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La mostra Réliquiae esordisce in concomitanza con la Giornata internazionale di commemorazione

l. _‘ delle vittime della Shoah. Caedis reliquiae, 7 sopravvissuti al massacro (Ab Urbe Condita, Tito Livio),
J U la sezione del progetto costituita dal documento video Birkenau Nachtkampf di Zygmunt Piotrowski,
ne rappresenta la parte pin toccante.
l I/ progetto Réliquiae, incentrato in senso lato sul sacro, in particolare sulla sua possibile

dimensione laica, si configura per Alessandro Costanzo, Michel Couturier, Anna Guillot, Domenico
-/ Mennillo, Zygmunt Piotrowski-Noah Warsaw e Ampelio Zappalorto come il segmento della propria
ricerca filosofico-esistenziale ed estetica maggiormente caratterizzato da un carattere etico.
Medesimi contenuti introducevano anni fa l'attuale Réliquiae con una mostra analoga,
Relics, anche questa documentata nel presente catalogo. Allora come oggi, si ¢ trattato
° _‘ di artisti eterogenei dal punto di vista dei linguaggi e dei contenuti, sotto il profilo generazionale
Cl ( J e della provenienza geografica: Pier Paolo Calzolari, Antonio Freiles, Anna Guillot, Francesco
Lauretta, Domenico Mennillo, Vettor Pisani, Luciana Rogozinskt, Angelo Savelli ed Ettore Spallett:.
Lo scritto di Luciana Rogozinski, la sua relativamente concisa analisi teorico-critica
dell’ argomento, é uno scandaglio che orienta bene la lettura di un tema del contemporaneo tanto
attuale quale e quello della religuia.
In appendice al volume, il testo in forma diaristica che Paolo Emilio Antognoli ha concepito
nel corso di uno studio effettuato per 'occasione su James Lee Byars, artista che torna per la seconda
volta ad essere trasversalmente presente.
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Relics

Luciana Rogozinski

“Un éclair ...puis la nuit!
Fugitive beauté...”

Secondo Benjamin, che ragiona sull'immaginario di Baudelaire, /z Passante — la folgorazione
transeunte inafferrabile, che incrocia casualmente per un attimo il cammino dell’ extravagant

lungo la strada e subito scompare nelle ondate della folla metropolitana — € la forma propria della
Bellezza nella condizione moderna dell’esperienza. Nell’epoca della compiuta riproducibilita del
mondo delle cose, quale documento puo darsi che testimoni dell’avvenuto momentaneo miracolo:
I'apparizione di un’unicita nello stesso momento splendente e scomparente, ma sensibilmente reale,
dentro lo scorrere confuso dell’insignificanza nel tempo comune, quotidiano, dei viventi? Cid che
resta del passaggio dell’ Angelo (dell’apparizione significativa e trasformatrice): in una concezione
laica e non sacrale del trascorrere “angelico” fra le cose terrene ¢ sulla materia concreta attraversata
dall’evento che se ne deve cercare e riconoscere la traccia. “Rintracciare”, in questo senso, per la
prassi estetica contemporanea vuol dire procedere in senso opposto alla direzione totalizzante della
Reificazione, che come logica antitetica alla Natura, mimando il continuum della produzione di
oggetti come tempo assoluto, ¢ volta a pietrificare ogni fenomeno e organismo mobile e vitale in

res chiusa e ottusa. Riconoscere la traccia dell’Angelo (o del Demone) e ancor prima attribuire alla
materia e all’oggetto immobili la capacita di contenerla sono passaggi che il Fedele del Significato
deve attraversare per testimoniare in favore del mantenimento del senso durante le stagioni di morte
apparente delle cose.

