Dall’arte visuale alla societa globale (I11)

a cura di

E certo che gran parte della ricerca artistica si va dirigendo
verso la complessita facendo assumere ai creativi un ruolo
attivo nel sistema culturale in continua trasformazione.
Parallelamente si registra una maggiore presa di coscienza
delle problematiche della realta sociale che riducono la
funzione puramente contemplativa dell’artefatto, favorendo
piu ampie connessioni e integrazioni. Cosi nell’arte contem-
poranea le espressioni legate alla specificita, tranne casi
eccellenti, perdono efficacia propositiva rispetto alle con-
taminazioni linguistiche e all’interazione disciplinare in
espansione, portando alla ribalta categorie inventive anche
molto distanti fra loro. Di conseguenza, grazie anche all’im-
piego delle nuove tecnologie, vanno cambiando le modalita
di produzione, di rappresentazione e di fruizione. E si pro-
muovono alleanze tra i saperi e le esperienze individuali
nella speranza di trovare soluzioni ai difficili problemi di
un mondo globalizzato, per vari aspetti ancora troppo fram-
mentato einstabile. In questa situazione dinamica, tutt’altro
cherassicurante, I’arte visiva con la propria forza attrattiva
puo incentivare processi evolutivi nei diversi settori della
comunita umana. Allora, in considerazione che la multidi-
sciplinarita e le sinergie generano sviluppo e occasioni di
scambio non soltanto nell’ambito artistico, I’obiettivo della
nostraindagine e di approfondire e diffondereiconcettialla
base di questa tematica fondamentale, attraversoicontributi
di quanti sono chiamati a partecipare al dibattito.

Giacinto Di Pietrantonio, critico d’arte e curatore, docente
all’Accademia di Belle Arti di Brera, direttore artistico della
BoCs Art di Cosenza

Luciano Marucci: A parte I’insolita formazione avuta al
DAMS di Bologna, quali insegnamenti hanno influenzato

“Opera Prima” 1994, mostra presso I'ex Oleificio Gaslini di Pescara a cura di
Giacinto Di Pietrantonio. (da sinistra) opere di John Armleder e Mario Merz
(courtesy Associazione Culturale Arte Nova; ph Gino Di Paolo)
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la tua diversificata attivita teorica e pratica?

Giacinto Di Pietrantonio: La vita e dunque tutto cid che e
umano, vegetale, animale, minerale, naturale e culturale
con cuisono entrato ed entroin contatto, dato che misento di
essere sempre una sorta di outsider. Ho sempre avuto un’in-
dole a differenziarmi; in questo senso tutti mi influenzano,
perché tendo sempre a fare il contrario. Per la teoria sono
debitore aitestidi Piero Camporesi, maanchea TT (Topolino
e Tex Willer).

L’esperienza acquisita sul campo e le conoscenze perso-
nali possono aver facilitato ’attuazione delle iniziative
el’attribuzione degliincarichi da parte delle istituzioni?
Credo di si, ma non ne sono certo.

I frequenti rapporti con gli artisti giovani hanno giovato
alla ricerca di nuova creativita?

Certamente, quella di relazionarmi continuamente con le
nuove generazionimiinteressa molto proprio per ’aperturaal
nuovo. Tuttavia, non dimentico mai quella con gli artisti gia
storicizzati che quasisempre mettoinrelazione conigiovani.
Dove hai potuto applicare maggiormente il metodo
interdisciplinare?

Per stare ad attivita recenti, in una delle mie ultime mostre
daltitolo “Poliarte” pressola galleria Astuni a Bologna e ora
a Palazzo Bracci-Pagani di Pesaro. In questa espongo artisti
che sono anche architetti, designer; oppure lo scorso anno
nellaresidenza di novembre di BoCs Art a Cosenza, edizione
curata conlo scrittore e artista Tommaso Pincio, dove abbiamo
invitato scrittori-artisti, scenografi-artisti, registi-artisti e
cosivia. Questo avviene perché ho sempre considerato, come
nell’antichita, che I’arte puo esprimersi in varie modalita,
non solo come ci viene proposta dal sistema dell’arte di cui,
tral’altro, non ignoro di far parte.

Quindi condividi le contaminazioni, gli slittamenti lin-
guistici e le sinergie tra le attivita creative eterogenee.
Sarebbe sciocco non farlo, poi I’Italia ha esempi da cui
non possiamo sottrarci. Senza andare tanto indietro fino a
Michelangelo, Leonardo e ancor prima; pensiamo ai futuri-
sti o a Savinio che, al contrario del fratello, Pictor Optimus,
Giorgio de Chirico rivolto solo all’arte intesa come pittura,
era contemporaneamente pittore, scrittore, musicista; oppure
alfatto che artisti musicisti come John Lennon o David Bowie
abbiano studiato in scuole d’arte, invece che nei conserva-
tori, e proprio per questo, a mio avviso, hanno cambiato la
musica e il suo mondo. In tal senso, gia nell’edizione della
mostra dame curataa Volpaianel 1988, esponevo, tra gli altri,
artisti con provenienze disciplinari diverse come il designer
artista Denis Santachiara, il fumettista artista Igort, il gruppo
musicale artistico americano “The Resident”, o I’architetto e
designer artista Luigi Serafini; quest’ultimo, unico italiano
invitato alla Biennale diIstanbul curata da Nicolas Bourriaud.
Nel 2000 Michelangelo Pistoletto, che mi invita a pensare la
prima mostra per la sua Fondazione Cittadellarte, propongo
“A Casa di...” con dodici artisti ai quali chiedo di invitare, a
loro volta, artisti non visivi con cui dialogare: Enzo Cucchi e



