare.

Lisa Ferlazzo Natoli –  lacasadargilla: Per noi  tutto  comincia

dal  piacere  per  quella  lingua  che  è  l’italiano,  dalla  scrittura  come

cosa viva che si produce per stratificazioni, raccoglie le cose di poco

conto  e  poco  peso  accanto  alla  parola  grande.  E’  un  processo  di

setaccio perlopiù brutale, che consiste soprattutto nell’inzeppare gli

attori  che  scrivono  con  me  e  vedere  cosa  mette  radici  per  poi

riscriverlo. C’è sempre una miccia, ossessione tema immagine libro

o  testo  teatrale,  da  cui  discende  un  paesaggio,  un’aria  che  si  deve

addensare prima del palco.  In questo  lavorio, mi  sembra,  che può

arrampicarsi  una  poetica,  ed  è  lì  che  la  pratica  teatrale  si mostra

anche come ipotesi pedagogica È un metodo, un modo di procedere,

un orientamento e non certo una tecnica.

Federica  Santoro:   Pratica,  analisi  e  scoperta  delle  proprie
potenzialità  sceniche  su  vari  livelli  creativi  e  tecnici. La  voce  come
motore  del  pensiero  e  possibile  origine  dell’azione  scenica.  I  testi

teatrali  (classici,  contemporanei,  filosofici)  e  letterari  come

ispirazione per praticare le questioni che ci si pone come artista nel

pensiero  e  nell’azione.  Ricerca  di  un  essere  scenico  che  ci

rappresenti  come  unici  scenici.  Questa  ricerca  parte  dal

presupposto  che  niente  è  un  dato  di  fatto  se  non  come  noi

decidiamo  di  farlo,  tutto  quello  che  è  intimo  e  che  nasce

sinceramente da noi, dai nostri pregi e dai nostri (s)pregevoli difetti

fonda una nuova regola, siamo noi che la creiamo.

Chi  pensate  saranno  i  fruitori  di  questi  laboratori  e

soprattutto di quelli già indirizzati ad un target specifico?

Per  quanto  riguarda  il  modulo  principale  “Pratiche  poetiche”  ci
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aspettiamo di  tutto, non abbiamo messo  limiti di età, ma abbiamo

cercato di far passare l’idea che scegliere di seguire questo corso di

studio,  per  quattro  mesi,  dal  lunedì  al  giovedì  per  cinque  ore  al

giorno, significa approfondire quello che si è già imparato o scoprire

strumenti  e modalità  teatrali  differenti  per  far  crescere  la  propria

autorialità.  Quindi  chi  deciderà  di  iscriversi  e  chi  poi  verrà

selezionato  sarà  sicuramente  qualcuno  che  sta  cercando  in  quella

direzione, che vuole camminare su questa strada. Le altre parti del

progetto  (laboratori  serali,  lezioni  individuali,  lectio  magistralis,

master class) speriamo e ci auguriamo che siano attraversate dalla

città,  dai  professionisti  del  settore ma  anche  da  semplici  amatori,

persone alla ricerca di un luogo per esprimere la propria creatività.
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AAF, Arte Affordable al MACRO­Pelanda di
Roma

di Paolo Di Pasquale | 26 ottobre 2012 | 493 lettori | 3 Comments

Come sempre  succede quando  si parla di Fiere  e di Mercato,  i  giudizi

non  sono  quasi  mai  unanimi.  Forse,  quindi,  non  lo  sarà  nemmeno

quello  su  questa  tre  giorni  romana  di  AAF,  AFFORDABLE  alla

Pelanda  (ma  sì,  il MACRO­Testaccio)  che  si  è  aperta  su  inviti  ieri

con  un  variegato  pubblico  –  non  quanto  ce  ne  saremmo  aspettato,  a

dire il vero – che si muoveva curioso tra gli stand di gallerie più o meno

– meno, meno… – note.

Il cursore diretto sulle immagini visualizzerà le didascalie; cliccare

sulle stesse per ingrandire.
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La  kermesse  che  inaugura  oggi,  infatti,  ha  coinvolto  realtà  espositive

quasi  tutte  piccole  che,  secondo  lo  spirito  dell’organizzazione,

propongono  opere  Affordable,  appunto:    a  prezzi  accessibili.  Data  la

recessione e lo smottamento del Mercato anche dell’Arte, questa scelta

potrebbe  essere  gradita  dai  collezionisti  più  giovani  o meno  attrezzati

economicamente… Se  è  vero  che  non  è  detto  che  quel  che  costa  poco

vale  anche  poco,  qui  di  capolavori  in  offerta  non  ne  abbiamo  trovati

molti. Abbiamo constatato un gran tripudio di proposte eterogenee per

qualità:  un po’  come  era  avvenuto per  la Torinese THE OTHERS  la

scorsa edizione – e come sarà probabilmente l’imminente nuova – qui

la  maggior  parte  degli  espositori  non  fa  parte  del  Sistema  dell’Arte

accreditato: ciò poteva e in generale potrebbe essere interessante come

concretizzazione  di  un  avamposto  di  una  nuova  panoramica  su  realtà

emergenti,  off,  da  conoscere  e  rivalutare,  se  non  fosse  che,  invece,  si

rivela una compagine sottoboschiva, poco vitale e molto commerciale.

Questo  lo  diciamo  a  malincuore,  pur  segnalando  qualche  buona

galleria:  le  romane  Emmeotto,  Mondo  Bizzarro  –  questa  da

qualche tempo meno rigorosa di prima nella sua politica culturale ma in

Fiera  ben  rappresentata,  Obey  in  testa  ­,    la  dinamica  s.t.,  ovvero

Senza Titolo, orientata verso la Fotografia, così come lo è Ilex; la Pack

di  Milano  e  originali  proposte:  Fondaco,  Roma  in  team

con Orizzonti  di Ostuni,  dove  spiccano  i multipli­piccoli  gioiellini  in

carta  e  gensonite  di  Castellani,  le  teche­androgine  di  Iolanda

Spagno, le casette surreali e poetiche di Maurizio Parenti,  le foto di
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Coccorese  e  quelle  più  ruvide  di  Luca  Donnini  –  la  galleria

Orizzonti  di  Catania  –  stand  rarefatto,  molto  apprezzabile,  come  le

installazioni minime di Daniele Alonge e le foto di Ruggero Rosfer

–  in parte Bosi ormai traslocata da Roma a N. Y. – con molte opere di

artiste  donne:  Adriana  Amodei,  Beatrice  Scaccia,  Marta

Jovanovic.   Immancabili  in ogni Fiera,  le  foto­mosaico di Maurizio

Galimberti    (Dada  di  Milano);  per  un  momento  luminoso,  invece,

ecco  l’altrettanto  immancabile  design  di Marco  Lodola  (da  Palma

Arte, Saliceto di Alseno, PC, e dall’inglese Amstel).

Un  poco  pasticciato  il  percorso  tra  i  box  espositivi,  assolutamente

sacrificati quelli del corridoio finale nella sala­mattatoio indicati con la

lettera “G”, poche sedute nelle gallerie con aree di sosta non abbastanza

funzionali,  e  praticamente  grande  assenza  delle  riviste  di  settore,

eccezion  fatta per ART MAP.Tv,  che  rivista  non  è ma  ottimo  canale

specializzato.

L’apertura  culturale  è  rappresentata  dal  valido  progetto  I  LOVE

TECH,  curato  da  Emanuela  Nobile  Mino  con  quattro  artisti  –

Marina  Paris,  Mariana  Ferratto,  Thorsten  Kirchhoff,  Nico

Vascellari – che hanno realizzato opere usando l’analogica Lomografy

riuscendo  a  superare  il  rischio  di  un’eccessiva  consegna  delle  singole

ricerche alle esigenze dello sponsor.

Qualche nostra fotografia testimonia questa sin qui agile zoomata sulla

prima giornata di Fiera che vi racconteremo via via nei prossimi giorni.

Info e altro qui: www.affordableartfair.it
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Questo articolo merita lo stesso giudizio assegnato all’evento

recensito…

#2 Comment By paolo di pasquale On 28 ottobre 2012 @ 09:55

cara Ivana, ognuno ha titolo per giudicare quel che vede. Qualcuno con

meno preconcetti e con una serenità di giudizio non può negare i limiti

di una manifestazione che ne ha mostrati parecchi, e credo di non

essermi limitato, come hai fatto tu, a una resa lapidaria e risentita.

Naturalmente, aggiungo che ci sono stati i lati positivi, in questa Art

Fair: se avrai la bontà di seguirci, cercando di capire le nostre

argomentazioni, che non sono per nulla piccate, leggerai anche qualcosa

di più… Seguici, comunque la si pensi, il confronto non può che far bene

al nosro settore e alla Cultura.

Paolo Di Pasquale

#3 Comment By Betty Fulgeri On 28 ottobre 2012 @ 09:58

Un articolo breve ed essenziale che tratta esattamente di quello che sino

ad oggi questa iniziativa ha rappresentato: una giostra allegra di opere

leggere, molto, troppo leggere…

Betty Fulgeri
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Al Moma l’arte è un gioco da ragazzi
di Massimo Canorro | 26 ottobre 2012 | 265 lettori | No Comments

L’arte di giocare non ha età, è proprio il caso di ammetterlo. Già, perché

fino  al  5  novembre  al  Moma  di  New  York  viene  presentata  la

mostra  Century  of  the  child:  Growing  by  design,  1900­2000,

una retrospettiva sul design e l’oggettistica, ma soprattutto sui giochi.

Il cursore diretto sulle immagini visualizzerà le didascalie; cliccare

sulle stesse per ingrandire.

Dunque il meglio di un secolo  in chiave  ludica trova spazio  in uno dei
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più  importanti  spazi  museali,  forte  di  un  interrogativo  di  fondo:

attraverso  quali  modalità  le  diverse  epoche  –  ma  anche  le  differenti

culture  –  hanno  intrattenuto  i  bambini?  Prendendo  lo  spunto  dalla

pubblicazione Century of the child, buttata giù centododici anni fa dalla

scrittrice  e  teorica  sociale  svedese  Ellen  Key,  la  rassegna  presenta  al

pubblico ben cinquecento oggetti – dai giochi ai giocattoli (bada bene,

non  è  la  stessa  cosa),  dai  disegni  ai  libri,  dai modellini  agli  abiti,  dai

mobili ai video, dalle illustrazioni alle mappe – che testimoniano come,

nel corso del Novecento, sia mutato (radicalmente?) il pensiero adulto

nei  confronti  dei  più  piccoli,  della  loro  educazione,  del  loro modo  di

giocare. E come tali mutamenti siano stati espressi (più o meno bene)

attraverso il design e l’arte tutta.

Con  la  doppia  curatela  di  Juliet  Kinchin  e  di  Aidan  O’Connor,

l’esposizione  stuzzica  la  curiosità  sia  dei  piccoli  (in  termini  di  età)  sia

dei grandi visitatori, ponendo sotto  la  lente di  ingrandimento  tanto  le

visioni individuali quanto quelle collettive legate al mondo dell’infanzia,

non tralasciando tristi fatti storici come le brutture dei conflitti bellici,

con documenti sui piccoli soldati tedeschi e giapponesi.

Suddivisa  in sezioni cronologiche,  la retrospettiva si conclude con una

(bella)  citazione  di  Pat  Kane  (The play  ethic,  2004),  che  fa  riflettere,

altroché.

«Nel ventunesimo secolo  il gioco sarà quello che fu  il  lavoro

nell’età  industriale,  lo  strumento  privilegiato  per  conoscere,

agire e creare valore».

Per avere qualche info in più: www.moma.org
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Jan Stradtmann, la solitudine del potere –
Garden of Eden e Belgravia. Al Festival di

Fotografia di Roma
di Daniela Trincia | 27 ottobre 2012 | 296 lettori | No Comments

Anche  se una doppia personale,  i  due  cicli  di  scatti  fotografici  di  Jan

Stradtmann  (1976,  Lutherstadt  Wittenberg  –  Germania,  lavora  a

Berlino) sono strettamente correlati e sembrano l’uno il completamento

dell’altro.  Esposti  nella  Bloogallery,  una  giovane  galleria  che  ha

ponderato  di  prestare  particolare  attenzione  alla  fotografia  e  perciò

inserita  nel  folto  programma  dell’XI  edizione  Fotografia  Festival

Internazionale  di  Roma,  le  immagini  del  fotografo  tedesco

traducono  il  tema  del  festival,  Work,  con  un  taglio  particolarmente

interessante,  attraverso  una  buona  padronanza  tecnica  accompagnata

da inquadrature nette, asettiche. La mostra, come detto, si compone di

due  gruppi  di  lavori,  Il  giardino  dell’eden  e  Belgravia,  i  quali

mostrano la riflessione di Stradtmann sulla crisi finanziaria che, oramai

da  qualche  tempo,  attanaglia  l’Occidente,  mostrando  i  principali

responsabili o comunque gli attori primari.

Il cursore diretto sulle immagini visualizzerà le didascalie; cliccare

sulle stesse per ingrandire.

http://www.artapartofculture.net/author/danielat/
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Ripresi  per  lo  più  di  spalle,  immersi  nel  verde  di  un  giardino,  con

indosso impeccabili completi scuri – una sorta di inconfondibile divisa

–  gli  uomini  della  finanza  immortalati  ne  Il  giardino  dell’eden  sono

uomini  soli  o  comunque  chiusi  in  una propria  dimensione distaccata.

Immortalati nel  giardino Canary Wharf,  in uno dei distretti  finanziari

londinesi, essi guardano il proprio cellulare o  scrutano il cielo come alla

ricerca di risposte, ma, seppure in compagnia di un’altra persona, sono

tutti  uomini  che  in  realtà  sembrano  non  dialogare  tra  loro,  sordi  alle

parole  altrui,  dei  nuovi  Gekko,  completamente  imprigionati  nella

propria  solitudine,  attraversati  da  un  manifesto  e  profondo

estraniamento.  Quella  solitudine  che  nella  fame  di  potenza  e  di

ricchezza si origina dal fallimento di molte illusioni.

Fanno  da  contraltare  le  lucenti  Porsche  protagoniste  dell’altro  ciclo.