La storia, nel cammino inverso al dominio della Reificazione, ¢ vicenda di resurrezioni. Cosi
I’hanno mostrata, nel Novecento dell’arte visiva, i grandi indicatori della metamorfosi del Passato
in Presente, del Morto in Vivo: Schwitters del Merzbau come colonna potenzialmente infinita di
qualsivoglia oggetto testimoniale della visita di un amico, Burri delle bruciature come luoghi di
forma esemplari, Yves Klein della vitalita del Simbolo in tutti gli stadi dell’Essere, fino alle ceneri
e all’oro che piove in foglie sul cadavere, Beuys del potere rigeneratore del Lutto nei materiali
martirizzati, Smithson della sacralizzazione della ruggine, Matta Clark della messa in gloria delle
macerie, Boltansky degli accumuli di fotografie in costruzioni spettrali, Merz degl’igloo intrecciati
di residui naturali e industriali, Kiefer dei semi inglobati negli sfondi pittorici, dei girasoli secchi
usati come documenti del Sole in tempo di morte.... “L’amore all’'ultimo sguardo”! che lega
Iextravagant alla Passante segna un’epoca: I'Irripetibile ¢ un sogno della storia moderna. Ma mentre
in Baudelaire questo tipo di amore accetta come fato ineludibile la scomparsa immediata di ogni
oggetto e fenomeno incontrati, e dunque si consegna senz’armi alla malinconia per I'infinito della
Perdita, lo sguardo che s’innamorsa, se si leva invece come impulso oppositivo al flusso inglobante
e neutralizzante, vuol testimoniare in favore dell’'Unico che ¢ trascorso e mantenerne il potere nel
tempo: non ¢ I'attitudine malinconica a guidarlo ma una volonta di valore.

Come fedelta individuale, conservare la traccia lasciata dall’Irripetibile ¢ gesto segreto
e monadico, ma ¢ scelta dichiarata e dichiarante della Forma, nel tempo della riproducibilita
dominante, attraverso la traccia riaccendere I'Irripetibile come fiamma viva: se /a Passante come
modello primo ¢& fuggitiva, che parte svolge la sua reliquia (“cio che ne resta”) nella sostanza
contemporanea della Bellezza? E P'intenzione oppositiva dello sguardo che s’innamora a far
diventare I'uso dei “Resti”, negli atti odierni dell’arte, prassi critica: come testimonianza e parte
dell’Unico da cui deriva, per la coscienza storica dell’estetica la reliquia non puo essere infatti oggi
né ingenua né innocente: ¢ solo con questo carattere che diventa espressione, ¢ questo carattere che
la definisce come forma “attiva”.

Storicamente determinata, la “reliquia critica” € una localita paradossale, in cui il
concentrato di un fatto trascorso converge insieme alla sua lacuna: in questa convergenza, che
allude a un evento dislocato, la reliquia porta a evidenza materiale ['utopia di toccare per un tramite
I'inafferrabile e I'altrove. Anche cio che ¢ umile e quotidiano puo essere coinvolto in quest’aura
utopica come mistero laico, se attraversato dall’esperienza vissuta. Coincidendo coi “resti”, il
Testimone si geometrizza come punto assoluto: in ogni reliquia infatti I'infinito si arresta mentre
tutto, intorno, vortica e trascorre. Ma proprio I'intenzione formale distingue la “reliquia critica”
dal Frammento, che lo spirito romantico valorizzava soltanto nella sua solitaria caduta abissale;
lo sguardo innamorato oppositivo lo riconosce invece precisamente come “luogo” che la volonta
estetica circoscrive: enigma spaziotemporale su cui la visione deve far esercizio di oltranza.
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Riflettere sui confini concreti di una reliquia significa infatti riflettere sui confini del
Significato: fin dove si estendono? Perché nella porzione di materia misurabile che ne ospita la
traccia, sia il fulgore storico eccezionale e trasformatore che I'esile paglia a ricordo di un momento
segreto si nascondono ciascuno sotto una propria maschera. Ormai emblemi: solo lo sguardo
innamorato dell'Irripetibile, di cui senza parole parlano, li riconosce.

“Quando il sognatore muore, che ne & del sogno?”