“A Casa di..”, Cittadellarte-Fondazione Pistoletto, 2000, mostra a cura di
Giacinto Di Pietrantonio, opera di Ettore Spalletti “Disco” 2000, diametro 200
cm, impasto di colore su polistirolo. Sotto 'opera il soprano Cristina Pistoletto
(courtesy Cittadellarte-Fondazione Pistoletto; ph Marida Augusto)

l’architetto designer Ettore Sottsass, Martin Creed e il compo-
sitore e produttore discografico David Cunningham, Jan Fabre
e il poeta belga Peter Verhest, Meschac Gaba e la chiromante
Valeria Giacosa, Masato Kobayashielascienziata Marie Curie,
Peter Kogler e ’avvocato Zwi Wasserstein, Joseph Kosuth e il
semiologo Paolo Fabbri, Margherita Manzelli e la regista e
attrice Antonella Piroli, Paola Pivi coniproduttoridiscografici
Emanuele Carcano e Andrea Cernotto, il compositore Samon
Takahashi, Annie Rattielaregista Francesca Archibugi, Ettore
Spalletti e la soprano Cristina Pistoletto, Bert Theis e il vete-
rinario Andrea Albini, Sislej Xhafa e sette partigianiitaliani.
Pure alla GAMeC ho fatto varie mostre interdisciplinari come
“I1 Bel Paese dell’Arte” in cui ad artisti visivi si univano dise-
gnatoridifumetto, architetti, designer, ex voto, cimeli di cam-
pionidello sport e cosivia, per celebrarei 150 anni dell’Unita
d’Italia, un bel paese fatto, appunto, dalle arti.

Le sei edizioni di “Fuori Uso” da te curate a Pescara erano
gia state ideate con format espositivi inediti...

Ognivolta che facciouna mostra cercodidiversificarmi, non
tanto per il piacere della diversita in sé stessa, ma per speri-
mentare nuove strade. La prima (1994) ’avevo intitolata “Opera
Prima”,in quanto mettevo inrelazione due lavoridi ciascun
artista: uno di quando non era ancora tale —spesso quaderni
di scuola come per Cindy Sherman, o disegni dell’asilo per
Wim Delvoye, piccoli quadridi Cucchi, Paladino, Alviani, Max

Bill, eseguiti a 12-13 anni, e cosi via — con opere della matu-
rita. L’intento era di mostrare la continuita del loro lavoro.
Per questo sulla copertina del catalogo avevo messo il noto
disegno riprodotto sulle scatole dei pastelli Fila, in cui vi &
rappresentato il giovane Giotto osservato da Cimabue mentre
disegna suunmasso una pecorella. Insomma, tornavo a Vasari
e allesue mitologie. La seconda (1995) “Caravanserraglio arte
contemporanea”, ovvero perché gliegizi erano cubisti. Presso
’ex Aurum si contraddistinguevano soprattutto, perché quasi
tuttiicirca40artistiin mostra (da Kosuth a David Hammonds,
ai giovanissimi Vanessa Beecroft e Maurizio Cattelan, da
John Armleder a Haim Steinbach, da Luigi Ontani a Nedko
Solakov...) erano venuti a Pescara per vedere lo spazio e pen-
sareun’operanuovaper esso; opere che poivennerorealizzate
inloco conla collaborazione degli artigianilocali (quella di
Alvianiéancorali). La terza, “Perché?” (1997) era una mostra
incuiunadecinadiartistilavoravano suuntema e un colore,
affidati alla curatela di altrettanti critici. Quindi, la colla-
borazione si allargava. Difatti, oltre a lavorare con giovani
artisti, a me piace operare con giovani critici e curatori. Fu
in quella occasione che conobbi Alessandro Rabottini venuto
con altri giovani volontari ad alleviare le fatiche dell’alle-
stimento, come dipingere le pareti, che successivamente feci
collaborare alla rivista “Perché” nata da quella mostra, e
daliin avanti alla GAMeC, eccetera. La quarta, che si chia-
mava “Mostrato” (1998), esponeva opere capitali gia mostrate
altrove, come quella diPrinipresente a Documenta. Nel 2012
proposi “Fuoriuso in Opera”, perché la mostra si teneva nel
garage parcheggio sotterraneo del ‘Palazzo Opera’ progettato
da Mario Botta, ancorain costruzione, in opera appunto. Qui
miavvalsi perlaprima volta della collaborazione di Simone
Ciglia che scrisseleschede peril catalogo-giornale. Infine, nel
2017, ’esposizione “Avviso di Garanzia”, curata con Simone
Ciglia, che si teneva nel vecchio tribunale cittadino. Essa,
da unlatoironizzava suun Paese dove gli avvisi di garanzia
emessidaitribunalisono all’ordine del giorno, dall’altro era
fondativa della modalita diinvitare alla mostre. Infatti, ave-
vamo coinvolto tuttiartisti cheinsegnavano nelle accademie
dibelle artiitaliane (da Adrian Paci a Gianni Caravaggio, da
Simone Crispino a Mario Airo, da Marco Cingolania Francesca
Grilli, a Enzo de Leonibus, Italo Zuffi, Stefania Calegati...) a
segnalare einvitare uno o due deiloro studentia esporre con
loro. Quindi, a fare da “garanzia”. Ribaltavamo il concetto
di avviso di garanzia da negativo a positivo e cercavamo di
responsabilizzareiprofessoriartistinei confrontideglistu-
denti. Per questoin catalogo visono conversazionitra docenti
e studentiinvitati, professori di storia dell’arte o di materie
critico-teoriche della medesima accademia.

Pensi che ’attuale orientamento verso la transdiscipli-
narita possa essere incentivato anche dall’urgenza di
affrontare la complessita ela frammentarieta delsistema
socioculturale?