Parcheggiate di  fronte alle  sfarzose  case di una delle  zone  residenziali

più  ricche  di  Londra,  le  auto  sono  scintillanti  nell’esprimere  il  loro
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traboccante  lusso,  in  una  non  celata  tracotanza.  Appaiono  come  dei

muti  cani  da  guardia,  dei  moderni  lari  che  proteggono  le  case,

addirittura  trofei,  una  sorta  di marchio,  che mostrano  lo  stato  sociale

raggiunto  dagli  inquilini  delle  sfarzose  abitazioni.  E  nuovamente  si

riconosce  quella  solitudine,  ma  anche  quell’estraniamento,  avvertiti

nell’altro  ciclo,  restituiti  dal  silenzio  delle  vie,  dove  è  completamente

mancante ogni presenza umana, in una dimensione d’immutatezza.

Info

Jan Stradtmann – Garden of Eden / Belgravia

Bloogallery

via Tiburtina 149 – Roma

18 settembre – 3 novembre 2012

orari: martedì – sabato 14.00­19.00

tel. – +39 06 93374150; email – info@bloogallery.it

www.bloogallery.it
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Forte Marghera, Parco per la creatività. Con
intervista a Riccardo Caldura

di Francesca Campli | 27 ottobre 2012 | 673 lettori | No Comments

Quando  sentiamo  parlare  di  Parchi  dedicati  all’Arte

Contemporanea non dobbiamo fermarci ad immaginare unicamente

luoghi  in  cui  le opere d’arte  si  trovano  inserite nel paesaggio naturale

nell’intento di stimolare nuovi dialoghi e di sottolineare una rinnovata

vena ecologista propria dell’arte attuale.

Se in alcuni casi è l’intento ecologico a prevalere, la maggior parte delle

volte è giusto anche considerare i condizionamenti ­ogni volta originali­

che  i  luoghi,  con  la  loro  storia  e  la  posizione  geografica,  conferiscono

all’intervento  artistico  e  come ogni  volta  l’artista  si misuri  e  confronti

con il territorio nella creazione del suo lavoro.

Il cursore diretto sulle immagini visualizzerà le didascalie; cliccare

sulle stesse per ingrandire.
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In un territorio come quello veneto, attraversato da sempre da linguaggi

artistici di varia natura e, al contempo, territorio di bellezze naturali e

paesaggistiche  la  cui  fama  fa  il  giro  del  mondo,  oggi  troviamo  un

esempio  di  riqualificazione  territoriale  con  alla  guida  un  multiforme

progetto artistico. Il Forte Marghera è già di per sé accattivante con

la sua  forma stellare,  in bilico  tra  la  terraferma e  la  laguna. Una volta

decaduta  la  sua  funzione  militare  si  ha  come  l’impressione  che  la

Natura lo abbia avvolto, con tutte le strutture in esso comprese, come a

volerlo  difendere  dall’evoluzione  del  territorio  circostante  e  dallo

scorrere  del  tempo.  In  realtà  questo  terreno  ha  continuato  in  parte  a

partecipare  alla  vita  locale,  riadattando  alcuni  suoi  edifici  a  funzioni

ricettive, espositive o di laboratorio.

Adesso  il  progetto  Parco  del  Contemporaneo  (attivato  dal  2011)

intende  sviluppare  ulteriormente  questa  riqualificazione,  sfruttando  i

numerosi  linguaggi  delle  arti  e  permettendo  così  a  questo  luogo  una

seconda vita, nella quale possa diventare punto di ritrovo e di contatto

tra la popolazione locale e tra questa e chi qui arriva.

Per esplorare al meglio questo incredibile luogo e conoscere le proposte

artistiche che qui vengono presentate, abbiamo fatto qualche domanda

al  professore  Riccardo  Caldura,  curatore  del  progetto  Forte

Marghera­Parco del Contemporaneo per il 2012.
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Attraversando  questi  50  ettari  (o  quasi)  di  terreno  lambiti  dall’acqua

lagunare, colpisce (ed emoziona) scoprire affiancati l’aspetto fatiscente,

quasi immobile, dei padiglioni dell’antico Forte e la vitalità inaspettata

trasmessa  dalle  forme  d’arte  performativa  o  dalle  installazioni

ambientali nate  in  loco.  Il  contrasto  è  solo  apparente, di  fatto  c’è una

compenetrazione  tra  questi  linguaggi  che  genera  nuova  energia  per

questo luogo.

Perché  scegliere  l’arte  come  strumento  per  riscoprire  e

rivalutare un sito storico come questo può essere una scelta

vincente? Che genere di ricerche artistiche ed opere crede sia

più interessante vedere qui svilupparsi?

Cosa,  a  sua  volta,  il  Forte  Marghera  offre  agli  artisti  ­qui

invitati a lavorare e ad esporre­ che rende unico questo luogo

per il loro percorso artistico?

“Credo  sia  ormai  esperienza  diffusa,  intendo  nell’ambito  delle

ricerche  artistiche  contemporanee,  chiedersi  se  i  luoghi

istituzionalmente deputati per l’arte (musei, gallerie, teatri) siano i

soli adeguati. Non è evidentemente così, ed è cosa nota; sempre più

spesso l’arte ha bisogno di spazi meno definiti, più elastici per poter

sperimentare. Ed è questione che riguarda la produzione dell’opera,

ma forse ancor di più il valore e la significanza dei contesti nei quali

si  agisce  e  quale  sia  il  senso  della  propria  azione  culturale.  E’

sempre più evidente che l’azione culturale coinvolge una pluralità di

soggetti,  e  questo  soprattutto  se  vi  sono  da  aprire  situazioni  in

luoghi, come Forte Marghera, che stanno definendo una loro nuova

configurazione, salvaguardando comunque una primaria vocazione

pubblica.

Forte Marghera  è  un  esempio,  certo non  l’unico, ma  rilevante  per

dimensioni  e  caratteristiche,  di  un  processo  di  radicale

trasformazione di spazi le cui originarie funzioni sono venute meno
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passando,  nel  caso  specifico,  dal  demanio  militare

all’amministrazione  comunale.  E  il  conseguente  proporsi  della

domanda:  che  fare?  Considerato  comunque  che  non  possiamo,

anche volendo, cedere tutto all’iniziativa privata, sia per i vincoli che

questo  genere  di  luoghi  in  ogni  caso  hanno  (da  parte  della

Sovraintendenza),  sia  perché  i  privati  stessi  difficilmente  sono  in

grado,  soprattutto  di  questi  tempi,  di  investire  cifre  ingenti  (si  è

valutata  a  60  milioni  di  euro  la  cifra  necessaria  al  recupero

dell’area)  e  con  ammortamenti  nel  tempo  difficili  da  calcolare  e

prevedere. Vi è, d’altronde, una sorta di affezione della cittadinanza

a Forte Marghera,  oramai  aperto  tutto  l’anno,  che  lo  frequenta,  vi

passeggia,  si  ferma  a  vedere  se  vi  sono  delle  proposte  culturali.

Questa  spontaneità  della  frequentazione  è  importantissima  per  la

rivitalizzazione  dell’area,  e  le  proposte,  le  azioni  culturali  che  si

stanno  attivando  ci  augura,  la  stimolino  e  la  incrementino

ulteriormente. Anche grazie all’avvenuto recupero di spazi interni di

ampie  dimensioni,  come  è  il  caso  del  Padiglione  Palmanova  dove

lavorano  alcune  associazioni  che  propongono  un  nutrito

programma che comprende residenze, progetti site specific, danza e

performance  contemporanee,  oltre  ad  atelier  per  artisti,  e  grazie

anche  all’attivazione  di  due  spazi  a  funzione  dichiaratamente

espositiva. Queste sono  le attività  inerenti  la piattaforma artistico­

culturale  Parco  del  Contemporaneo

(www.parcodelcontemporaneo.it),  poi  vi  sono  altre  presenze  e

iniziative sempre a carattere pubblico che considerano altri aspetti

delle  potenzialità  dell’area  (ad  esempio  il  progetto  di  un  museo

dell’imbarcazione tradizionale).

Gli  interventi  performativi,  nello  specifico,  hanno  permesso  di

creare  una  serie  di  eventi  anche  a  livello  internazionale,  molto

frequentati ad esempio  in collaborazione con 4culture di Bucarest.

E analoga cosa è successa per gli appuntamenti espositivi che hanno

generato  una  intensa  collaborazione  con  il  progetto  Dolomiti
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Contemporanee.  Con  la  performance  di  Giovanni  Morbin

all’aperto,  abbiamo  provato  a  sondare  le  potenzialità  offerte  dalla

rigogliosa natura del luogo. Idem con la performance acrobatica di

Ming  Cheng  Huang  (Mr.  Candle)  che  proponiamo  per  la

giornata del contemporaneo. Le installazioni di diversi artisti per il

progetto Atelier eve ar:v. IN ESTERNO 2012 a luglio e del collettivo

taiwanese  bywood  a  settembre  sono  esempi  di  quello  che  può

diventare il lavoro anche nelle aree esterne del forte, sottolineando

quella  fascinazione  dei  luoghi  a  cui  lei  si  riferiva  nella  sua

domanda.”

Diversi soggetti collaborano insieme, ognuno dedicandosi ad

una ricerca artistica differente, nell’elaborazione di una così

stratificata proposta culturale.

In che modo strutturate il programma del Parco e quali sono i

personaggi  impegnati  nella  formulazione  della  proposta

artistica?

 “Sostanzialmente si tratta di un collettivo di soggetti, tutti con una

propria  identità  culturale  e  una  piena  autonomia  di  proposte  e  di

relativa  gestione,  alcuni  presenti  da  qualche  anno  nel  Forte  e  che

sono  venuti man mano  affinando  e  precisando  le  loro  proposte,  e

altre presenze  relativamente più  recenti,  che hanno apportato una

spinta  soprattutto  per  quel  che  riguarda  le  arti  visive.  I  settori

maggiori  di  programmazione  riguardano  appunto  l’espositivo,  la

residenzialità  artistica,  gli  aspetti  seminariali  e  laboratoriali,

compresi  gli  atelier,  e  l’intreccio  fra  le  diverse  forme  di

performatività. I soggetti attualmente presenti sono il sodalizio c32

(Marianna  Andrigo  e  Aldo  Aliprandi),  Cantiere  Corpo

Luogo  (Andrea  Penzo,  Cristina  Fiore  e  Mattero  Stocco),

EVE.  AR:V.  (Matteo  Efrem  Rossi  e  Tommaso  Zanini),  il

sottoscritto,  che  svolge  attività  di  curatore  del  progetto  Forte

Marghera – Parco del Contemporaneo per  il 2012, comprendente
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attività espositive e incontri pubblici in vista della creazione di una

rete  di  relazioni  e  collaborazioni  con  altri  operatori  e  realtà  del

settore. Vi sono poi altri soggetti che hanno comunque la loro sede o

i  loro  laboratori  a  Forte  Marghera,  anche  se  non  svolgono  una

specifica  attività  pubblica  in  loco.  L’intenzione  è  comunque  di

allargare ulteriormente ad altre presenze la possibilità di operare a

Forte  Marghera.  Parco  del  Contemporaneo  sarebbe  l’ideale  se  si

sviluppasse  in  una  sorta  di  incubatore  di  soggetti  e  progetti

innovativi.”

Il  Forte  è  un  bene  dello  Stato  e  per  evitare  una  cessione  a

privati  ci  si  è  rivolti  alla  gestione  di  un  soggetto  d’interesse

economico, il gruppo Marco Polo System g.e.i.e.

Che genere di collaborazione c’è con loro e come interagisce

questo ente economico nella proposta culturale?

“Il  Forte,  come  accennato  poc’anzi,  è  stato  un  bene  dello  Stato,

dismesso  verso  la  metà  degli  anni  novanta,  passato  in  seguito  al

comune  di  Venezia.  Marco  Polo  System  g.e.i.e.  è  una  società,

partecipata  dal  comune,  che  ha  in  gestione  l’amministrazione  e  la

conduzione delle attività che vi si svolgono. Inizialmente proprio la

natura giuridica di Marco Polo System ha permesso di passare dalla

pura  e  semplice  manutenzione  dell’area  al  progressivo

coinvolgimento  di  soggetti  in  grado  di  proporre  delle  attività

coerenti con  l’uso pubblico dell’area. Ora MPS continua a svolgere

sia un’attività di regia, aperta a forme di collaborazione che abbiano

come obiettivo la valorizzazione dell’area, il suo mantenimento, e la

fruizione  pubblica,  sia  una  più  specifica  attività  di  studio  e

valorizzazione  dell’ex  patrimonio  militare  nel  veneziano,  e  nelle

estensioni, notevoli, che la presenza militare veneziana ha avuto su

tutta l’area adriatica e del mediterraneo orientale nei secoli passati.”

Sul territorio veneto e nelle aree più vicine ad esso conducete
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un’indagine  –  d’impronta  geografica­storica­etnografica  –

che  spesso  è  il  punto di partenza delle proposte  artistiche  e

degli incontri culturali, ma la spinta oltre il confine ragionale

e nazionale è tutt’altro che assente. Ad esempio, nella mostra

attualmente in corso, Near East Far East, scendono in campo

molti  artisti  di Taiwan dalle  cui opere  è possibile  conoscere

non solo l’arte di quel paese, ma anche indagare più da vicino

le  caratteristiche  e  le  problematiche  appartenenti  a  quella

società.

In  che  modo  è  nata  la  collaborazione  con  la  curatrice

taiwanese  e  si  è  giunti  a  quest’esposizione,  quarto

appuntamento del più ampio progetto Two Points?