Della domanda che il romanziere Chandler pone all’interno del suo Rendevous on a lost world
Calzolari ha fatto un’opera visiva: I'interrogazione, isolata come scrittura stampata su bianco telo
da proiezioni, diventa essa stessa immagine.? Spostata dal mondo onirico al territorio intenzionato
dell’arte, la domanda investe direttamente la sorgente dell’opera: lo spazio intoccabile da cui

essa sembra provenire dal momento che, con I’abbandono della logica artigianale in favore
dell’astrazione, essa non puo essere identificata ingenuamente come puro documento dell’To.

Quanta parte ha I'Invisibile nel gesto artistico? Ch7 ¢ fece strumento chi ti suona si interroga
altrove ancora Calzolari’: di quale “transito angelico” sia testimonianza ’opera conclusa e lo stesso
“andar per opere” come itinerario ininterrotto dell’artista, che coincide solo per un lato con la sua
esistenza quotidiana.

Una dimensione sovraindividuale governa 'apparire concreto dell’opera, che dunque non
¢ mai propriamente “reliquia dell’autore”. In ogni tempo e luogo 'Immaginario puo spalancare le
sue porte inaccessibili: propria dell’artista & I'attenzione all’avvento, a cio che sta per attraversare la
soglia, specificita dell’artista la cura del transito. Quando il sognatore muore, il sogno lo oltrepassa.
Duchamp, che ha voluto sfidare con I'ironia I'esistenza e il potere di quella soglia trasformando
anche I'objet-trouvé in un dispositivo scettico, ¢ stato infine punito dalla potenza mitica che aveva
irriso: al termine della sfida ¢ rimasto senza immagini, senza gesti e senza parole.

L’opera abbandonata alla propria solitudine: dopo il compiuto distacco dell’Arte dal Rito
(religioso o civile), proprio questa solitudine fuori da qualunque funzionalita rivela la sorgente
del gesto artistico non nell’'individuo singolo ma in un flusso ininterrotto di sostanza astratta attiva,
che solo se riconosciuta s’incendia. Questa condizione accomuna all’opera-oggetto anche quella
concettuale, fino a quella ambientale, che seziona una parte dello spazio per renderla significante e
anch’essa dipende in prima istanza dalla Visione.

Non dunque “parte” o “residuo” del Soggetto che, intravedendola oltre la soglia, la
immette con sapienza nel mondo: una volta attraversata la porta, I'opera d’arte ¢ se stessa, ¢ sola.

“I have said: / Here such a one walked”

L’avventura estetica di Relics indaga sulla natura dei Resti come “Forma”. Ogni gesto artistico
raccolto nell’ambiente da una risposta diversa e la stessa volonta d’indagine che li ha radunati
come prospettive multiple in un unico luogo ¢ di per sé un gesto.* Il libro di pagine di piombo di
Calzolari dichiara nel metallo saturnino cio che nell’ambiente di Relzcs altri libri o singole pagine
traducono in fragile carta: se la malinconia, il lutto, la perdita possano trasformarsi in forma
conclusa vittoriosa. Cosi Freiles assolutizza la Ferita cerchiando il prezioso strappo sul vuoto, unico
e irripetibile, al centro di una piccola granulosa carta candida. Cosi pagine centenarie coi loro
grafemi sbiaditi, trasformate dal tempo e dalla luce, raccolte per strada su bancarelle oscure dalla
flanerie salvatrice di Mennillo e risorte per lui in esemplare archivio, sono esposte come frammenti
casuali di un poema sovraindividuale potenzialmente infinito.” A un potere diverso da quello del
Segno si rivolgono altri gesti di Relzcs, per riscattare la possibilita di degrado e nullificazione della
materia: la carta velina di Lauretta, spostabile da qualunque soffio, collocata a parete si rinforza
col colore flammante e con I'oro dei cerchi impressi a collage; sulla piccola tavola monocroma

di Spalletti il segmento metallico dorato protegge un angolo tronco; la ferita perpendicolare

che attraversa le pagine bianche glitterate di Savelli é ricucita dal cordoncino argentato che la
rimargina come cicatrice di luce, materia nuova splendente che s’inoltra nelle fessure della carta