Si, @ ovvio che per cercare di dare delle risposte a un mondo
cosi complesso come quello di oggi ci sia bisogno di colla-
borazione e, dunque, anche di quella tra le discipline, non
dimenticando, pero, chelatransdisciplinarita e fatta di disci-
pline. Perrestare alle arti visive, come ben sappiamo, il pre-
fisso “trans” & stato posto da Bonito Oliva davanti al termine
“avanguardia”, facendolo diventare Transavanguardia, ma
questa € espressa essenzialmente mediante una disciplina:
quella della pittura, ottenendo ottimi risultati. Anche se
oggi € messa un po’ da parte, sono certo che tornera al cen-
tro dell’interesse.
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Per il progresso delle arti e della societa é indispensabile
far interagire i saperi degli specialisti?

Certamente, e dallerelazioniche si progredisce, come sugge-
risceilgrande storico dell’arte Henri Focillon nel noto saggio
del 1934 “La vita delle forme” o, due anni piu tardi, Walter
Benjamin ne “L’opera d’arte nell’epoca della sua riproduci-
bilita tecnica”, o gia nel 1929, Aby Warburg nel suo “Atlante
Mnemosyne”, acuianche molti artisti oggi devono tanto. Per
questo mi sento di essere modernamente contemporaneo.
Laspecificita ésemprepiuinfunzione dellamultidisciplinarita?
Dipende. E in funzione di sé stessa e delle altre discipline.
Lamonodisciplina el’espressione autoreferenziale vanno
perdendo valore propositivo?

Selasileggein senso modaiolo, si, ma in realta non credo. Ci
sono esempi di specificita molto significativiieri come oggi.
Lemostrerealizzate come direttore artistico della GAMeC
di Bergamo avevano anche un carattere rassicurante?
Non so se fossero rassicuranti o meno. Certamente quando
faccio qualcosa non é per rassicurare, né per provocare, ma
per mostrare e sviscerare un problema con la mostra e il
catalogo che ’accompagna. Per questo spesso ho invitato a
scrivere autori di discipline diverse e non critici d’arte. Cio
dipende dal tema se € una collettiva, o dalla poetica dell’ar-
tista se si tratta di una personale. Ad esempio, la mia ultima
mostra alla GAMeC é stata “Andy Warhol. L’opera moltipli-
cata”,che parrebbe fatta perrassicurare, ma a me interessava
trattare la questione della riproducibilita generalizzata da
una parte e la percezione di Warhol degli altri artisti. Fare
una mostra di Warhol € un vero banco di prova, perché ne
sono state realizzate talmente tante, per cui mi sono posto la
domanda: perché farne ancora un’altra? Allora ho messo in
mostra opere d’arte di Warhol e sue copie, o presunte tali, in
quanto eglihaun mercato diopere “prime”, come le serigrafie
fatte quando erainvita, che ora costano molte decine, se non
centinaia dimigliaia didollari, e quelle che si stampano dopo
la suamorte conle stesse matrici e colori. Le opere sono esat-
tamente uguali. Infatti, a differenza dei falsi, la Fondazione
Warhol non interviene a sequestrale, ma le chiama “Warhol
after Warhol”, senza dare una giustificazione. A me piace pen-
sare che succede perché si portaa compimento quel desiderio
insito nella poetica warholiana che sottintende non solo che
“Un giorno tutti saranno famosi per 15 minuti”, ma anche:
“Tutti un giorno possiederanno un’opera di Andy Warhol”.
La questione, ovviamente, resta aperta, ma mi fa pensare al
film di Camillo Mastrocinque, “La Banda degli onesti” del
1956, con Toto e Peppino De Filippo, che pur avendo matricie
carta filigrana originali per poter stampare le lire, alla fine
non ebbero il coraggio di farlo. Se I’avessero stampate, come
avremmo chiamato le banconote: falsi, copie, false copie, o
copie false? Poiavevo messo le sedie asdraio di Damien Hirst
in cuiil visitatore poteva sedersi, sdraiarsi per contemplare
le opere. Come ho detto, questa mostra ha un catalogo non
fatto di testi di critici ma, oltre il mio, di pagine di artisti
dedicate a Warhol (gli artisti che nel corso dei miei 17 anni
alla GAMeC avevo espostoin personalio collettive). A questa
chiamata hanno risposto oltre 60 artisti di tutto il mondo,
progettando una o piu pagine, il che fa di questa pubblica-
zione non un catalogo, ma l’'unicum di libro d’artista. Avevo
gia sperimentato una forma simile nella mostra “In Fumo”
del 2001, sempre alla GAMeC. Si trattava di artisti che fanno
opere ispirate dal o al fumetto, tipo Lichtenstein, Kentridge,
Warhol, Cuoghi..., il catalogo che I’accompagna, oltre a un
mio testo fumettoso, comprende quello di Stefano Cascianisu
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“Poliarte” 2019, mostra, a cura di Giacinto Di Pietrantonio, presso Palazzo
Bracci-Pagani di Pesaro con opere di Alberto Garutti (in primo piano),
Alessandro Mendini, Ugo La Pietra, Corrado Levi, Gabriele Basilico (courtesy
Galleria Astuni, Bologna; ph Michele Sereni)

“Fumetto e design” e di Cloe Piccoli su “Fumetto e moda”, e le
biografie, in forma di fumetto, sono disegnate da altrettanti
giovani fumettisti italiani: un altro libro d’artista. Ma gia
al mio arrivo nel 2000 apro con una mostra inconsueta per i
tempi, una collettiva sulle “Dinamiche della Vita e dell’Arte”,
in cui esponevo opere d’arte che andavano dal medioevo ai
giorninostri, grazie alla GAMeC che e parte della pinacoteca
Accademia Carrara, Jan Hoet in conferenza disse che di essa
si sarebbe ricordato per sempre. Un buon avvio con un tale
endorsment.