“È un caso, a mio avviso esemplare, della funzione di ponte fra paesi

e  culture  che  può  svolgere  un  operatore  culturale,  nel  caso  una

curatrice Chen Mei Yuan, che dopo gli  studi compiuti a Taiwan,

ha  proseguito  all’Accademia  di  Belle  Arti  di  Venezia.  L’attuale

mostra  è  stata  il  frutto  di  una  collaborazione  iniziata  nel  2011  e

basata  sul  fatto  che  ci  sembrava  particolarmente  interessante

portare  a  Forte  Marghera,  uno  spaccato  della  ricerca  artistica

dell’isola  di  Formosa,  perché  è  estremamente  interessante  poter

osservare cosa accade in un luogo, privo di una specifica condizione

statuale,  pur  avendo  la  struttura  politica  e  amministrativa  di  uno

stato,  e  che  a  causa  di  questa  condizione  sospesa  vive  con  molta

intensità  la  questione  della  propria  identità  culturale,  nata

all’incrocio  fra  sistemi di produzione da  capitalismo avanzato,  con

una  fortissima  presenza  di  imprese  ad  alto  valore  tecnologico,  i

problemi  inerenti,  per  anni,  ad  uno  sviluppo  industriale  da  tigre

asiatica che ha generato un impatto ambientale di non poco conto,

la  stratificazione  e  la  convivenza  di  matrici  culturali  e  influenze

diverse.”

Oltre alle mostre d’arte, agli eventi performativi e all’offerta
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di  residenze  per  artisti,  vi  siete  anche  interrogati

sull’esigenza di nuove relazioni da instaurare con il territorio

e sulla ricerca di una nuova collaborazione con le altre realtà

culturali. Vi siete aperti alla riflessione sulla gestione dei beni

comuni, che nell’ultimo anno si è posta al centro d’interesse

in  diverse  situazioni  italiane,  e  avete  organizzato  un  primo

Roundtable nel quale portare a confronto alcune delle realtà

no­profit presenti in Veneto e non solo.

In che termini si pone il Parco Contemporaneo nei confronti

di queste realtà e come intende avvicinarsi ad esse?

“Il progetto Parco del Contemporaneo nasce proprio con un primo

appuntamento  di  tre  giorni  a  carattere  seminariale  riguardante  le

attività  delle  strutture  no  profit  per  l’arte  contemporanea  in

relazione  con  il  territorio  e  la  comunità  (CostellAzioni  13/14/15

maggio  2011).  E’ molto  importante  capire  quali  siano  le modalità

operative  concrete  che  permettono  di  agire  fuori  dagli  ambiti

istituzionali,  ponendo  al  centro  della  riflessione  e  della  pratica

culturale la questione di interagire con pubblici non specialistici. In

particolare  le due serie di Roundtable  (l’ultima è stata realizzata  il

29 settembre) sono state molto utili non soltanto a far conoscere la

particolarissima  realtà  di  Forte  Marghera,  ma  per  comprendere,

grazie al confronto fra diverse esperienze sul campo, quali siano le

effettive possibilità di azione nel contesto pubblico, vederne i punti

di  criticità,  e  non  sono  pochi,  capire  quale  sia  la  tensione  che  si

genera  fra  l’autonomia  dell’operare  artistico  e  la  capacità  del

pubblico di cogliere il senso di questa autonomia. Se è vero che nelle

pratiche  genericamente  definibili  no  profit  quello  che  sembra

contare è un approccio all’arte che è non solo estetico, ma etico, è

anche  vero  che  l’esperienza  artistica  implica  margini  ulteriori  di

autonomia rispetto a qualsivoglia posizione che presuma una sorta

di preventiva condivisibilità di fondo sul ruolo, positivo, che le arti

dovrebbero avere verso la società. In realtà spesso l’operare artistico
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e  l’azione  culturale  in  ambiti  non  istituzionali  generano  visioni

critiche, e conseguenti frizioni non tanto o non solo con il pubblico,

quanto  con  gli  apparati  pubblici  e  amministrativi  i  quali  si

attendono qualcosa di utile che possa giustificare i pur limitatissimi

contributi dati a tali iniziative. Ma non è detto che operare in spazi

non  istituzionali  e  con  pratiche  genericamente  definibili  no  profit

produca  poi  ricadute  immediatamente  spendibili  per

un’amministrazione  pubblica.  E  di  conseguenza  ci  si  sta

interrogando su quali siano le modalità altre di azione nello spazio

pubblico,  in  grado  di  non  risolversi  nella  costruzione

di  consenso  riscuotibile  nell’immediato  o  comunque  nel  breve

periodo. Proprio per la complessità, e la varietà di esiti, che queste

pratiche  non  istituzionali  stanno  generando  si  vorrebbe  istituire  a

Forte Marghera  un  osservatorio  permanente  sulle  nuove  forme  di

organizzazione  e  azione  culturale  nell’ambito  delle  arti

contemporanee.”
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Artecinema. Eccellente realtà partenopea
internazionale. Conversazione con Laura

Trisorio
di Francesca Caputo | 28 ottobre 2012 | 245 lettori | No Comments

Giunto  alla  diciassettesima  edizione,  si  è  da  poco  concluso  il  Festival

Artecinema  (4­7  ottobre  2012),  che  dal  1996  si  svolge  ogni  anno  a

Napoli, presentando ad un pubblico vasto ed eterogeneo una selezione

di  circa  trenta  documentari,  suddivisa  in  tre  sezioni:  Arte  e  dintorni,

Architettura e Fotografia.

Il cursore diretto sulle immagini visualizzerà le didascalie; cliccare

sulle stesse per ingrandire.

Attraverso  il  linguaggio  cinematografico –  spaziando dai  documentari

alle  interviste,  dalle  biografie  filmate  ai  materiali  d’archivio  –  si

racconta  l’opera,  il  vissuto  e  le  modalità  processuali  di  alcuni  dei

maggiori  protagonisti  delle  arti  visive  dal  secondo  Novecento  al
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presente, restituendo  la ricchezza delle esperienze che costituiscono  lo

sfaccettato panorama artistico internazionale. Accanto alle proiezioni –

in  lingua  originale  con  traduzione  simultanea  in  cuffia  –  il  progetto

riunisce anche un insieme di interessanti dibattiti e incontri con artisti,

registi e produttori.

Centrata  sulla  relazione  e  gli  sconfinamenti  del  dialogo  tra  arte

contemporanea  e  cinema,  l’iniziativa  ha  saputo,  nel  corso  del  tempo,

attrarre a Napoli oltre 6000 spettatori, italiani e stranieri, appassionati

dalla qualità di questo viaggio di conoscenza e dalla possibilità di veder

riuniti  tutti  insieme  uno  straordinario  corpus  di  documentari.  Forse

l’aspetto  più  interessante  della  Kermesse  partenopea,  risiede  proprio

nel  creare un momento di  confronto  collettivo,  su un materiale di  cui

solitamente si fa esperienza solitaria e decentrata.

Ne  abbiamo  parlato  con  Laura  Trisorio,  ideatrice  e  curatrice  della

manifestazione,  la  cui  ultima  edizione ha  ricevuto,  per  la  quinta  volta

consecutiva,  una  medaglia  dal  Presidente  della  Repubblica,  che  ha

definito  Artecinema:  ”uno  degli  appuntamenti  culturali  di  maggior

rilievo del territorio campano e nazionale”.

Com’è  nata  l’idea  di  Artecinema,  festival  internazionale

dedicato  alla  presentazione  di  film  documentari  sull’arte

contemporanea?

L’idea è nata nel 1996, ben diciassette anni fa, quando ho scoperto

questo  materiale  straordinario,  poco  conosciuto  e  difficilmente

accessibile. Da subito, ebbi chiara la percezione della forza di questi

filmati  e  sorse  in me  immediato  il desiderio di poterli mostrare ai

miei amici, agli amanti dell’arte, alla mia città.

Così ha preso forma il progetto di realizzare una rassegna a Napoli.

Chiesi ospitalità all’Istituto francese che accolse la mia richiesta con

entusiasmo e iniziammo quest’avventura. Era il 1996, avevo 29 anni

e  tanta energia. Non mi aspettavo  il  successo che  riscuotemmo da
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subito.  La  piccola  sala  dell’Istituto  Grenoble  con  300  posti  era

gremita  di  gente  e  dopo  tre  edizioni  ci  vedemmo  costretti  a

traslocare  in  uno  spazio  più  grande,  in  un  teatro  che  riuscisse  a

contenere  il  gran  numero  di  spettatori  che  di  anno  in  anno

aumentava.  Andammo  così  al  Teatro  Sannazzaro  che  aveva  una

platea di 500 posti, ma anche quella non fu sufficiente e passammo

al Teatro Mercadante, con circa 600 posti. Siamo rimasti lì solo un

anno  perché  è  stato  necessario  trasferirci  al  Teatro  Augusteo,  il

teatro più grande di Napoli con i suoi 1400 posti, dove ancora oggi

si  svolge  il  Festival.  Quest’anno  poi,  in  sinergia  con  il  Comune  di

Napoli,  abbiamo deciso di  inaugurare  al  San Carlo,  il  più  antico  e

bel  teatro  lirico del mondo. Una grande  soddisfazione,  soprattutto

nel sentire il forte entusiasmo del pubblico.

Sin dalla prima edizione, pubblico e critica hanno seguito con

sempre crescente passione e interesse questa manifestazione.

Quali sono i punti di forza di questo straordinario successo?

Il  nostro  primo  obiettivo  è  la  qualità,  puntiamo  soprattutto  a  fare

una  buona  selezione  degli  artisti  attraverso  dei  documentari  che

sappiano  valorizzarne  il  lavoro.  Grazie  all’attività  quasi

quarantennale della nostra galleria d’arte abbiamo  la possibilità di

conoscere il mondo dell’arte, di conoscere personalmente i registi e

gli artisti, di girare il mondo e di essere sempre al passo con i tempi,

intercettando le novità e  le ultime produzioni. Vogliamo poi che  la

qualità sia alla portata di tutti e che il nostro festival sia sempre una

finestra  democraticamente  aperta  sul  mondo  dell’arte

contemporanea alla quale ogni  tipo di spettatore può essere  libero

di affacciarsi. È per questo che Artecinema è gratuito.  Il Festival è

uno  strumento  straordinario  per  conoscere  il  mondo  degli  artisti

dall’interno;  un’occasione  rara  per  sentirli  parlare  del  loro  lavoro,

entrare  nei  loro  atelier,  vederli  all’opera  mentre  preparano  una

mostra. Gli spettatori arrivano da ogni parte d’Italia e dal resto del
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mondo.  Si  tratta  di  un  pubblico  molto  vario:  ci  sono  tantissimi

giovani, studenti, artisti, architetti,  fotografi,  registi, giornalisti, c’è

l’appassionato che non si perde neanche un film, ma c’è anche chi

viene  solo  per  curiosare  e  resta  affascinato  dal  mondo  dell’arte

cominciando a seguirlo.

Dopo  17  anni  di  esperienza,  com’è  maturata  questa

manifestazione?  Quali  le  novità  e  il  tema  caratterizzante  di

quest’anno?

Mi piace pensare ad Artecinema come a una sorta di ambasciatore

degli artisti che diffonde i loro messaggi, provenienti da ogni parte

del  mondo,  che  contribuisce  alla  formazione  di  una  coscienza

critica.

Quest’anno  ho  voluto  dare  spazio  al  lavoro  di  artisti  che  fossero

anche  impegnati  socialmente.  Credo  che  l’arte  abbia  una

responsabilità  sociale  e  che  possa  aiutarci  a  vedere  le  cose  più  in

profondità. Picasso diceva  che  “la pittura non è  fatta per decorare

gli  appartamenti” ma  che  “è  uno  strumento  di  guerra  offensiva  e

difensiva contro il nemico”.

Quale il documentario che l’ha maggiormente colpita?

Di grande impatto sono stati il documentario su Ai Weiwei, l’artista

cinese attivista per i diritti umani, arrestato e recluso in una località

segreta per aver espresso  il proprio dissenso contro  il  governo e  il

documentario sulle toccanti storie di sei artisti iracheni invitati per

la prima volta ad esporre all’ultima Biennale di Venezia.

Le loro storie ci fanno capire come ancora oggi in molti paesi non vi

sia libertà di espressione e come gli artisti a volte rischino la propria

vita per difenderla.

All’interno della programmazione  si  avverte  la mancanza di

produzioni  italiane.  Come  mai,  a  suo  avviso,  l’Italia  non
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investe più in questo tipo di ricerca?

Purtroppo  l’Italia  non  investe  in  generale  nella  cultura  e  non

riconosce ancora nell’arte contemporanea un valore  fondamentale.

Negli anni abbiamo fatto noi stessi delle piccole produzioni, tra gli

altri abbiamo realizzato un documentario su Ettore Spalletti con la

regia di Pappi Corsicato che è stato poi proiettato anche nell’ambito

di altri Festival in giro per il mondo.

In  Italia,  incentivare  attività  culturali  sembra  una  scelta

controcorrente. Quali sinergie e sostegni è riuscita a mettere

in campo in questi anni di attività di Artecinema?

Questa  è  la  parte  più  difficile  del  nostro  lavoro.  Purtroppo  le

istituzioni  pubbliche  ci  sostengono  poco  e  possiamo  contare  su

pochissimi  sponsor  privati  e  su  istituzioni  culturali  come  il

Consolato Generale  degli  Stati Uniti  d’America,  il Goethe  Institut,

l’Istituto Italiano per gli Studi Filosofici.

Quali  sono  le  sfide  e  i  progetti  futuri  che  auspica  per

Artecinema?

Dico  sempre  che mi piacerebbe creare una videoteca  fruibile  tutto

l’anno con  i materiali  raccolti  in queste  17 edizioni. Spero prima o

poi di riuscire a far sì che questo si avveri.

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

URL articolo: http://www.artapartofculture.net/2012/10/28/artecinema­eccellente­realta­

partenopea­internazionale­conversazione­con­laura­trisorio/
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Picasso a Palazzo Reale, Milano
di Jacopo Ricciardi | 28 ottobre 2012 | 666 lettori | 4 Comments

Picasso strangolato dal Concettuale. Qui a Milano l’artista spagnolo è

sotto  assedio.  Picasso:  invenzione,  carica  espressiva,  genio  all’opera

nella composizione. A Palazzo Reale l’artista ad ogni opera dimostra

di non sbagliare mai e di essere preda di un’invenzione infinita.

Il cursore diretto sulle immagini visualizzerà le didascalie; cliccare

sulle stesse per ingrandire.
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Ecco la domanda: con Picasso inizia o finisce la pittura? La libertà della

pittura certamente, se la figurazione immaginata vuole una narrazione

e  una  storia.  I  quadri  di  Picasso  sono  sfavillanti,  bellissimi.