e riemergendo tratto per tratto le collega e segnala una strada. E I'Icona il luogo su cui si esercita
il lutto, in altre prospettive che Relics apre su “cio che resta”, dunque per esse € sull’Icona che la
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forma deve esercitarsi come “riscatto”. Sono il Coniglio e il Pugnale metallici di Vettor Pisani, con
il loro espressionismo artigianale protetto da una teca; ¢ la doppia immagine femminile dell’To,
allestita invece da Anna Guillot come coro seriale sopra due basamenti paralleli: residuo fotografico
in bianco e nero del Sé, che leggerissimamente pesa su un bilancino per lettere o che & a sua volta
sottoposto al peso di un calamaio nero da scrittura: entrambi oggetti della storia privata, al culmine
ciascuno della propria colonna, con la moltitudine di microriproduzioni delle due immagini che ne
discendono a lunghi rotoli: getti di una fontana della Perdita che la stessa riproducibilita moltiplica
e rende vani ma che comunque si espongono. Riportare la reliquia a un’attivita di Soggetto ¢ il
compito che si propone, nell’ambiente di Relics, il Paravento di piume:® sul blu monocromo delle
sue ante ogni colore mobile, oscillante e spostabile, parte testimoniale dell'uccello vivo da cui si &
staccato, & chiamato a dichiararsi con voce propria. E un frammento della bellezza naturale salvato
da dimenticanza e rovina ma, nel suo luogo nuovo, sempre precario e in bilico: collocata come
attore singolo sulla scena, la vaga piuma parla con ardore e tremore del Destino. “L’Immagine &

la parte piumata della Teoria”: sull’altro versante il Paravento disgrega I'affermazione estetica in
parole e lettere scomposte, anch’esse disperse sopra il blu monocromo come semi di destino volanti,
tracce dirette della scrittura a mano, dell’errore possibile.

“Yea, the glory of the shadow / of the Beauty hath walked/ upon the shadow of the waters”

Pier Paolo Calzolari
Senza titolo, 1996
Lamiera, piombo
31x46 cm

Courtesy Carte d’Arte
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1. Lespressione ¢ di W. Benjamin nelle sue riflessioni sul rapporto tra flaneur e folla metropolitana, in D7 Relies, 2017

Catania, On the Contemporary
Francesco Lauretta, a parete
Domenico Mennillo, in teca

alcuni motivi in Baudelaire, in Angelus novus, Einaudi, Torino 1962.

2. In questa versione 'opera compariva al fondo estremo del giardino di Villa delle Rose a Bologna, come
parte della mostra di Calzolari nel 1998 ospitata nella Villa. Cfr. Luciana Rogozinki, Pierpaolo Calzolari. Le
armi della primavera, in «Carte d’arte internazionale», primavera/estate 1999.

3. Chi ti fece strumento chi ti suona & il titolo del catalogo di accompagnamento alla mostra di Calzolari nel
2011 presso la galleria de’ Foscherari, ed. de’ Foscherari, Bologna 2011.

4. Relics prende forma e consistenza da un’idea di Anna Guillot che ha scelto gli artisti partecipanti, le opere
in situ e di collezione e ha curato I'allestimento nell’ambiente di Palazzo Manganelli a Catania. Convocare
prospettive multiple, come I’incontro di convitati senza preventivo accordo fra loro, pud rivelarsi una festa.
5. Le carte presentate in Relics da Domenico Mennillo sono un estratto da Poénmze de la lumiere, inserito nella
stanza denominata WLK_2 Archive de la Mélancholie Italienne, facente parte dell’installazione expo WLK.
Wunder Litterature Kammer, nella biblioteca del Museo Nitsch a Napoli, 2015-2016. La complessa ricerca di
Mennillo coinvolge differenti piani dell’estetica come una stratigrafia: documenti della trasformazione anche
cromatica operata dal tempo e dalla luce sulla loro materia, le carte del Poénze possono contenere la stessa
scrittura dell’artista inserita come collage. Il Poéme si costituisce cosi, oltre che come scrittura infinitamente
aperta, anche come oggetto concreto e come frutto dell’esperienza anonima metropolitana, riattualizzando
cosi anche come atto critico l'eredita delle avanguardie.