Parliamo dell’attuale impegno di direttore delleresidenze
artistiche BoCs Art di Cosenza.

Qualiinnovazionisono stateintrodotte con il tuo progetto?
Residenze multidisciplinari e multicuratoriali: delle prime
abbiamo gia detto, delle seconde e ’affido di alcune residenze
a giovani curatori, lo scorso anno Simone Ciglia, Alberta
Romano, Roberta Auregli, Caterina Molteni; quest’anno con
Irene Angenica, Giacomo Pigliapoco, Giovanni Paolin. La
residenza offre agli artisti, come prima e per statuto, la pos-
sibilita dirisiedere, produrre opere e fare una mostra finale,
nonché di lasciarne una o piu per essere esposte presso il
BoCs Museum. La diversita dellaresidenza attuale e che, oltre
agli artisti prettamente visivi, ho iniziato a invitare artisti
di altre discipline: musicisti, scrittori, registi e cosi via. Ma
la vera novita e che stiamo preparando un museo diffuso
resosi necessario in quanto, almeno per sei sette mesi, arri-
vano 15-20 artisti al mese e, quindi, non & possibile esporre
contemporaneamente tutte le opere. Per questo vi e unarota-
zione, mal’aumento sta saturando gli spazi, cosi ho proposto
di dare in comodato le opere alle istituzioni e ai cittadini di
Cosenza che ne faranno richiesta. Quindi le opere saranno
esposte ogni dove con contratto preliminare e i comodatari
dovranno prendersene cura e accettare di aprire la casa in
alcune ricorrenze, come la Giornate del FAI, la Giornata del
Contemporaneo AMACI, la Notte dei Musei. Insomma, una sorta
di Chambre d’Amis permanente. Abbiamo le opere e anche
le richieste, stiamo ultimando la messa a punto del regola-
mento con I’avvocatura del Comune di Cosenza per iniziare
le assegnazioni. Naturalmente prima ci sara un incontro tra



noieilrichiedente per valutare ’assegnazione di chidiverra
comodatario, custode e guida dell’arte. E una proposta che
agli artisti piace molto.

Come vengono prescelti i partecipanti?

Da me: invito quelli che conosco o altri che mi mandano cur-
riculum e portfolio per valutare se rientrano nei miei inte-
ressi. Colgo’occasione dilasciarela mia mail per chivolesse
candidarsi: giacinto.dipietrantonio@gmail.com. Prego di
precisare nell’oggetto: “Candidatura BoCs Art”.

I programmi hanno una valenza internazionale?
Certamente, anche perché molti artistiinvitati vengono dall’e-
stero, dalla Cina agli Stati Uniti, dalla Russia all’Argentina,
dalla... alla...

Ipartecipanti da dove traggono ispirazione? Vengono sug-
geriti temi legati al territorio?

Gli artisti sono liberi di fare quello che vogliono. Noi sugge-
riamo se vogliono ispirarsiorelazionarsial territorio, alcuni
lo fanno altri no, ma il punto, visto che lasciano delle opere,
non é quello di avere delle cartoline della Calabria, ma di
opere significative al di la di tutto.

C’e interazione coniresidenti?

“Autostrada Biennale”, seconda edizione della Biennale del
Kosovo, luglio-settembre 2019, opera dell’artista Giulio Alvigine.
Nell'immagine Joseph Beuys dalla sua opera “La rivoluzione siamo
Noi” (courtesy Autostrada Biennale; ph Giulio Alvigini)

Avolte si, altre meno, dipende dagli artisti e dai momenti. Ma
questa storia dell’interazione con i residenti da parte degli
artisti in residenza e un falso problema, retorica. Infatti,
solo per restare all’Italia, ci sono tante residenze, ad esem-
pio, a Roma quelle delle accademie straniere (Villa Medici,
Americana, Belga, Polacca...) o in Piemonte (Spinola Banna),
manessuno pensao chiede dell’interazione coniresidenti. Per
me le residenze sono, prima di tutto e oltre tutto, dei luoghi
dipausa, lavoro, riflessione e interazione per gli artistie tra
gliartisti; unluogo perritrovarsinell’epoca deisocial, mac’e
minoresocialita. In qualche modo sopperiscono allamancanza
dei Caffé e Bar, oggiluoghidel bevie fuggie dell’happy hour,
in cui gli artisti una volta si ritrovavano e che oggi non esi-
stono pit come luogo diritrovo per intellettuali come il Caffe
Greco (anni ‘30-40), Bar Rosati (anni ‘60), HemingwayCafe
(anni ‘80) o Caffe della Pace a Roma (anni ‘90), o Jamaica Bar
di Milano (anni ‘60 e 70). Difatti, nelle residenze BoCs Art ci
sono discussioni, nascono amicizie, che danno vita a future
frequentazioni e collaborazioni.