L’astrattismo  e,  in  seguito,  l’illusorio  affascinante  Espressionismo

astratto, ingabbiano l’azione pittorica in una cifra, in un singolo aspetto,

in un fatto estetico.

Nessun  riferimento  smaccato  alla  fotografia,  in  Picasso,  come  invece

accade  in  Gerhard  Richter  per  decifrare  l’aspetto  delle  cose.  Anche

Francis Bacon è in dichiarato debito con il pittore spagnolo, derivando

nella realtà della terza dimensione l’aspetto drammatico del presente.

C’è una gioia in Picasso che emana anche nella drammaticità. I limiti di

Pablo Picasso? Troppa fiducia nelle proprie sterminate capacità, a volte

i quadri non hanno la misura del capolavoro, ma di una citazione di un

potenziale.  La  diversificazione  dei  suoi  stili  definisce  tutti  i  filoni

dell’Arte di un secolo tranne il concettuale che ha un padre burlesco se

messo a paragone con Picasso: Marcel Duchamp.

Nessun  artista  produce  soltanto  capolavori,  ma  alcuni  riescono

sinceramente a tendervi. Picasso sembra in alcuni casi affidarsi troppo

alla sua mano, all’intelligenza dell’uomo invece che a quella dell’opera.

Pecca di bramosia, di presunzione. Ma era Picasso più di quanto Dalì

era Dalì.

Egli era un artista antico, prodotto di una lunga tradizione passata. Egli

affronta  la  figura  nella  sua  posizione  frontale  emersa  dalla  superficie,

fin quasi a vivere nell’aria dello spettatore. Il corpo muta, si deforma e

tutto  canta. Tutto  è  saldo  stretto dalla  linea.  Il  corpo  si  apre,  si  rivela

nella sua libertà fisica e lirica, e tutto canta. La scena resiste, ma non ha

la propria aria, ma il nostro ossigeno: l’arte è cosa artificiale che viene

incontro alla vita per vivere  la sua vera reale artificialità. Mai come  in

Picasso  si  può  dire  che  coincidano  le  epoche  della  storia  e  dell’Arte

dell’umanità.  In  lui  convivono  il  soffio  dei  bisonti  di  Altamura  e  le
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narrazioni  rinascimentali  che  stringono  gli  uomini  nel  vincolo  di  una

Storia.

In  lui  tutto  può  essere  riassunto  dal  rapporto  tra  artista  e  modello.

Tutta  l’Arte  prima  di  lui  metteva  davanti  al  pittore  una  scena  reale

senza filtro. Lì c’è un vincolo che è libertà. L’opera si libera grazie a quel

vincolo  reale  che  la  precede.  Dopo  di  lui  l’Arte  si  è  vincolata  nel

comporsi  dell’opera  per  mimare  una  verità.  Sostituirsi  alla  natura

invece di continuare la sua energia.

Picasso non conosce isolamento eppure penetra nei drammi dell’uomo

con  forza.  In  Picasso  tutto  è  collettivo:  la  coscienza  come  l’essere.  E

questo è valore dell’arte arcaica.

È  la  Gioia  di  Picasso  a  non  essere  passata  oltre  lui.  Quella  Gioia

dell’Arte  che  fonda  la  vita  e  la  convivenza  dei  suoi  elementi  non  ha

conteggiato questo nostro presente. Siamo invece stravolti dai fantocci

di Duchamp,  sentendoci  simili a un’idea sempre  incompiuta. La Gioia

di Picasso legge in noi oggi una sorpresa, nei nostri occhi lo stupore di

un’anima  che  egli  con  le  sue  opere  ancora  vede  e  che  noi  quasi  non

sappiamo più di  avere,  e  che  certamente non  sappiamo più mettere  a

frutto.  Alla  fine  ci  siamo  persi  nella  realtà,  abbiamo  riconosciuto  il

dramma del presente e non abbiamo avuto la forza di uscirne. Picasso ci

avverte  che  è nella  compresenza dei  tempi  che noi  esistiamo. È  lì  che

l’Arte,  la  vera  significativa Arte  continuerà  a  crescere  e  si  abbevererà.

L’uomo sonnecchia e Picasso aspetta il suo risveglio.

Ci manca una narrazione, ci manca una Storia, eppure esse non hanno

mai finito di assisterci, esse verranno ritrovate lì accanto a noi, dove già

eravamo,  oggi,  che  sembriamo  averle  smarrite.  Una  definizione  ci

descrive e già ci lega. Noi siamo il mistero trovato e non cercato.

L’artista  concettuale  è  quello  delle  ipotesi,  delle  incertezze,  delle

insicurezze, del dubbio. Nel Dubbio della pittura  l’uomo è  la  certezza.



6/10/2015 art a part of cult(ure) » Picasso a Palazzo Reale, Milano » Print

http://www.artapartofculture.net/2012/10/28/picasso­a­palazzo­reale­milano/print 4/6

Bacon scava l’aria, il nostro ossigeno accanto alla figura e la mostra in

un  individuo  preda  della  sua  viva  mortalità.  Bacon  rarefà  la  figura

colorata  di  Picasso.  Bacon  non  aggiunge  dramma,  toglie  ogni  orpello

alla  visione.  Egli  è  il  grado zero  della  visione.  L’ideale  della  forma  di

Picasso  è  svanito.  Sbagliamo  nel  vedervi  una  tortura,  è  invece

un’ovvietà,  l’ovvietà della presenza  individuale. La  figura  viene  isolata

per vederla meglio, non viene separata dall’osservatore. Questo viaggio

che  inizia  con  le  figure  disposte  in  una  scena  sotto  il  loro  cielo  per

esempio in un dipinto del rinascimento si espone all’esterno del quadro

in Picasso che le fa giungere da quel fondo fino a toccare la nostra aria

sotto  il  nostro  cielo,  fino  a  farle  respirare  a  forza  il  nostro  ossigeno.

Nessuna  tortura ad un’artificialità è  tale,  e  l’Arte è  l’artificiale umano.

Ecco il viaggio che ha mosso verso l’esterno la scena, fino a Picasso, per

poi continuare in Bacon, equilibrando il rapporto dell’immagine con lo

spettatore in una sintetizzata presenza davanti a sé. Ora l’Arte cosa deve

fare?  Continuare  a  far  muovere  questo  viaggio  dell’immagine  in  una

continuazione di quella tradizione millenaria che ci nutre ancora.

Dove  l’Arte Concettuale è un’indagine,  la pittura risponde. La prima è

attesa,  la  seconda  è  azione.  Ognuno  di  noi  ha  preso  o  l’una  o  l’altra

strada: riconosciamo quale.

4 Comments To "Picasso a Palazzo Reale, Milano"

#1 Comment By Betty Fulgeri On 29 ottobre 2012 @ 11:46

Una buona mostra finalmente di interesse e caratura internazionale!

B. F.

#2 Comment By emidio de stefano On 29 ottobre 2012 @ 18:57

se uno non conosce Picasso, con questa recensione priva di contenuti
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informativi e tecnici,continuerà a non conoscerlo.

#3 Comment By Barbara Martusciello On 30 ottobre 2012 @ 08:09

Caro Emidio, siamo spiacenti dell’equivoco ma gli articoli di Jacopo

Ricciardi, che è un poeta e uno scrittore, non sono scritti divulgativi,

non hanno la forma della recensione ma sono incursioni dotte a tratti

liriche nella ricerca degli artisti dei quali egli di volta in volta tratta con

amore e competenza. Egli crea originali piccoli saggi, svela connubi

arditi e pertinenti, propone ricostruzioni di atmosfere e storie che

recano, naturalmente, contenuti di critica. Da questa sua visione, le

assicuro, si traggono tanti insegnamenti. Amiamo la “voce” narrante di

Ricciardi per questo suo essere “altra”…

Se desidera capire Picasso, vada a vedere la mostra, acquisti il catalogo

– e partecipi, se crede, a qualcuna delle nostre Conversazioni d’Arte, le

teniamo a Roma – e vi troverà tante delle sue risposte. Poi rilegga

questo articolo e scoprirà che contiene, “liofilizzato” e “poeticizzato” (mi

perdonerà il neologismo), tutto quello che lei cercava.

Cordiali saluti. Barbara Martusciello

#4 Comment By ghirba On 18 novembre 2012 @ 21:57

A me personalmente il tono della recensione piace.

Personalmente la mostra non mi ha entusiasmato: sì completa per la

cronologia dell’artista e alcune opere sono emozionanti, ma nel

complesso sono uscita un po delusa. Forse avevo troppe aspettative?

Comunque, se volete, qui trovate il mio personale commento alla

mostra: http://ghirba.blogspot.it/2012/11/picasso­palazzo­reale.html.

Premessa: qui non troverete una riflessione storica sul suo percorso

artistico, ma la diretta impressione ricevuta dalle sue opere durante la

mia visita.

http://ghirba.blogspot.it/2012/11/picasso-palazzo-reale.html
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AAF AFFORDABLE a Roma: come­cosa­
perché

di Paolo Di Pasquale | 28 ottobre 2012 | 415 lettori | 1 Comment

Come  abbiamo  già  rilevato  nel  nostro  precedente  articolo  su  AAF,

AFFORDABLE alla Pelanda­MACRO a Testaccio, una  tre­giorni

romana  (dal  26  al  28  ottobre  2012)  all’insegna  di  un’Arte

contemporanea  dalle  quotazioni minime  –  in  vendita  opere  da  100  a

5.000 euro – non sempre è errato il detto che “quel che costa poco vale

anche poco”. In questa kermesse che sbarca nella Capitale  , dopo aver

visitato 15 città in tutto il mondo – da Milano a Melbourne – con la sua

idea di arte democratica, alla portata di (quasi)    tutti, di capolavori  in

offerta non ne abbiamo trovati molti.

Il cursore diretto sulle immagini visualizzerà le didascalie; cliccare

sulle stesse per ingrandire.
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Anche se la mission portante dell’Art Fair è stimolante – un po’ simile a

quella che ha motivato la torinese The Others di Roberto Casiraghi

&  team ­, per via della    recessione e della  crisi dei Mercati  che hanno

riguardato  anche,  ovviamente,  l’Arte  più  attuale,  il  risultato  concreto

generale  non  ci  è  sembrato  granché.  Serve  veramente  al  mondo  del

contemporaneo  aprire  ad  ogni  attività  e  professionista  che  si  reputi

“gallerista”  e  “artista”?  Davvero  la  decorazione,  l’arredamento,  il

dopolavorismo  o  la  creatività  più  leggera  seppur  ben  confezionata

spacciati  come  Arte  non  danneggiano  l’Arte  stessa?  Questo  tripudio   

dell’equivoco, non  contribuisce a creare una confusione e un’aumento

della già scarsa comprensione dell’Arte da parte di quella società meno

attrezzata e abituata a essa?

Abbiamo notato che la maggior parte degli espositori non faceva parte

della  compagine  galleristica  accreditata:  ciò  potrebbe  essere

interessante  se  fosse un’occasione per avere una panoramica su  realtà

emergenti, off, da  conoscere e  rivalutare;  invece,  ci  è parso, piuttosto,

un’eterogeneo mix  molto  commerciale.  Senza  volersi  ergere  a  giudici

implacabili e un po’ snob, ma, piuttosto, sicuramente favorevoli a ogni

realtà  altra  e  a  produzioni  davvero  alternative,  crediamo  che  non

sempre l’apertura e l’accoglimento onnivoro, l’inclusione generalizzata

siano  una  pratica  positiva  per  i  Beni  Culturali  e  le Arti  visive;  ancora

meno  lo  è  nel  campo  del  Contemporaneo,  che  in  Italia  latita,  almeno

nella  sua  formalizzazione  più  innovativa  e  coraggiosa.    La  scelta  di

Affordable, quindi,  se poteva aprire a contesti  extra­Sistema più vitali

ed  essere  gradita  dai  neofiti,  dai  collezionisti  più  giovani  o  con meno

disponibilità  economiche,  avrebbe  dovuto  proporre  una  selezione  più

attenta e qualitativamente garantita.

Ovviamente,  qualche  eccezione  c’è  stata  e,  alla  fine,  sono  le  buone

vendite  in  Fiera  a  contare  in maniera  significativa.  La  scelta  del  tetto

massimo di quotazione, va  ribadito, è  stato  lungimirante e  il pubblico

ha  apprezzato,  testimoniandolo  con  una  movimentazione
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soddisfacente. Parola di galleristi.

Note  positive  ne  possiamo  trovare  sempre:  per  esempio,  una  è

l’aggregazione  di  un  popolo  dell’arte  anche  nuovo,  forse  occasionale,

diverso  da  quello  solito  (incluse  veline  e  stars  televisive  tanto  ben

documentate nei  reportage di Dagospia); un’altra è  la presenza, qua e

là, di opere, nomi, stands che non buttiamo giù dalla torre: le romane

Emmeotto, Mondo Bizzarro–  ben rappresentato da Obey in testa ­,

s.t., ovvero Senza Titolo, con la sua selezione fotografica originale come

lo è quella di Ilex; la Pack direttamente arrivata da Milano; le proposte

di Fondaco di Roma  in  team  con Orizzonti  di Ostuni,  con  i  piccoli

multipli  in  carta  e  gensonite  di  Castellani,  le  teche  evanescenti  sul

tema  dell’androgino  di  Iolanda  Spagno,  le  casette  sugli  alberi,

surreali  e  poetiche  di Maurizio  Parenti,  che  richiamano  Calvino,  i

collage  sulle  cassette  vintage  di  Francesco  Bancheri,  che  ci

auguriamo  per  la  sua  ricerca  non  siano  un’episodica  trovata,  le  foto

ammiccanti di Coccorese e quelle più ruvide di Luca Donnini; e poi

premiamo  la  galleria  Orizzonti,  quella  di  Catania,  con  la  sua

quadreria rarefatta, rigorosa, nella quale hanno spiccato le installazioni

minime di Daniele Alonge e le foto di Ruggero Rosfer; Bosi, ormai

traslocata da Roma a N. Y., la segnaliamo per la sua scelta di puntare in

massima  parte  su  artiste  donne  (Adriana  Amodei,  Beatrice

Scaccia, Marta Jovanovic).