6. Luciana Rogozinski, L'lmmagine é la parte piumata della teoria, Paravento, 2017.

7. Le citazioni da E. Pound provengono rispettivamente da Provincia deserta e da Night Litany (to Venice).
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Prove di viaggio
Luciana Rogozinski

“e una giovane folgore si
avvicind nuotando”

“per altre mete sempre si
sottrae il fondo”

Il ritorno del Passato in aspetto di copia — la cattiva totalita in cui ruota la condizione del mondo
riproducibile — mette sotto condizione, nell'immaginario contemporaneo che s’interroga sul viaggio
eroico, la forma del Destino. Una lacuna essa appare a prima vista, che la stessa tempesta artificiale
che I’ha prodotta subito dissolve, mescolando territorio e orizzonte in una landa unica uniforme, in
cui ogni traccia viene riassorbita. Soltanto per nostalgia che la fonda, per paradosso o scommessa

o rivolta che la resuscita o per ingenuita che ancora per nome la chiama e la finge, la forma del
Destino si mostra oggi al sogno o al concetto che ne vanno in cerca. Nella reversibilita reciproca

di Passato e Futuro, garantita dalla sovrapotenza della tecnica che nei sistemi altamente sviluppati
governa la stessa concezione del Tempo, I'identita cerca se stessa come stella cadente. Intorno

a lei, precipizi abissali della Storia e dell’To sono sigillati dentro cornici esatte, in edifici fittizi,

per convenzione conclusi su vortici infiniti fantasmatici; ’erranza singola virtuale & incorporea,
senza epos dunque né tragedia. Irriconoscibili e innominati la meta e 'origine nell’infinito che

si autoriproduce, nessun 7ostos si da per la figura e la sua icona in viaggio: eroe ed esperienza
restano divisi.

In questo territorio senza certezze si muovono i gesti diversi riuniti dall’intenzione
espositiva di Réliguiae': nessuno di essi delega alla “nuda vita” il compito espressivo ma in ciascuno
¢ la volonta di Forma a indicare lo spazio sempre straniato in cui ’avventura eroica oggi si
scompone e cosi si compie: Osiride ¢ disperso, Iside prende corpo cercandolo.