Lariqualificazione urbana di Cosenza come si concretizza?
Il progetto dei BoCs Art fa parte di questa riqualificazione
contante altreiniziative. Non e un caso che il FAI quest’anno,
insieme al BoCs Museum, ’abbia scelto come luogo da visi-
tare nella Giornata del FAI di ottobre. Sono istituzioni vive
che fanno parte di un piano pit ampio voluto dalla giunta
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comunale guidata dal Sindaco Mario Occhiuto, che ha chiuso
al traffico meta della citta, abbattuto edifici in disuso dagli
anni ‘70 come I’ex Hotel Jolly, restituendo cosi la visuale del
panorama storico dellaretrostante collina, edificando al suo
posto il Museo di Alarico a un solo piano, proprio per mante-
nere tale visuale. A questova aggiuntalarecente apertura del
Planetario, progettato dall’architetto Antonio Monestiroli, e
il gia ponte di Calatrava che unisce le parti della citta attra-
versata da due fiumi, il Crati e il Busento, per i quali sono
gia stati appaltatiilavori al fine di renderli navigabili. Poi
cisonoiprogetti per il nuovo stadio e il Parco del Benessere
con piste ciclabilie attrezzature per altrisport, perché mens
sana in corpore sano. L’attenzione per la natura e data dalla
continua piantumazione di alberi (gia mille in questi ultimi
anni) e altre aree verdi in corso di realizzazione. Inoltre,
piazze recuperate dal degrado e affidate ad artisti come
quella di Tommaso Campanella sulla quale attualmente sta
lavorando Alfredo Pirri, o Giuseppe Gallo a Piazza Bilotti.
In avvio anche il recupero di parte del centro storico con un
finanziamento europeo e altre iniziative.

In genere le “residenze” incanalano oliberanolaricerca?
Credo chelaliberino, perchéin esse gliartisti possono espri-
mersi come vogliono. Solo in alcuni casi abbiamo dato delle
precise direttive come, ad esempio, nellaresidenza disettem-
bre dello scorso anno curata con Giovanni Viceconte, dove
abbiamoinvitato artistiche operano conil fumetto (Gabriele
Arruzzo, Elisa Mossa, Luca Matti, Karin Andersen, Dario
Guccio, Rebecca Agnes, Marco Pio Mucci, Cristina Gardumi,
Francesco Fusi, Danilo Sciorilli, Gabriele Picco, Sabrina
D’Alessandro, Giulio Alvigini, Marco Pace), perché in quel
mese a Cosenza si tiene il festival del fumetto dedicato ad
Andrea Pazienza, diretto da Luca Scornaienschi. Gli artisti
dei “bocs” erano invitati anche a tenere una conferenza sul
loro lavoro all’interno del festival. Agli incontri erano pre-
senti due mostrisacridel fumetto mondiale come John Foster
Pomeroy (disegnatore tral’altro per Disney con Pocahontas o
dialcunerecentiseriedi “Tom & Jerry” e dei Simpson) e David
Lloyd (disegnatore del fumetto di culto “V per Vendetta”).
Sottolineo che sono stati quasi gli unici a rimanere fino alla
fine, ascoltando tutti, ponendo domande e dialogando pub-
blicamente con ogni artista dei BoCs Art.

Questi progetti possono favorire anche la committenza o
la partecipazione dei creativi alla costruzione del mondo
reale?

Tutti possiamo e dobbiamo favorirela costruzione della realta,
perché, come dice una nota opera di Joseph Beuys, La rivolu-
zione siamo Noi. Per questo ho scelto tale titolo per “Autostrada
Biennale”, la seconda edizione della Biennale del Kosovo da
me curata, apertadal 211luglioal 21 settembre. Peril catalogo,
che per me costituisce sempre un nuovo mezzo sperimentale,
ho fatto collaborare, per la stesura delle schede degli artisti,
glistudentidel CorsodiVisual Arte Curatorial Studies dell’Ac-
cademia di Belle Arti di Brera coadiuvati dalla professoressa
Ilaria Mariotti. Inoltre, poiché desideravo che la parte intro-
duttiva fosse fatta a fumetti, I’ho affidata a Marco Pio Mucci
e a Matteo Pomati, che editano e disegnano la rivista-opera
“Sgomento”. Essieranochiamatia partecipare daartisti, come
pure Giulio Alvigini che hoinvitato conil suolavorosuisocial,
facebookeinstagram.Infattiloronon sono presenticonopere
neglispaziespositivi, masul cartaceo e sul social network. Qui
miponevoladomanda: come interagire conil grande cambia-
mento della virtualita in cui siamo immersi?

1 settembre 2019
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Hans-Ulrich Obrist, critico d’arte e curatore, direttore arti-
stico delle Serpentine Galleries di Londra

Luciano Marucci: Obrist, secondo te, gli algoritmi, oltre a
promuovere il progresso umano, favoriscono quello arti-
stico in senso multidisciplinare?

Hans-Ulrich Obrist: Viviamo in un contesto in cui siamo attor-
niati da algoritmi invisibili, una onnipresenza di algoritmi
invisibili. Paul Klee diceva chel’arte rende visibile I’invisibile
e oggi abbiamo sempre piu bisogno degli artisti proprio per
rendere visibile I’invisibile. Per questo abbiamo piu che mai
bisogno dell’arte. Cisono artisti che lavorano sperimentando
nuove tecnologie: “new experiment in art and technology”. Lo
diceva Billy Kliuver che, fin dagli anni Sessanta, ha rappre-
sentato la necessita di far collaborare I’arte con ingegneri e
anche scienziati. Questo non vuol dire che soltanto gli arti-
sti sanno utilizzare le potenzialita delle tecnologie ma che
essi talvolta hanno un approccio critico su certe questioni
essenziali. Come diceva Cedric Price (il grande architetto
inglese, visionario). C’é¢ I’intelligenza artificiale, ma anche
la stupidita artificiale..., non soltanto I’approccio critico, e si
chiedeva: “selatecnologia élarisposta, qual &€ladomanda?”.
Pensi che I’interdisciplinarita, ormai largamente condi-
visa, favorisca anche I’evoluzione della ricerca artistica
con ’uso delle nuove tecnologie e dei format espositivi?
Che avvicini ’opera d’arte alla realta sociale?
Inunasituazione ditotale emergenza come l’attuale, I’estin-
zione globale divarie forme di vita cifa pensare che viviamo
nella sesta estinzione di massa; che c’¢ un’emergenza clima-
tica, ecologica. Ne consegue che possiamo salvare il mondo
soltanto se andiamo al di la di questa angoscia profonda
mediante un pool di saperi, andando oltre le frontiere del
sapere,lavorando insieme, in modo interdisciplinare. Quindi,
nostro dovere e di formare nuove alleanze. Questo, secondo
me, e il lavoro che deve sempre fare il curatore; un curatore
che forgia, costruisce, promuove nuove alleanze.