Confermiamo  il  pasticcio  della  segnaletica  per  orientarsi  tra  i  box

espositivi  e la poca visibilità di quelli allocati nel corridoio finale della

sala­mattatoio  indicati  con  la  lettera  “G”,  assolutamente  sacrificati.

Strana l’assenza delle riviste   e dei Media di settore, eccezion fatta per

ART MAP.Tv, ottimo canale specializzato.

Un’opportunità  per  i  giovani  studenti  ha  rappresentato  MOVING

COLORS  BY  WINSOR  &  NEWTON  dove  cinque  artisti

dell’Accademia di Belle Arti di Roma sono stati protagonisti di una live
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performance  pittorica  per  realizzare  un’opera  su  tela  di  grande

dimensione  con  la  sola  tecnica  dell’olio  in  stick  extra  fine  Oilbar  di

Winsor & Newton.

Un po’ ingessata la street art imbrigliata in una scelta legale e portata

in una Fiera commerciale, con  SEZIONE AUREA che si è comunque

distinta  come  una  finestra  sulla  produzione  del  writing:  KayOne,

conosciuto  artista  della  scena milanese,  è  stato  impegnato  in  una  live

performance  nei  tre  giorni  romani  per  dar  corpo  a  un  pannello  (di  3

metri ×4) reso con i nuovi acrilici professionali Liquitex in spray.

Valido  il  progetto  I  LOVE  TECH,  curato  da  Emanuela  Nobile

Mino,  con  quattro  artisti  –  Marina  Paris,  Mariana  Ferratto,

Thorsten Kirchhoff, Nico Vascellari – che hanno realizzato opere

usando  l’analogica  Lomografy  riuscendo  a  superare  il  rischio  di

un’eccessiva consegna delle singole ricerche alle esigenze dello sponsor.

Per  vederci  meglio,  la  sera,  aggirata  la  totemica  opera­organismo  in

progress dei gemelli Doug and Mike Starn, ci siamo lasciati andare

a momenti  light  con  il  design  di  Marco  Lodola  (da  Palma  Arte,

Saliceto  di  Alseno,  PC,  e  dall’inglese  Amstel),  autore  di  momenti

luminosi immancabili in ogni fiera e in molte case.

1 Comment To "AAF AFFORDABLE a Roma: come­cosa­perché"

#1 Comment By Betty Fulgeri On 29 ottobre 2012 @ 11:45

Un articolo severo ma leggendo attentamente molto equilibrato. Dice

cose essenziali e tratta esattamente di quello che questa Fiera è stata:

confermo di essermi divertita ma in una “giostra” di opere leggere,

molto, troppo leggere…

Betty Fulgeri
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Salone dell’Editoria Sociale 2012. Una
domenica tra libri e dibattiti

di Giulia Gabriele | 28 ottobre 2012 | 320 lettori | 2 Comments

Dal 18 al 21 ottobre, a Roma, si è svolta  la quarta edizione del Salone

dell’Editoria  Sociale  dal  titolo  Le  Americhe  e  noi.  Dal  2011  questo

evento viene organizzato presso lo spazio di Porta Futuro (Testaccio),

che quest’anno ha ospitato 27 stand di editori da tutta Italia e, nelle sale

A e B, conferenze e presentazioni.

Il cursore diretto sulle immagini visualizzerà le didascalie; cliccare

sulle stesse per ingrandire.

Domenica  21  era  una  bella  giornata:  calda  ma  non  afosa,  luminosa,

tenace  nel  suo  non  voler  ancora  arrendersi  ai  vènti  autunnali.  Una

giornata così bella che molti romani, come mi diceva la radio in cuffia,

avevano deciso di andare al mare.  Io  invece alle 10.30 mi  trovavo (un

po’  in  ritardo)  in via Galvani  e di buon passo ne  raggiungevo  il  civico

http://www.artapartofculture.net/new/wp-content/uploads/2012/10/4_salone-editoria-sociale.jpg
http://www.artapartofculture.net/new/wp-content/uploads/2012/10/3_salone-editoria-sociale.jpg
http://www.artapartofculture.net/new/wp-content/uploads/2012/10/2_salone-editoria-sociale.jpg
http://www.artapartofculture.net/new/wp-content/uploads/2012/10/1_salone-editoria-sociale.jpg
http://www.artapartofculture.net/author/giulia_gabriele/
http://www.editoriasociale.info/
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108. Attraversate le due file di stand, ho raggiunto la sala B per seguire

il  primo  dei  due  incontri  ai  quali  ho  partecipato: Dibattito  sul  diritto

d’autore  alla  luce  delle  nuove  tecnologie  con  Paolo  Masini

(consigliere  di  Roma  Capitale),  Mara  Pantanella  (fondatrice  di

Officine Editoriali), Marco Sambruna (direttore operativo di Officine

Editoriali), Guido Scorza  (avvocato)  e Massimo Pulejo  (autore  di

Officine Editoriali).

Durante la prima parte della conferenza si è parlato di precariato (sotto

vari  aspetti)  e  del  progetto  di  Officine  Editoriali  che  pubblica  solo  e­

book e dà voce a chi fa (o ha fatto) i conti con la crisi, con in prima linea

la fondatrice della casa editrice che, donna ormai matura, ha subìto un

licenziamento e ha saputo però reinventarsi imprenditrice di se stessa.

Paolo Masini (in forza al PD) ha trattato l’aspetto politico e sociale del

precariato e segnalato l’iniziativa I libri? Spediamoli a scuola! che ha lo

scopo di « sostenere e consolidare la fornitura di  libri alle biblioteche

scolastiche del nostro Paese ». Marco Sambruna ha invece riassunto

il  catalogo  di  Officine  Editoriali,  mentre  Massimo  Pulejo  (classe

1992)  ha  introdotto  ai  presenti,  con  un  discorso  lucido  e  propositivo

(“bisogna avere coraggio”), il suo Numero tre.

Dunque,  ha  preso  la  parola  Guido  Scorza  e  sembrava  finalmente

arrivato  il momento di parlare di quello che era  in agenda. Sembrava,

appunto. Quel  che  si  è  detto,  in  realtà,  ha  riguardato  più  che  altro  le

grandi case editrici italiane che non supportano la distribuzione degli e­

book  in  libreria – attraverso  l’installazione, per esempio, di  totem che

permetterebbero ai clienti, in pochi click, di acquistare e scaricare sulle

loro chiavi USB l’e­book desiderato – e la SIAE che si mangia una parte

del  denaro  che  dovrebbero  dividersi  solo  editore  e  autore  (per  non

parlare dell’Iva al 21% sui libri digitali, quando su quelli cartacei è solo

al 4%). La soluzione? Liberalizzazione e Creative Commons.

Come avrà intuito chi su queste tematiche è un po’ più informato, nulla

http://www.officineditoriali.com/
http://www.ilibrispediamoliascuola.it/
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di nuovo all’orizzonte. Per carità, ben venga che se ne parli, anche fino

alla nausea, però ogni tanto un colpo di scena farebbe piacere… e forse,

in  effetti,  c’è  stato.  Ebbene,  non  si  è  detto  che  Internet  e  i  computer

sono “nuove tecnologie”: di solito viene ripetuto come fosse un mantra

e accade così spesso che ormai ho cominciato a chiedermi se, piuttosto,

non siano vecchi quelli che ne parlano…

Alle  12.30 circa – dopo una mini pausa pranzo – mi  sono  spostata  in

sala A per il secondo e ultimo dibattito della giornata: L’inchiesta come

un  romanzo.  Narrare  il  presente  con  Alessandro  Coppola

(ricercatore),  Alessandro  Dal  Lago  (sociologo),  Alessandro

Leogrande  (scrittore  e  giornalista),  Gabriela Wiener  (scrittrice  e

giornalista)  e  Nicola  Villa  (vice  direttore  della  rivista  Gli  Asini)  in

veste di moderatore.

Al centro dell’attenzione c’è stato il giornalismo narrativo, che affonda

le  sue  radici  nel  New  Journalism  –  termine  coniato,  nel  1973,  dal

giornalista  statunitense  Tom  Wolfe  –  che,  tra  gli  anni  ’60  e  ’70,

influenzò  il  giornalismo  internazionale  radicandosi  ed  evolvendosi

soprattutto  nelle  Americhe,  dove  oggi  già  si  parla  di  new  “New

Journalism”.

In  questo  “nuovo”  modo  di  descrivere  la  realtà  entra  in  gioco  l’Io

narrante, che va a scalzare dal suo piedistallo la Terza persona. L’autore

– erudito ma umile, che rivela il suo pensiero e si cala nelle situazioni di

cui  scrive  –  crea  una  forte  empatia  con  il  lettore,  che  riesce  a

interiorizzare  l’esperienza  narrata.  Avviene,  inoltre,  una  rivalutazione

delle  idee  del  giornalista  (da  sempre  costretto  a  nascondersi  tra  le

righe)  che  diventa  un  po’  romanziere  senza  mai,  però,  romanzare  la

realtà,  atto  che,  come  ci  ricorda  la  giornalista  peruviana  Gabriela

Wiener, equivarrebbe a mentire. Tutto questo scrivere in prima persona

–  scelta  stigmatizzata  a  lungo  (forse  ancora  oggi)  e  che  invece,

riassumendo un  concetto  di Alessandro Leogrande,  regala  chiarezza  e
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onestà al testo stesso – tutto questo immedesimarsi e raccontare di sé,

però, va tenuto sotto controllo per rispettare una dote fondamentale sia

per un giornalista sia per uno studioso sia per chiunque si approcci alla

narrazione della realtà: la distanza interpretativa.

In  Sudamerica  questa  forma  di  giornalismo  è  al  centro  di  un

grandissimo  interesse  ed  è  conosciuta  come crónica,  che  il messicano

Juan Villoro (voce autorevole in materia in quanto autore di crónicas

eccellenti)  –  ci  riporta  la  Wiener  –  ha  definito  un  “ornitorinco  della

prosa”: un ibrido tra letteratura e giornalismo, una strana creatura che

coniuga  gli  stili  narrativi  della  prima  con  il  rigore  investigativo  e

d’approfondimento del secondo.

Il giornalismo narrativo era già stato tema di una conferenza del Salone

dell’Editoria  Sociale  il  30  ottobre  2011  (Cronache  di  frontiera:  la

responsabilità di raccontare storie) e, il 30 settembre 2011, del Festival

di giornalismo “Internazionale a Ferrara” con Cronache dal continente

che non c’è, segno che in Italia incuriosisce e piace anche se, purtroppo,

non  ha  preso  piede  come  oltreoceano.  Ma  la  speranza  è  l’ultima  a

morire…

Nota  a  piè  di  pagina.  Secondo  alcuni  rumors  e  la  mia  personale

esperienza,  quest’anno  il  Salone  non  è  stato  largamente  frequentato.

Peccato,  perché  se  la  piccola  e  media  editoria  ha  già  un  impatto

mediatico minore (fortunatamente la fiera romana Più Libri Più Liberi

è  stata  riconfermata,  altrimenti  avrebbe  perso  una  vetrina  vitale),

figuriamoci quella ancora più di nicchia dedicata alle tematiche sociali a

tutto tondo (dal problema mafia all’incontro con l’altro passando per la

scoperta  di  nuove  frontiere  –  personali,  globali,  geografiche  ecc.  –  e

molto, molto altro) e che invece nasconde tante piccole perle.

 

http://www.piulibripiuliberi.it/
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2 Comments To "Salone dell’Editoria Sociale 2012. Una domenica tra libri e dibattiti"

#1 Comment By Mara pantanella On 29 ottobre 2012 @ 14:48

Salve Giulia

innanzitutto grazie per aver scritto di noi. Il tuo articolo mi è piaciuto

molto e hai ragione quando dici che l’intervento di Guido Scorza si è

discostato dalla tematica principale e che doveva essere la linea guida

dell’intervento e che io stessa avevo tracciato. Non posso poi obbligare

anche perché, fidandomi molto del relatore, avevo invitato anche ad

andare a braccio. Però si è parlato molto del ritardo del nostro Paese sul

tema digitale che, se vuoi, porta con sé anche ritardi sull’adeguamento

dei diritti d’autore. Era questo il tema da centrare. E quello sulle case

editrici era proprio un voler mettere anche l’accento sul ritardo stesso

del mercato digitale dovuto ai colossi del settore, purtroppo. Penso

tuttavia che Guido Scorza vale sempre la pena di essere ascoltato. Se

fossi intervenuta sarebbe stato meglio. Forse avremmo avuto il “colpo

di scena” anche perché abbiamo terminato con dieci minuti di anticipo.

Peccato! Grazie per le parole che hai avuto per Massimo Pulejo, autore

promettente e giovane di talento di Officine Editoriali. Se ti va, leggiti il

suo ebook Numero tre. Lo trovi sul nostro sito

http://www.officineditoriali.com.

Grazie ancora e un saluto.

#2 Comment By Giulia Gabriele On 29 ottobre 2012 @ 20:41

Gentile Mara,

intanto grazie dei complimenti, davvero. Sono d’accordo con Lei: vale

sempre la pena sentir parlare persone come il dottor Scorza. Il fatto che,

poi, ci si sia soffermati meno sul diritto d’autore, non significa che il

dibattito sia stato di qualità inferiore o inutile. Tutt’altro.

Semplicemente non era quello l’argomento principale.

http://www.officineditoriali.com/
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In bocca al lupo e buon lavoro,

Giulia.