In fondo le Maratone sulle tematiche di attualita da te
curate alla Serpentine Gallery, italk, leinterviste e le tue
pubblicazioni dimostrano che, per affrontare i complessi
problemi del mondo reale e progredire, € fondamentale
far dialogare i creativi e gli specialisti di ambiti diversi.

Hans-Ulrich Obrist in conversazione con Mark Bradford, Frieze talk London,
3 ottobre 2019 (courtesy Frieze Master; ph L. Marucci)




Serpentine Pavilion 2019, progettato da Junya Ishigami, Kensington Gardens
(courtesy Serpentine Galleries; ph L. Marucci)

Il padiglione architettonico, commissionato dalle Serpentine Galleries
allarchistar giapponese Ishigami, & nato da una visione globale e locale
sostenibile; da una interazione disciplinare tangibile tra architettura, design e
arte plastica dalle finalita sociali e culturali. Ha anche una funzione educativa:
oltre a informare dove sta andando I'architettura d’avanguardia libera da
condizionamenti, non esibisce solo il talento estetico dell'autore, ma apre il
pensiero a un nuovo modo di immaginare lo spazio interno della struttura
relazionato a quello dell'ambiente di vita in continua trasformazione. Assomiglia
a una spaziosa capanna dalla copertura di pietre color ardesia, come penne

di un volatile, sorretta da semplice rete e sottili pilastri metallici. Evoca un
uccello surreale dalle ali protettive che si posa sul verde, a fianco della sede
principale della Serpentine, per offrire servizi ri-creativi. Lo ha provato anche la
performance multimediale, tenutasi in quel posto il 4 ottobre scorso, descritta
a pagina 51.

Esattamente! Oggi abbiamo una grande fluidita relazionale
nata con internet, inventato esattamente trent’anni fa da
Tim Bernes-Lee, che ho incontrato la settimana scorsa. Egli
sostiene che c’e¢ la possibilita di salvare la neutralita del net,
che ci puo essere lo stesso net per tutti: non un internet per
quelli che possono pagare e uno per gli altri. L’idea della
fluidita di diverse pratiche che possiamo connettere e fon-
damentale. In questo senso anche per me é importante poter
uscire con I’arte nella societa; che I’arte partecipi al tavolo
dove si prendono le decisioni. Per queste finalita io voglio
suggerire, a chi ha un ufficio o anche un governo, a ogni
grande ditta o compagnia, di mettere un artistatraidirigenti,
appunto perché c’e bisogno diimmettere ’arte nella societa.
L’artista Mark Bradford, nella conversazione tenuta con lui
ieri alla Frieze, ha detto con convinzione che non basta fare
delle conferenze, fare delle mostre... Queste possono valere
perunasettimana, per un mese, invece ai nostrigiornil’arte
deve entrare nella societa, non attraverso avvenimenti ma
con formati pitu sostenibili.

Gli studiosi e gli operatori culturali hanno il dovere di
trasmettere alla collettivitailoro saperiteoricie pratici?
Come dicevo, si deve andare anche al di 1a dei contesti di
espertiperentrarerealmente nella societa. Un giorno un tas-
sistamiha dettoche suafiglia haavutoun’epifanianel parco
perché in una passeggiata domenicale ha visitato il nostro
padiglione di architettura (mi pare che ti ho gia raccontato

questa storia) e io gli ho chiesto se lei va anche nelle galle-
rie e nei musei. Lui mi ha risposto: “No, perché pensa che i
musei non siano per gente come lei”. In fondo, la ragazza ha
avuto quella epifania perché noi nel parco con il padiglione
andiamo versola gente, facciamo arte pubblica. Adesso abbiamo
cominciato a lavorare anche in Barking and Dagenham, una
periferialondinese dove mancaillavoro. Per questaragione
abbiamo deciso diandare conl’arte oltre Kensington Garden
e la stiamo portando anche in quella zona. Con I’Istituzione
andiamo al di la dei muri, nella societa, incontro alla gente.
Non possiamo aspettare che tutti vengano qui.

Ritieni che questo orientamento transdisciplinare sia
incentivato pure dall’urgenza di affrontare la comples-
sita del sistema socioculturale?

Esatto, c’é la questione ecologica di cui parlavo, che é gia
un’urgenza cherichiede trasversalita. Poic’¢ un altro grande
problema:ladisuguaglianza che simanifestachiaramentein
una citta come Londra, ma purein altre metropoli del mondo.
Ladisuguaglianza, sempre piu evidente, € oscena, assurda. E
dobbiamo anche rifare un nuovo contratto sociale conl’arte.
Noidesideriamo fare la stessa cosa che Tim voleva col “World
Wide Web”, cosi utile e veloce, ma ancora non per tutti. Non
solo, vogliamo fare per tutti anche le mostre piu necessarie.
Per questo alla Serpentine, come nel resto dell’Inghilterra,
non facciamo pagarel’ingresso. La scelta dell’ingresso libero
e molto importante e noi, grazie agli sponsor che troviamo
tutto I’anno, riusciamo a mantenere questo modello, che
andrebbe adottato anche in altri paesi dove per entrare nei
musei si paga.