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

URL articolo: http://www.artapartofculture.net/2012/10/28/salone­delleditoria­sociale­

2012­una­domenica­tra­libri­e­dibattiti/

Clicca questo link per stampare
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Vetrinale, a Roma l’arte si mostra ovunque.
Intervista all’ideatrice Simona Ventullo e a

Giuliana Bottino di LOL
di Barbara Martusciello | 28 ottobre 2012 | 328 lettori | 1 Comment

Simona  Ventullo  è  un  avvocato  con  un  notevole  curriculum  alle

spalle. Si è occupata di Penale seguendo anche l’area dei collaboratori di

giustizia;  ha  guadagnato  tanto,  ha  viaggiato  e,  conoscendo  tutti  come

funzionano,  nel  nostro Paese,  le  cose  legate  all’ambito  della Giustizia,

forse si è anche affaticata molto. Ha comunque strutturato la sua vita su

un’impostazione  di  concretezza,  serietà,  stabilità.  Ma  è  sempre  stata

intellettualmente curiosa e il versante professionale in cui operava non

le  è,  ad  un  certo  punto,  bastato  più.  Ha  ricercato  nuovi  stimoli  che

l’hanno  portata  via  via  –  dopo  un’importante  esperienza  nella

consulenza  Anti­trust  –  verso  le  arti  visive:  una  complessa  realtà  che

l’intrigava “perché essendo stata molto razionale e controllante l’avevo

sempre  temuta  ed  evitata  …”.  Ha  quindi  deciso,  a  un  certo  punto  di

questo nuovo percorso che è  stato anche di vita – quando è diventata

mamma – di mettersi in gioco proprio laddove la sua curiosità l’aveva

orientata.  Così  è  nata  Vetrinale,  Contemporary  Art  In

Extraordinary  Shops.  L’iniziativa  –  svoltasi  dal  27  ottobre  ed  in

corso  sino  al  3  novembre  2012  –  ha  portato  quadri,  video,  sculture,

installazioni, foto nei negozi della Capitale in un modo non nuovissimo

ma  da  tempo  non  riproposto  con  questa  progettualità  strategica  e

chiara.

Il cursore diretto sulle immagini visualizzerà le didascalie; cliccare

sulle stesse per ingrandire.

http://www.artapartofculture.net/author/barbara/
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L’uso di esporre arte nei luoghi non canonici, quindi il Fuori­Circuito

– titolo di una rassegna che divenne cult negli anni 1993­94 organizzata

all’allora tempio del jazz e del blues, il Caffè Latino di Roma –  che pure

ha  da  sempre  espresso  la  forza  espositiva  nella  sua  atipicità,  tornò  in

auge  negli  anni  ’90  a  Roma  e  via  via  si  è  episodicamente  rivisto  in

differenti declinazioni, con più o meno fortuna, con maggiore o minore

qualità nella selezione degli addetti­ai­lavori e degli artisti autori delle

opere prescelte.

Abbiamo  incontrato  Simona  da  LOL,  un  bel  negozio  in  Piazza  degli

Zingari  11    e  caratterizzato  da  una  serie  di  progetti  culturali  che  si

affiancano  alla  sua  funzione  di  show­room  dello  shopping  grazie  alla

cura  di  Giuliana  Bottino.  Conversiamo  pertanto  con  entrambe,

iniziando dalla Ventullo.

Simona,  abbiamo  riassunto  brevemente  un  po’  chi  sei;  ora

raccontaci  come  nasce  il  tuo  desiderio  di  confrontarti  con

http://www.artapartofculture.net/new/wp-content/uploads/2012/10/Vetrinale-Roma-Daniele-Villa-Aleksander-Caric-Zar-SYNCHRONOTOPY-live-collage-show.jpg
http://www.artapartofculture.net/new/wp-content/uploads/2012/10/Vetrinale-Rma-Roxy-IntheboxThe-soul-has-bandaged-moments-BeCool-via-del-Leone-10.jpg
http://www.artapartofculture.net/new/wp-content/uploads/2012/10/Schermata-2012-10-24-a-17.4.jpg
http://www.artapartofculture.net/new/wp-content/uploads/2012/10/Vetrinale-Roma-2012.jpg
http://www.artapartofculture.net/new/wp-content/uploads/2012/10/Vetrinale-Roma-cover-dellinvito-e-del-pieghevole-edizione-2012.jpg
http://www.artapartofculture.net/new/wp-content/uploads/2012/10/Vetrinale-Roma-cover-del-Festival-2012.jpg
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l’Arte visiva. Oltre a quello che ci hai detto poco prima e che

desideravi approfondirla, c’è altro?

“Beh, posso aggiungere ribadendo che questo mio interesse nasce in

maniera  molto  spontanea  e  vivace,  quasi  casualmente  e  passa

attraverso strani percorsi…”

…come la tua propensione per le passeggiate e i negozi…

“Sì. Io ho sempre amato andare per negozi. Prima non avevo tempo,

poi  un  po’  con  il  cambiamento  professionale,  un  po’  con  la

maternità, sono riuscita  a dedicare più spazio a me stessa e a quello

che mi  piaceva… Non  sono  una  fashion­victim ma mi  intrigano  i

luoghi, la moda, i vestiti, mi interessa scoprire le cose, le persone e

individuare  realtà  dove  si  può  trascorrere  del  tempo  in  maniera

piacevole,  bene,  tra  prodotti  artigianali,  creatività,  la  cura  del

particolare così come del cliente…”

Così idei NegOziando, una guida in due volumi sui negozi che

hai testato direttamente ritenendoli di qualità…

“Sì,  senza  guardare  alle  griffe,  ai  grandi  esercizi  commerciali  ma

anche e  soprattutto alle atmosfere di questi negozi più piccoli, più

rari, che ho scovato passeggiando tra le strade di Roma o Milano…”

A Roma ti sei concentrata nei dodici quadranti urbani Ghetto,

Navona­Pantheon,  Tridente,  Monti­Esquilino,  Parioli,

Pigneto,  Prati,  San  Giovanni,  San  Lorenzo,  Testaccio,

Trastevere  e  Trieste­Salario  a  Roma  hai  poi  organizzato

Vetrinale…

“La  Capitale  più  di  ogni  altra  città,  con  il  suo  Centro  storico,  le

strade piene di storia, i vicoli mi ha suggerito una nuova idea… Ad

ogni  angolo  qui  ancora  puoi  trovare  un  negozietto  particolare,  un

laboratorio, delle persone competenti che creano prodotti sulla base
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della specialità, della competenza…; dalla Guida è un po’ nata una

nuova pensata…; mi avevano colpita , in questi negozi che visitavo,

anche  le  locations  gli  spazi  che  sembravano  già  conformati  per

ospitare qualche altra cosa bella… l’Arte.”.

Questo,  semplicemente  è  stato  il  passaggio  da  questo

all’impegno attivo nel capo, con Vetrinale? Cosa ti ha attratto

più di tutto, dell’Arte…

“Gli  artisti.  Dico  la  verità:  mi  hanno  stupito  e  affascinato  il  loro

coraggio  di  fare  quello  che  ritengono  giusto  per  loro,  urgente,

necessario,  senza  pensare  troppo  a  pianificare  la  loro  scelta,  a

preoccuparsi di organizzare nel dettaglio la loro vita. Io che venivo

da  scelte  sempre  tanto  razionali  ma  che  avevo  evidentemente

un’indole  più  libera,  li  ho  sempre  ammirati  e  desideravo  quindi

conoscerli…”

Giuliana Bottino interviene e ci dice:

“Sai,  chi  guarda  da  lontano  questo  mondo  e  ha  voglia  di

approfondirlo, trova tanta facilità nel farlo, l’approccio è diretto; se

una persona vuole entrare nell’ambiente culturale e dell’arte, non ha

difficoltà  a  farlo  perché  l’accoglimento  è  massimo,  ci  sono  meno

sovrastrutture o limiti rispetto ad altri ambiti… Poi, il compagno di

Simona  è  un magnifico  filmaker,  Pietro Reggiani  (n.  d.  R.:  tra

l’altro  vincitore  nel  1998  del  Nastro  d’Argento  per  la  migliore

produzione  per  Asino  chi  legge),  quindi  fa  parte  di  una  scena

assolutamente  affine  quando  non  sovrapposta  a  quella  dell’Arte

contemporanea…”

Le fa eco Simona:

“E’ vero; lui è l’intellettuale di famiglia! Accanto a lui si sono chiariti

i miei nuovi interessi; via via mi sono trovata alle inaugurazioni, poi

a qualche drink, una cena, alcune frequentazioni, amici degli amici
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e così via…”

Il  tuo viaggio iniziatico ha quindi  avuto una partenza  easy,

dolce, spontanea…

“E’  vero,  easy,  dolce  e  spontanea… Ho  quindi  conosciuto  Cecilia

Casorati  ed è  scoccata  la  scintilla. Ognuno deve  fare  ciò  che  sa  e

che può,  io non sono un Critico e un Curatore, quindi Cecilia mi è

sembrata la persona giusta che mancava alla concretizzazione della

mia  idea;  è  una  donna  schietta,  una  persona  diretta,  ci  siamo

trovate  subito;  abbiamo  quindi  optato  per  una  scelta  pluri­

generazionale  coinvolgendo  altri  addetti­ai­lavori    –  Micol  Di

Veroli e Yuri Elena – e il progetto Vetrinale si è edificato…”

Hai quindi pensato di  invitare artisti che fossero disposti ad

esibire le proprie opere non in gallerie o musei ma nei negozi,

nelle loro vetrine, negli scaffali, negli spazi dello show­room

dando vita a una specie di festa della transumanza, visto che

hai individuato luoghi adatti in ogni zona di Roma…

“…  più  concentrati  per  questione  di  comodità  nel  Centro  Storico,

che a Roma è ampio, ramificato…”

E LOL, questo negozio a Monti dove è proposto Trevisani?

“LOL  è  stato  perfetto  anche  perché  c’era  Giuliana,  una

professionista del settore culturale e dell’Arte che aveva già aperto

LOL a questi input…”

Precisa la Bottino:

“Il proprietario è una persona sensibile e già aperta all’Arte; Fabio

Cosentini  lo era già prima che arrivassi  io, ma certamente ora  la

presenza dell’Arte è diventata una modalità più fidelizzata. E’ utile

anche dal punto di vista critico, non solo commerciale, vedere come
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funziona  qui  questa  contaminazione…  e  vederla  ampliata  con

Vetrinale…”

E negli altri posti?, chiedo a Simona…

“Negli  altri  posti  la  mia  proposta  è  piaciuta  ed  è  stata

accolta.  Hanno  aderito  B,  Be  Cool,  Dé.Dé  Maison,  Degli

Effetti, Dop, Dorda’s Flowers, Edo City Phanteon, Edocity

Monti, Laura Tonatto, Le Gallinelle/Abito, Loco, Mcqueen,

Mia,  Michele  Di  Loco,  Nia,  Nora  P,  Nuyorica,  Osklen,

Scapa, Spazioespanso e ovviamente Lol. Tutto è avvenuto anche

in  questo  caso  in  maniera  naturale  –  vedi  che  è  una  parola  che

ritorna  spesso  ­,  forse  perché  a  parlare  c’ero  io,  una      come  loro,

incuriosita  ma  senza  essere  uno  Storico,  un  gallerista,    ma  una

persona  che  semplicemente  aveva  individuato  la  possibilità  di  un

incontro  con  l’entusiasmo  di  chi  aveva  intuito  la  possibilità  di

affinità e di un’avventura positiva...”

E non pensi di diventarlo, Gallerista, o Curatore?

“Mi  piace  fare  come  sto  facendo,  appoggiandomi  a  chi  lo  è  già,

Critico  e Curatore… Mi continua a coinvolgere ciò che mi piace, le

persone,  le  cose  che  nascono,  i  progetti  che  prendono  forma

rendendo  visibile  la  creatività,  l’arte,  i  rapporti  tra  contesti  solo

apparentemente diversi…”

Non  pensi  che  questa  proposta  possa  esporre  l’Arte  a  una

fruizione superficiale da parte del pubblico dello shopping, a

fraintendere la concettualità dell’opera e a cercarne, semmai,

solo  la  sua parte estetica, disinteressandosi alla complessità

che c’è dietro, dentro la ricerca di un artista?

“Non credo, anzi penso che questo sia semmai una possibilità in più

perché  in  un  Museo  o  in  una  Galleria  ci  devi  andare,  qui  puoi

incontrare  l’arte  in  modo  più  diretto,  meravigliandosi  di  questo
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incontro… forse con meno aspettative e atteggiamenti prevenuti…”

La  tua  formazione  da  avvocato  ti  ha  aiutata  a  capire  le

persone,  sia  gli  artisti,  sia  i  responsabili  delle  attività

commerciali  ma  anche  i  clienti  dei  negozi…;  ti  è  servita    a

prevenire le loro eventuali perplessità?

“Forse,  ma  ti  ripeto:  tutto  si  è  svolto  in  maniera  così  semplice  e

immediata che non ho pensato a questo, ho solo fatto…”

Hai fatto bene,  data  la  selezione di  artisti  che  si  è  orientata

verso nomi giovani accanto a quelli più accreditati, tra l’altro

accolti già nel Sistema consueto dell’Arte… E’ una buona lista,

eterogenea…”

“E’ vero, ci sono artisti differenti perché diversi sono i Critici che li

hanno  proposti;  Canedicoda,  Franco  Ariaudo,  Elena

Bellantoni,  Riccardo  Benassi,  Zaelia  Bishop,  Aleksandar

Caric  Zar,  Dario  D’Aronco,  Marta  De  Pascalis,  Rä  Di

Martino,  Eva  Gerd,  Silvia  Giambrone,  Nicoletta  Grasso,

Roxy  In  the  box,  Donatella  Landi,  Luciano  Maggiore,

Enrico  Malatesta,  Liliana  Moro,  Chiara  Mu,  Matteo

Nasini,  Valentina  Noferini,  Luna  Paese,  Gioacchino

Pontrelli,  Luca  Pucci,  Roberto  Pugliese,  Marta  Roberti,

Caterina Silva, Donatella Spaziani, Luca Trevisani, Cesare

Viel, Daniele Villa  fanno  parte  di  una mappatura  di  quanto  di

più interessante c’è nelle arti visive…”

…e  di  quello  che  non  si  è  formalizzato,  scegliendo  cioè  di

aderire  a  questa  specie  di  Festivale  esponendo    fuori  da  un

contesto consueto, come dicevamo…

“Sì, gli artisti sono stati tutto molto generosi…”

Risponde anche Giuliana Bottino:
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“E’  vero  ma  è  una  sfida  che  gli  artisti  accettano  perché  è

un’opportunità.  Mi  riallaccio  alla  tua  domanda  di  prima:  è

interessante  vedere  come  l’opera  si  arricchisca  di  significati  altri

confrontandosi  in  luoghi  diversi  da    quelli  più  loro  cioè

normalmente frequentati ed è ancora più interessante constatare il

corto circuito che ne deriva… E’ un modo per dire “hei, sono parte

della vita, del tuo mondo”, anche se poi la gente non sempre lo sa,

quindi  se  ne  riesce  a  rendere  conto  proprio  attraverso  questo

incontro casuale e fortissimo…”

Per  esempio  come  è  avvenuto  con  l’opera  di  Trevisani  da

LOL?

Risponde ancora Giuliana:

“Sì,  Il  Gorgo  è  una  video­installazione  che  tratta  di  lotta  con  il

disequilibrio, forse di stadi di definizione. Un argomento non facile,

come ci dice questo importante artista veronese che vive tra l’Italia

e Berlino: “Di certo la salvezza non è nella forma chiusa delle cose.

Dobbiamo arrenderci al logorio delle cose. È meglio dimenticarsi i

confini  tra  le  singole  opere,  come  i  confini  tra  i  singoli  pensieri,

non esistono più immagini, ma solo catene di immagini”.

Eppure i clienti del negozio, il pubblico, apprezza anche forse

per questa apparentemente fortuita relazione…, chissà…”

Ripeterete questa scommessa?

“Perché no?”

Anche a Milano?

“La Capitale  è  più  adatta,  è  una  città  con meno  schemi  e  schermi

mentali,  sembra  rispondere  meglio  a  queste  commistioni;  quindi

sicuramente Roma, ma poi chi lo sa…?”

Info e programma qui: www.vetrinale.com/.
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1 Comment To "Vetrinale, a Roma l’arte si mostra ovunque. Intervista all’ideatrice Simona

Ventullo e a Giuliana Bottino di LOL"

#1 Comment By giù piacentini On 29 ottobre 2012 @ 11:00

Il percorso è ancora aperto e non esaurito ma, fin dove ho visitato, ho

visto opere splendide (tranne una assai trascurabile).

Una media notevole. Complimenti sinceri all’arte e chi gli lavora

intorno, negozianti compresi.

Il segreto della riuscita?

Le persone si salutano, si parla e si dimentica la spocchia (o la freddezza

asettica) dei galleristi.

Mettersi in situ in gioco.
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La mostra che non ho visto #1.
Presentazione

di Ganni Piacentini | 30 ottobre 2012 | 447 lettori | 4 Comments

La mostra che non ho visto

è  una  rubrica  che  propone

racconti  di  esperienze

individuali  d’artista  intorno  ad

un  evento  d’arte  cui  non  si  è

assistito.  Vi  si  rievoca  una

mostra  persa.  Persa  perché  la

si  ignorava  o  perché  giudicata

al  momento  non  importante  o

perché irraggiungibile o perché

avvenuta  prima  che  potesse

destare  interesse  oppure  per  semplice  indolenza.  Accade  che  eventi

espositivi  non  visti  (e  proprio  solo  per  questo)  possano  assumere,

nell’immaginario di ciascun recensore e nella sua riflessione, un ruolo

nella costruzione della propria personalità creativa.

Ogni settimana verrà ospitato nella rubrica un ricordo di ciò che non è

stato visto in prima persona e che invece, attraverso percorsi  indiretti,

si  è  fatto  strada  nella  propria  vita.  Raccontato  da  amici  e  conoscenti,

letto  su  pubblicazioni,  trasmesso  in  qualche  programma,  riportato,  in

qualche modo  tradotto,  cercato  e  ricostruito  dalle  sue  tracce,  l’evento

deve essere risultato determinante. Amplificato proprio per non averne

fatto  esperienza  diretta,  dev’essere  diventato  un  riferimento

indispensabile,  uno  spartiacque,  una  pietra  miliare,  uno  snodo

http://www.artapartofculture.net/new/wp-content/uploads/2012/10/Gianni-Piacentini.jpg
http://www.artapartofculture.net/author/gianni_piacentini/
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ineliminabile su cui ci si è dovuti informare, di cui si è chiesto in giro e

di  cui  forse  ancora,  attraverso  quanto  si  andrà  annotando,  si  vuol

chiedere  ai  lettori…  Un’assenza  tanto  magnifica  insomma,  quella

dell’evento  d’arte  perduto  di  cui  raccontare,  da  riuscire  a  poggiarci  le

proprie  ipotesi sull’oggi, e  tanto unica, questa stessa assenza, da poter

illuminare,  in  certi  casi,  le  fondamenta  stesse  del  proprio  pensare.

Basterebbe comunque molto meno: il solo prefigurare, quest’esperienza

assente, una qualche visione, un’immagine o un luogo compiutamente

realizzati.  Non  si  esclude  però  (sta  agli  autori  la  scelta)  che  l’”evento

mancato”  oggetto  di  questa  rubrica,  data  la  continua  elaborazione

compiuta intorno ad esso, possa essere stato arricchito a tal punto, con

l’ausilio della memoria propria e altrui, da avere ormai  la dimensione,

l’impalpabilità  o  la  consistenza  difforme  di  un  sogno.  Questa  rubrica

celebra quindi, del passato pubblico e privato, ciò che fonda il presente.

Una  rubrica  che,  se  fa  riemergere  ricordi  e  storie,  in  realtà  intende

animare e motivare l’agire presente (almeno degli autori).

Dell’arte si deve far esperienza diretta. Succede però che molta della sua

conoscenza  passi  per  la  narrazione  che  se  ne  fa.  L’arte  è  gravida  non

solo nel suo immediato riconoscimento ma anche nella lenta emersione

che  il  tempo  le  permette. Non  è  raro  dunque  che mostre  del  passato,

quantomeno  nel  vissuto  di  alcuni,  competano  con  quelle

contemporanee:  l’arte  infatti emerge ma riemerge pure, come vuole  la

formula  della  little  bit  of  history  repeated….  Accogliere  eventi  del

proprio  patrimonio  culturale,  attraverso  una  piccola  testimonianza,

serve dunque a ricomporre alcune traiettorie lanciate in aria da qualche

parte  e  apparentemente  disperse.  Traiettorie  e  indizi  che,  attraverso

queste  pagine,  desideriamo  centrino,  o  almeno  prospettino,  nuovi

obiettivi.  Le  mostre  non  viste  contribuiscono  a  ricomporre  tasselli

mancanti  di  cui  non  bisogna  ignorare  l’importanza.  Altrimenti  o  la

memoria le ha smarrite, o non se ne è compiutamente colto il valore che

pure qualcun altro gli può placidamente attribuire.
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Questa rubrica intende essere un boomerang che si vuole far lanciare e

roteare,  senza  nascondersi  che  qualche  volta,  per  l’onere  che  chiede,

qualcuno  potrà  intenderla  come  un  vecchio  specchio  incrinato  che  si

riesce a malapena a ripulire.

Qualche annotazione marginale.

Nel momento in cui si dà avvio a questa pagina non se ne definiscono

indirizzi,  confini  e  riferimenti.  Sta  al  lettore  riscontrare  una  qualche

possibile rete di rimandi e un risultato d’insieme nell’avvicendarsi delle

partecipazioni.

Sembra poi opportuno sottolineare che queste righe sono dedicate alle

mostre, vale a dire ai “contenitori” delle singole opere. Si riconosce con

ciò che la cultura del visivo passa per le sue scadenze espositive, i suoi

atti pubblici, le sue occasioni progettuali. Le mostre costituiscono infatti

delle  architetture  o  spazi  definiti,  vale  a  dire  dei  campi  d’intervento

mirato  in  cui  si mette  a  fuoco quanto urge all’artista  (e, ma di questo

non ci si occupa direttamente, all’eventuale curatore e/o al gallerista).

Questa  rubrica  presenta  testimoni  privilegiati,  gli  artisti  visivi  stessi,

che  si  avvalgono  della  propria  competenza  individuale  e  di  una

visionaria  lingua  parlata  dell’arte.  Si  porge  volentieri  loro

emblematicamente l’occasione d’essere voce solista. Questo pare già un

bell’obbiettivo.

Chi  da  artista  si  rapporta  al  visivo  idealmente  apre  e  non  limita  le

interpretazioni. Anche proponendo la sua personale visione del mondo,

non  la  circoscrive  ad  una  singola  prospettiva  interpretativa.  Ciò

premesso, nel confronto scritto, conserverà forse silenzi e sottintesi che,

data  la  brevità  dei  testi,  ci  si  augura  il  lettore  voglia  a  sua  volta

rintracciare e integrare: quest’approfondimento farà parte della sfida.

Scrivere della realtà, dei fatti accaduti, seppure NON VISTI, è ben altra

questione  che  scrivere  di  cose  NON  ACCADUTE.  Ma,  almeno  per
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suggerire  le potenzialità dell’immaginazione,  che hanno anche  indotto

ad  evitare  di  inserire  illustrazioni  nella  rubrica,  si  salutano  e

ringraziano  gli  amici  e  i  maestri  che  parteciperanno  con  un

componimento del labirintico Borges.

The Unending Gift

Un pittore ci promise un quadro.

Ora,  in  New  England,  ho  saputo  che  è  morto.  Ho  sentito,

come altre volte, la tristezza di comprendere che siamo come

un sogno. Ho pensato all’uomo e al quadro perduti.

(Solo gli dei possono promettere, perché sono immortali).

Ho pensato al luogo prefissato che la tela non occuperà.

Ho pensato poi: se fosse stata lì, sarebbe col tempo una cosa

in più, una cosa, una delle vanità o delle abitudini della casa;

ora  è  illimitata,  incessante,  capace  di  qualunque  forma  e

qualunque colore e non vincolata ad alcuno.

Esiste, in qualche modo. Vivrà e crescerà come una musica e

starà con me fino alla fine. Grazie, Jorge Larco.

(Anche  gli  uomini  possono  promettere,  perché  nella

promessa è qualcosa d’immortale).

Jorge Luis Borges

 

4 Comments To "La mostra che non ho visto #1. Presentazione"

#1 Comment By Betty Fulgeri On 5 novembre 2012 @ 10:51

un’idea molto arguta, è e saranno letture intriganti. Vi faccio i miei

complimenti!

#2 Comment By alessio fralleone On 9 novembre 2012 @ 12:44
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attendo curioso di allargare i miei orizzonti tramite le riemersioni.

buon lavoro

#3 Comment By ida gerosa On 11 novembre 2012 @ 12:42

Che idea affascinante. Solo una persona creativa poteva averla. Sembra

che il mondo si allarghi …

#4 Comment By D.F.N. On 14 novembre 2012 @ 16:04

leggendo i risultati vi faccio i complimenti per l’idea geniale e i testi

avvincenti che sono anche piccoli saggi di storia delle arti visive e non

solo|||
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La mostra che non ho visto #2. Giuseppe
Salvatori

di Ganni Piacentini | 30 ottobre 2012 | 557 lettori | 2 Comments

Una mostra vista dentro:

Giuseppe  Salvatori,  giugno

2012

Premessa

Il  fatto  che  ripetutamente,  in

famiglia,  abbia  proposto  un

fine  settimana  a  Forlì  in

occasione della mostra dedicata a Wildt (Adolfo Wildt, L’anima e le

forme, Musei di San Domenico) e che per diversi motivi questo non si

sia realizzato, non mi assolve affatto, anzi, e senza appello, mi condanna

alla pena del rimorso, quella inflitta ai cattivi amanti.

E  certo  non  sarà  questo  mio  breve  testo  a  riabilitarmi,  ma  ve  lo

propongo  con  la  speranza  che  una  mostra  tanto  intelligente  quanto

insolita, sia a breve ospitata in altre sedi.

«Tutto  è  nulla  al  mondo,  anche  la  mia  disperazione,  della

quale  ogni  uomo anche  savio, ma più  tranquillo,  e  io  stesso

certamente,  in  un’ora  più  quieta  conoscerò  la  vanità  e

l’irragionevolezza  e  l’immaginario. Misero me,  è  vano,  è  un

nulla anche questo mio dolore, che in un certo tempo passerà

e  s’annullerà,  lasciandomi  in  un  vòto  universale  e  in

un’indolenza terribile che mi farà incapace anche di dolermi».

(Giacomo  Leopardi  in  Pensieri  di  varia  filosofia  e  di  bella

http://www.artapartofculture.net/new/wp-content/uploads/2012/10/Giuseppe-Salvatori.jpg
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letteratura).

Un autore originale: la prova provata d’una materia del dolore, e il cui

divenire  è  il  contenuto  stesso  del  vedere.  Le  orbite  vuote  che

contemplano  il  nulla,  da  quello  stesso  buio  che  è  l’infiammarsi  della

materia  e  del  suo  disegno.  L’amor  passione  del  Barocco,  il  curvare

difficile della  linea, raggio di prospettive invisibili  in orizzonti tracciati

dal dominio del rimosso, e ancora il racconto d’un tempo già fossile del

suo presente. Ma anche un congedo esibito nell’esalazione del respiro: il

rantolo  inudibile di una  forma  còlta nella  trasfigurazione della morte,

nel blocco della macchina umana.

Non c’è vita accanto, non c’è vita dentro, ma la testimonianza esemplare

della  carezza  del  trascorso:  la  levigatura  mirabile  e  lo  scavo  abusato

dalla consuetudine del vivere. Come per il San Francesco, memore di se

stesso, svuotato dell’anima e ritratto nello sforzo di una parola inibita: il

santo  reso  folle  dalla  vertigine  del  creato.  Coraggioso  sfregio  di  un

immaginario  collettivo,  che  solo  adesso,  con  il  sogno  restituito  allo

scandalo  del  marmo,  alla  piega  livida  del  fregio,  può  sapere  del

fallimento, di un patire senza fine.

La materia dell’artigiano amante, del dannato alla visione vera dei corpi

e  delle  articolazioni  possenti  in  straziate  e  sofferte  posture:  ultimo

ritratto possibile della condizione umana.

Un bisogno di plasticità che si accordi all’aria, nello spazio che occupa il

suono  sordo  di  una  materia  incrinata:  la  smorfia  del  tenere  in  sè  il

mostro, il pazzo che morde da dentro senza mai saziarsi. Come Prigioni

troppo emerse dall’opera dello  scalpello  e  troppo esposte  al  sacrificio:

portatori di un fuoco di cera inconsumabile.