Il padiglione di architettura di quest’anno come é stato
concepito?

Eun padiglione ecologico perché é molto legato alla natura. E
fatto, soprattutto con pietre, su progetto dell’architetto Junia
Ishigami. Una struttura molto pesante ma anche molto leg-
gera perché sembra volare. E una delle caratteristiche idea-
zioni inventive di Ishigami, che fa anche dei disegni incre-
dibili, tutti riprodotti in un libro d’artista, appena uscito,
che posso gia darti.

Perché quest’anno non e stata organizzata la maratona,
sempre incentrata sull’interazione disciplinare?
Perchél’anno prossimoricorreil cinquantenario della nascita
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della Serpentine (1970-2020). Dunque, sara una grande mani-
festazione, un evento piu grande del solito.
4 ottobre 2019

Patrizia Sandretto Re Rebaudengo, imprenditrice culturale

Luciano Marucci: Condivide le modalitainterdisciplinari
che hanno determinato le contaminazioni, gli slittamenti
linguisticielesinergie trale attivita creative eterogenee?
Patrizia Sandretto Re Rebaudengo: L’arte contemporanea e
indisciplinata. E proprioin questa caratteristica che riconosco
lacapienzadellaricercaartistica attuale, conlasua attitudine
ainfrangereiconfinitrailinguaggi,arompereleseparazioni
rigide tral’ambito umanistico e quello scientifico, tra il poetico
eiltecnologico, trala profondita della teoria ela semplicita del
quotidiano. Questo tipo di slittamento affonda del resto nella
storia dell’arte del Novecento, dalle avanguardie storiche alle
neoavanguardie, sino alle tendenze piu recenti. Deriva dalla
fusione tra arte e vita, unarelazione stretta, diretta e non piu
necessariamente filtrata dalla rappresentazione. L’artista, in
un certo senso, e diventato un esploratore, capace di percorrere
imoltepliciluoghidel sapere, assimilando e padroneggiando i
loro contenutie protocollima mantenendo una giusta distanza
daglispecialismie promuovendo anziuna “letturatralerighe”
che sollecita il nostro sguardo critico e consapevole. Da pochi
giorni, nella sede di Torino della Fondazione Sandretto Re
Rebaudengo, abbiamo inaugurato la personale di Paolo Cirio
(17 luglio — 29 settembre 2019). Ha un titolo semplice e molto
efficace: Exposed. Attraverso tre articolate serie fotografiche,
Cirioindagale strutture di potere che caratterizzano la nostra
epoca, in cuile dinamiche dei flussiinformativi influenzano
politica ed economia cosi come le vite degli individui. Il suo
campo diricerca sonoimedia, larete, i social network; il suo
metodo € lamanipolazione informativa, finalizzata arivelare
i meccanismi piu o meno nascosti, ma spesso ignorati, tra-
mite cui ognuno di noi e perennemente controllato, studiato,
catalogato. Lamostra e un ottimo esempio dell’espansione del
concetto stesso di arte e, insieme, della funzione critica che
essa puo svolgere nella nostra societa.

LaFondazione dalei costituita, conlasua attivitarelazio-
nale applica gia il concetto di interdisciplinarita...

“Capriccio 2000” 2019, mostra Residenza per giovani curatori alla Fondazione
Sandretto Re Rebaudengo, Torino (courtesy FSRR, Torino)
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Lo applicasianellospecifico campo dell’arte contemporanea,
sianella sfera delle professionalitaimpiegatein Fondazione.
Il nostro modello organizzativo & quello della ripartizione
del lavoro in aree, in dipartimenti: curatela, produzione,
allestimento, attivita di registrar, marketing e comunica-
zione, ufficio stampa, educazione, mediazione culturale. Le
relazioniinterne traidipartimentisono strettissime eincro-
ciano differenti ambiti disciplinari (da quello strettamente
storico-artistico a quello giuridico, dal sapere pedagogico al
lifelong learning, dalle expertise tecniche ai social media),
apportando all’intero team un ampio ventaglio di competenze.
La collaborazione, lo scambio e il confronto sono incremen-
tati dagli incontri periodici, dalla formazione e dall’auto-
formazione. L’attivita relazionale e in effetti una chiave del
nostro modo di lavorare insieme ed € al centro del rapporto
con inostri visitatori

Suppongo che la struttura, in continua espansione anche
geografica, abbia un indirizzo flessibile.
Necessariamente flessibile. La programmazione espositiva,
con mostre nuove in media ogni quattro mesi, ci pone di
fronte ad artisti, opere e temi sempre diversi. Cambiano
gli allestimenti, i laboratori offerti ai nostri pubblici sco-
lastici e non. La flessibilita € uno degli elementi centrali
della nostra offerta educativa, concepita per un range
molto ampio che va dai bambini della scuola dell’infanzia
agli studenti universitari, dagli insegnanti alle famiglie,
a persone vulnerabili, con disabilita fisiche e psichiche.
La Fondazione € molto attenta al contesto in cui opera.
Cerchiamo sempre un dialogo con le comunita che abitano
iluoghi dove sorgono le nostre sedi: un quartiere ex indu-
striale come Borgo San Paolo a Torino, un piccolo paese
come Guarene d’Alba, dove la Fondazione ha aperto il suo
primo spazio nel 1997, tra le magnifiche colline che oggi
sono parte delsito “Langhe-Roero-Monferrato”, riconosciuto
come patrimonio dell’Unesco. Qui, a Palazzo Re Rebaudengo,
i121 settembre aprira Da Guarene all’Etna. Boiling Projects
(fino al 10 novembre 2019), capitolo di un lungo ciclo espo-
sitivo, curato da Filippo Maggia, che abbiamo iniziato nel
1999 a Taormina, promuovendo periodicamente da allora
un’esplorazione del nostro Paese attraverso lo sguardo
dei fotografi italiani. Nel 2017 ho costituito la Fundacion
Sandretto Re Rebaudengo Madrid. La sua sede non e ancora
pronta ma nel 2020 attiveremo una serie di programmi e
mostre, facendo leva sulla nostra esperienza italiana ma
aprendola aunintenso confronto conil territorio, le comu-
nita e il contesto spagnolo.