Figure  d’una  fiaba  coltissima  e  oscura,  dalla  trama  inconfessabile:

vittime  e  artefici  di  arcani  incantesimi,  come  in  eterna  attesa  della

formula  del  risveglio.  E  io  stesso  mi  proverei  col  bacio  a  ridestare
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almeno  una  delle  sue  dolcissime  dormienti  e  apprendere  da  lei  l’arte

difficile del riposo.

2 Comments To "La mostra che non ho visto #2. Giuseppe Salvatori"

#1 Comment By Betty Fulgeri On 5 novembre 2012 @ 10:53

Questa Rubrica è un’idea geniale: sono già e saranno letture intense,

intriganti, per entrare meglio nel mondo poetico e delle idee di un

artista e attraverso lui nel contesto stratificato dell’Arte. Vi faccio da

Zurigo i miei complimenti!

#2 Comment By D.F.N. On 14 novembre 2012 @ 16:03

sfuggente ma bello!
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Sissi, un viaggio in un Volume interno
carico di citazioni

di Barbara Martusciello | 30 ottobre 2012 | 335 lettori | No Comments

La  mostra  di  Sissi  dal  titolo

Volume  interno,  gioca  sia

con  il  nome  dello  spazio  che

accoglie  l’opera  –  la

Fondazione

romana  Volume!  ­,  sia  con

quello  che  l’esposizione­

ambientazione  analizza:

l’anatomia umana.

Questa  capitolina  è  la  seconda

tappa  di  un  percorso  che  Sissi

ha  iniziato  con  Anatomia

Parallela I e che approfondisce

e  restituisce  un  campionario

anatomico  che  l’artista  mette

insieme  e  che,  in  questo  caso,  non  è  più  solo  da  ammirare  ma  da

verificare  –  anche  fisicamente  –  perché  il  pubblico,  da  spettatore,  si

può  fare  attore  di  un  viaggio  dentro  il  corpo  umano,  quasi  come  nel

famoso vecchio  film Viaggio  allucinante  (Fantastic Voyage)  del  1966

diretto  da  Richard  Fleischer  e  scritto  da  Isaac  Asimov  ma  passando

attraverso  la  storia  dell’arte,  quindi  incontrando  il  laboratorio  di

Leonardo  da  Vinci  con  le  pareti  piene  dei  suoi  studi  su  dissezioni  e

dettagli anatomici…

http://www.artapartofculture.net/new/wp-content/uploads/2012/10/foto-esclusive-montaggio-mostra-Sissi-a-Volume-n-14_-ph-Guido-Laudani1.jpg
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I fogli di Sissi, pieni di figurazioni essenziali, rese con pochi colori, belle

senza volerlo essere, ci portano dentro antri (s)conosciuti ai più, in una

metaforica  transumanza  dentro  se  stessi  –  come  ha  sperimentato  in

prima persona l’artista, con un’agire introspettivo – per una mappatura

che  parte  dal  corpo  fisico  per  giungere  a  parlarci  di  identità,

emozionalità, interiorità; toccheremo così con mano, tramite pagine su

pagine,  quello  che  mirabilmente  ha  scritto  M.  Bloch  e  che  citiamo

perché  sembra  tagliato  apposta  per  questa mostra,  e  cioè  che  “(…)  la

verità è  là, dove ognuno potrà riconoscere  l’autenticità della propria

esperienza” (M. Bloch, La strana disfatta, Torino, 1995, p. 27).

 Info

 Sissi, Volume interno

A cura di Claudia Gioia

Vernissage: giovedì 25 ottobre 2012, ore 18.30 – Performance ore

20:00
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Ufficio stampa: press@fondazionevolume.com
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Il Grande Inquisitore. Il bene, il male e il
libero arbitrio da Dostoevskji a Peter Brook

di Pino Moroni | 31 ottobre 2012 | 437 lettori | 2 Comments

Dietro  una  statua  gigante  dello

stadio  del  film  “Ben  Hur”,

simbolo  della  storia  epica  del

cinema  italiano,  uno  stabile

moderno,  simile  ad  uno  studio

cinematografico,  l’Eutheca

(European  Union  Academy  of

Theatre  and  Cinema)  una

istituzione  che  offre  una  formazione  professionale  nella  recitazione,

nel  teatro  e  nei mestieri  dello  spettacolo  con  prospettive  europee  ed

internazionali.  Siamo  a  Cinecittà,  cittadella  europea  delle  arti,  tra

studenti provenienti da tutto il mondo.

In  una  atmosfera  metateatrale,  piena  di  entusiasmo,  di  chiacchiere

allegre  e  trepida  attesa  per  una  produzione  internazionale  si  incontra

subito  l’interprete della  serata, Bruce Myers,  che  si  intrattiene  tra  il

pubblico  con  una  collaboratrice  che  fa  da  interprete.  L’attore  in

pantaloni  e  camicia,  capelli  bianchi,  volto  magro,  occhi  ficcanti,

simpatico ed aperto si avvia verso  i  camerini. La giovane (addetta alle

luci  ed  alla  traduzione  visiva  in  italiano)  dice  che  Myers  cerca

l’immersione ed il coinvolgimento con il pubblico fatto di appassionati e

studenti di teatro e che lo rivedremo dopo la rappresentazione.

“Il  grande  Inquisitore”  è  il  racconto  paradigmatico  che  Ivan  fa  al

http://www.artapartofculture.net/author/pino_moroni/
http://www.teatroeutheca.com/
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fratello  Aleksej  nel  romanzo  di  Fedor  Dostoevskji  “I  fratelli

Karamazov”.  Una  delle  vette  più  alte  della  letteratura  del  grande

romanziere russo. Apologo sulla eterna lotta tra il bene ed il male. E sul

libero  arbitrio,  conquistato  da  Cristo  per  l’umanità  e  perduto  da  essa

perché  fardello  troppo  insostenibile.  Un’umanità  che  alla  libertà  di

coscienza ha preferito il miracolo, il mistero e l’autorità.

Al centro di una stanza quadrata una pedana, un leggio, una seggiola. Il

marchio della regia di Peter Brook di cui Myers è sodale fin dagli anni

’70. A  sua  volta Brook ha  seguito  con  ammirazione  gli  esperimenti  di

Jerzy  Grotowski.  Sua  la  prefazione  al  libro  di  Grotowski  “Per  un

teatro  povero”  che  cita  “eliminando  gradualmente  tutto  ciò  che  è

superfluo, scopriamo che il teatro può esistere senza trucco, costumi e

scenografie apposite,  senza uno spazio scenico separato, senza effetti

di  luce e suono, ecc.” Con questa premessa di spettacolo  in cui ci  sarà

solo  il  rapporto  con  l’attore  (anche  se  parlerà  in  inglese)  si  rimane  in

attesa di questa esperienza teatrale nuda, ma piena di significati.

Bruce Myers  è  la  quintessenza  dell’attore  che  va  diritto  all’essenziale.

L’adattamento  è  di  Marie­Hélène  Estienne.  La  presentazione  del

luogo in cui si svolge l’azione è come l’apertura di una tenda su un pezzo

di  storia.  Spagna,  Siviglia,  le  vie  roventi  dove  bruciano  i  roghi  degli

eretici al tempo della Santa Inquisizione. Ecco Myers raccontare l’arrivo

di Cristo,  il  suo ritorno, dopo   quindici secoli,  in mezzo alla gente, sul

sagrato della  cattedrale,  a  fare miracoli:  il  cieco  che  vede,  la  bambina

morta con le rose bianche in mano che si solleva e con gli occhi sgranati

si  guarda  intorno.  La  gente  grida,  piange,  acclama, ma  il  cardinale,  il

Grande Inquisitore  in persona, ha visto tutto ed ordina alle guardie di

arrestare quell’uomo. Una scena di grande bravura per Myers: mima la

gente che si curva fino a terra davanti al Grande Inquisitore che, a sua

volta, benedice tutti velocemente e va.

Nella  calda  notte  di  Siviglia,  l’Inquisitore  fa  visita  al  Prigioniero  nel
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carcere del Santo Uffizio. D’ora in poi, in un crescendo di domande alle

quali  dà  scontate  risposte mentre  il  Prigioniero  lo  guarda  silenzioso  e

con dolcezza,  il Grande Inquisitore (Myers) ricorda le tre tentazioni di

Gesù  nel  deserto,  le  assurge  a  compendio  della  storia  ulteriore

dell’umanità.  Una  umanità  che  ha  ceduto  la  libertà  conquistata  da

Cristo,  per  lei  solo  peso  insostenibile.  Mentre  la  Chiesa,  ottenuta  la

delega,  ha  reso  gli  uomini  (deboli,  viziosi,  inetti  e  ribelli)  schiavi  in

cambio del pane.

Scorre agile la recitazione di Myers, attore britannico che ha partecipato

a numerose messe in scena di Peter Brook (tra le altre Timone di Atene

1974, L’os  de Mor  Lam  1979, Mahabharata  1985, La  tempesta  1990,

Amleto 2000, Love is my sin 2009).

Per  Peter  Brook  tre  parole  danno  vita  all’evento  teatrale.  Répétition,

ovvero  le  prove  dove  si  cerca  di migliorare. Répresentation, messa  in

scena  in  cui  si  ri­dimentica  tutto  e  si  recita.  Assistance,  ovvero

attenzione  al  coinvolgimento  del  pubblico.  Vedendo  la  semplicità  con

cui  Bruce  Myers  recita  il  brano  con  implicazioni  psicologiche,

antropologiche e filosofiche, come la morale, la religione, la storia, ci si

può  domandare  quale  è  il  suo  apporto  alle  decisioni  ed  alle  idee  del

regista Peter Brook, il quale a sua volta lavora molto sugli attori.

Myers  filava  via,  con  accattivante  orecchiabilità,  sulla  caducità  e

debolezza  della  vita  umana,  sul  potere  assoluto,  sulla  ricerca  del

consenso  universale,  quasi  provocando  la  nostra  impotenza  contro

l’autorità,  la  burocrazia  civile  e  religiosa,  i  poteri  attuali  che  ci

opprimono,  perché  abbiamo  loro dato delega,  come umanità debole  e

strumentalizzata. Rendendo così attuali i contenuti di un testo, del resto

universale.

Poi si è seduto e ci ha recitato il bacio finale del Prigioniero al vecchio

Inquisitore  novantenne.  Tocco  sublime  dell’attore  e  del  testo  di

Dostoevskji. La forte chiusura con quel “Vattene e non venir più…non



6/10/2015 art a part of cult(ure) » Il Grande Inquisitore. Il bene, il male e il libero arbitrio da Dostoevskji a Peter Brook » Print

http://www.artapartofculture.net/2012/10/31/il­grande­inquisitore­il­bene­il­male­e­il­libero­arbitrio­da­dostoevskji­a­peter­brook/print 4/4

venire mai più…never…never”  (in quell’inglese perfetto,  chiaro,  senza

inflessioni).

Nell’atrio  Bruce  Myers  attendeva  gli  spettatori,  ma  non  aveva  più

l’aspetto  del  Grande  Inquisitore.  Alle  domande  ed  ai  complimenti

rispondeva con un sorriso nascosto nel suo sguardo calmo e penetrante:

sembrava di essere alla presenza di un ‘Prigioniero liberato’.

2 Comments To "Il Grande Inquisitore. Il bene, il male e il libero arbitrio da Dostoevskji a Peter

Brook"

#1 Comment By Serena Ruggiero On 8 novembre 2012 @ 10:43

ciao Pino, sono Serena la ragazza che come te nn riusciva a trovare l’

ingresso del teatro! ho letto la tua recensione e ti ringrazio, perché ora

dovrò scrivere la mia e avevo proprio bisogno di uno spunto da una

persona competente. buon lavoro, Serena (critica in erba)

#2 Comment By pino moroni On 10 novembre 2012 @ 13:02

Ciao Serena, non ti é sembrato di assistere ad uno spettacolo

eccezionale? Come testo e come recitazione.

Se vuoi manda in redazione la tua recensione o commento.

Nessuno é ‘competente’. Conta solo come ci si pone nei confronti di

qualsiasi argomento.
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I luoghi dell’arte e della cultura a New York:
Bushwick

di Giulia Verde e Enrico Brunetti | 31 ottobre 2012 | 302 lettori | 2
Comments

Williamsburg e Bushwick  sono  i  due quartieri  di Brooklyn  che da

anni rappresentano il nuovo centro artistico di New York; situati a est

dell’East River di Manhattan all’altezza della 14esima strada, la linea L

della metro unisce queste zone culturalmente complementari.

Il cursore diretto sulle immagini visualizzerà le didascalie; cliccare

sulle stesse per ingrandire.
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Se  la  penisola  resta  il  luogo  prediletto  da  galleristi  e  collezionisti,  è  a

Brooklyn  che  gli  artisti  vivono  e  lavorano.  Negli  anni  ’70,  grazie

all’apertura del Williamsburg Bridge,  i quartieri diventano  tra quelli a

più  alta  densità,  conosciuti  come  malfamati  e  pericolosi,  popolati  in

prevalenza dalla classe operaia di etnie diverse.

Il  vero  cambiamento  avviene  negli  anni  ’90  quando  numerosi

professionisti,  artisti  e musicisti  vi  si  trasferiscono  attirati  dagli  affitti
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vantaggiosi e dalla vicinanza a Manhattan,  trasformando  l’area  in una

delle zone più culturalmente fervide del Paese.

Il nuovo panorama urbanistico diviene  in breve una risorsa anche dal

punto  di  vista  logistico,  infatti,  i  numerosi  capannoni  industriali

abbandonati  vengono  recuperati  per  essere  trasformati  dagli  artisti  in

studi. Le grandi costruzioni sono oggi dei veri centri d’arte, lofts dove la

creazione è anche il risultato di un dialogo sempre vivo.

Testo di Giulia Verde

Foto di Enrico Brunetti

2 Comments To "I luoghi dell’arte e della cultura a New York: Bushwick"

#1 Comment By isabella Pompei On 2 novembre 2012 @ 12:21

You are really great together!

#2 Comment By Pino Chiari On 2 novembre 2012 @ 20:57

bellissima ricognizione! grazie davvero
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