L’attivita é rivolta anche ad ambiti disciplinari diversi
dalle arti visive?

Si, certo, ma sempre attraverso la prospettiva dell’arte
contemporanea. E il caso di Capriccio 2000, la mostra con-
clusiva della nostra Residenza per giovani curatori stra-
nieri, un programma che abbiamo avviatonel 2007, mirato
a formare professionalmente giovani che hanno studiato
nelle piu rinomate scuole curatoriali del mondo, promuo-
vendo, allo stesso tempo, la conoscenza capillare dell’arte
italiana, dei suoi artisti, del suo sistema. Il titolo fa rife-
rimento alla forma libera del “capriccio”, utilizzata sia in
musica che in pittura, una suggestione che i curatori Rosa
Tyhurst, Jeppe Ugelvig, Hannah Zafiropoulos hanno uti-
lizzato perindagare le culture della musica dance elettro-
nicanell’Italia della fine degli anni ‘90, traducendole nello
spazio espositivo conun gruppo di opere di Dafne Boggeri,
Caterina De Nicola, Andrea De Stefani, Lorenza Longhi,



Ludovica Carbotta “MONOWE” 2019, veduta dell'installazione alla Fondazione
Sandretto Re Rebaudengo, Torino (courtesy FSRR, Torino)

Andrea Magnani, Michele Rizzo, Giuliana Rosso. Un altro
esempio e Green Box. Un giardino per ’arte contemporanea
nel Borgo San Paolo a Torino, un progetto didattico che la
Fondazione condivide con il Corso di Laurea Magistrale
Interateneo in “Progettazione delle aree verdi e del pae-
saggio”. Il seminario iniziale, che si & svolto lo scorso 28
maggio, ha dunque dato inizio a un progetto diricerca che
riguarda il giardino Fergat, il giardino pubblico situato
davanti alla nostra sede.

Chi forma i programmi dei vostri corsi per curatori?
Siala Residenza per giovani curatori stranieri, sia Campo, il
nostro corso per curatoriitaliani, natonel 2012, sono seguiti
da tutor della Fondazione. Sono loro che ognianno definiscono
i “fieldtrip”, i viaggi di studio in Italia che caratterizzano
entrambiiprogrammi formativi. Nel caso di Campo, iviaggi
sono intercalati da modulidilezioniin aula, con docenze fisse
(Arte dal 1960, Storia della curatela, Metodologia della cura-
tela e Scrittura per I’arte) e lezioni tenute da ospiti esterni,
italiani e stranieri.

Le sinergie con le istituzioni italiane o straniere in base
a quali intenti vengono stabilite?

Lacollaborazione € uno deiprincipistatutaridella Fondazione
Sandretto Re Rebaudengo. Abbiamo iniziato condividendo
le mostre con altri musei e centri espositivi, come per
esempio nel caso della grande personale di Carol Rama
nel 2004. La mostra era stata co-prodotta dalla Fondazione
e dal MART - Museo d’Arte Moderna e Contemporanea di
Trento e Rovereto, sedi della personale che poi, all’inizio
del 2005 sarebbe passata negli spazi espositivi del Baltic di
Newcastle. Sempre in quegli anni, insieme alle principali
istituzioni torinesi dell’arte contemporanea (il Castello di

Rivoli ela GAM, in particolare) la Fondazione ha promosso
la nascita della Triennale, con Torino Triennale Tre musei
che si & svolta in due edizioni, nel 2005 e 2008. La condivi-
sione di mostre & un principio costante: nel novembre 2017
abbiamo prodotto, insieme alle OGR, il nuovo spazio della
Fondazione CRT, Come una falena alla fiamma, un progetto
ambizioso, allestito nelle nostre due sedi, firmato da tre cura-
toriinternazionali d’eccezione - Tom Eccles, Mark Rappolt,
Liam Gillick - chiamati a lavorare insieme, confrontandosi
con la citta di Torino e il suo importante patrimonio arti-
stico, pubblico e privato. Recentemente con Anche le statue
muoiono, nel 2018, abbiamo attivato collaborazioni anche
conimuseid’arte antica, condividendo il progetto espositivo
con il Museo Egizio e i Musei Reali e disegnando dunque un
nuovo possibile circuito traidistretti culturali torinesi. Nel
2014 ho fortemente voluto la nascita del Comitato Fondazioni
Arte Contemporanea, che riunisce a tutt’oggi 14 fondazioni
italiane, da Torino a Venezia, da Milano a Roma, a Catania.
Tutte insieme, lo scorso 15 aprile, abbiamo inaugurato Grand
Tour Contemporaneo, un calendario di mostre ed eventi dedi-
catiall’arte contemporaneaitaliana, in concomitanza conla
Biennale di Venezia. La rete delle Fondazioni € un organi-
smo che si prefigge di valorizzare e mettere a disposizione
I’insieme di vocazionie di competenze che queste realta da
anni assicurano nel campo delle mostre e della ricerca, del
sostegno delle giovani generazioni artistiche nazionali e
internazionali, dell’educazione, del rapporto conipubblici
e le comunita locali.

26 luglio 2019

3a puntata, continua
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