Sull’Unico in bilico, le cui vicende sono a rischio di perdita senza riscatto nemmeno
nella memoria, rivolgono la cura la zattera di Alessandro Costanzo e le testimonianze grafiche e
fotografiche di Michel Couturier. Il quadrato di scuri copertoni di gomma galleggianti di Costanzo
porta alta verticale sulle onde marine imprevedibili la scritta Je Suzs, luminosa per i led che la
compongono. Il mito omerico & qui ripercorso “alla lettera”: naufrago, mutando i tempi, non &
Nessuno ma lo stesso enigma identitario, che si accende e si nomina scivolando senza meta sulle
acque (qualunque lingua del mondo potrebbe in verita esprimerlo). Ma allo scaltro Odisseo
I'indefinito Outos serve come espediente concettuale di salvezza di fronte all'ingenuita grammaticale
nominalistica del gigante primitivo, legata al pensiero concreto; sulla zattera tutta artificiale alla
deriva nel mare contemporaneo, invece, la luce del pronome personale che afferma I'esistenza
del Soggetto ¢ I'insegna, piti romantica che concettuale, di una rivendicazione ideologica, che
prescinde dalla metafora?. Allo sguardo che distingue, seleziona e avvalora il Particolare tanto
dentro la massa anonima di strutture industriali quanto fra gl’infiniti steli d’erba nel paesaggio ¢
affidato a sua volta da Couturier il salvataggio del destino irripetibile, concesso dal viaggiatore
instancabile e fidente anche alla colonna di cemento incontrata per caso, nella sua stasi solitaria.
Tutti i Particolari, proprio perché direttamente interpellati, si rivelano rappresentanti dell'Uno,
portatori di una vicenda che da sola si confronta col Tempo. Chi li riconosce & dunque anche
testimone in loro nome: nella cura di Couturier la registrazione fotografica di presenze, artificiali
o naturali, condannate altrimenti a un esilio senza nome nella durata storica, & pari al disegno che
le riproduce sulla carta come icone assolute o letteralmente come altari, rivestiti di foglia d’oro:
ognuna si accampa nella singola pagina che la accoglie e la mostra, pari — nell’aura — agli atti della
mano che con il segno 'ha riportata al centro del mondo. Non a caso la cura di Couturier ha scelto
di esercitarsi fra le canne del lago di Pergusa, il luogo in cui, secondo il mito agreste, si compi
il ratto di Proserpina e la sua scomparsa nel regno sotto terra: ambiente violato in vari modi da
attivita e disinteresse della nostra societa contemporanea’. Le canne di Pergusa sono oggi cio che
resta dei testimoni naturali del ratto mitico. Ma a Proserpina & concesso una volta 'anno di risalire
dagl’inferi: la primavera che riporta la vegetazione dal buio alla luce & la meta che giustifica, nella
memoria di ogni canna di Pergusa, la spinta del Particolare verso 'alto e il tragitto della Forma che,
pronta, segnala I’avvento della resurrezione di cio che ¢ imprigionato o oscuro all’aria libera.

A favore di quale meta testimoniano invece gli atti degl’indumenti impraticabili di Ampelio
Zappalorto e della libreria insidiosa di Anna Guillot? In entrambe le operazioni il Paradosso
recide la conclusione o la sposta all’infinito, in un mistero spaziale; in entrambe il viaggio eroico &
predicato come enigma conoscitivo, in cui avanzamento e meta sono contraddetti o impediti non
per violenza delle condizioni date ma per sovranita totalizzante della Logica.



II pantalone esposto da Zappalorto, inforcabile da due ingressi differenziati, dai quali il
doppio sistema per le gambe confluisce in un’ansa unica che le raccorda una nell’altra senza uscite
per i piedi, forma un semiarco uroborico, che blocca a priori il movimento. Altrettanto vale per
il paio di scarponi imprigionati tra di loro dai rispettivi lacci di chiusura, che mentre li collegano
I'uno all’altro proprio percio li arrestano. Isolati come documenti esemplari di una trascorsa
performance, i pantaloni e gli scarponi inutilizzabili di Zappalorto si mostrano, scegliendo I'ironia,
come monumenti impassibili dell’Atto Mancato®. E un pathos muto, viceversa, quello che domina
nella libreria singolare organizzata da Guillot: in essa la forma-libro permane, con le peripezie delle
scritture che variamente vi si svolgono dentro’, ma la stessa ragione che ha calcolato uno per uno
secondo amore tutti i volumi per il paradiso che dovrebbe accoglierli, li ha infine montati in rotte
disordinate o capovolte: caos o rivolta, nella cornice della struttura che comunque assegna i margini.
Nella libreria immobile, perfetta maschera della sede, apocalisse e arca salvifica combaciano
perfettamente: chiuse nel rifugio che non si muove dall’angolo prescritto, tutte le strade percorribili,
sotto forma di scrittura, sono in verita scompigliate e dell’eroe invisibile, che le attraversa senza
oriente che lo guidi, non si riconosce il desiderio: ogni soluzione del labirinto, per chi avanza, ¢
insieme chiusa e possibile.

Come una “Meraviglia” barocca, il cofanetto concluso di Domenico Mennillo contiene una
“messa in abisso”: spazio, tempo, architetture, fatti e scrittura che ne parla, raccolti sotto il nome
di Alcune architetture di Napoli 2003-2013, sono al suo interno resi erratici dalla scambiabilita e
liberta dei fogli di cui si compongono le Partiture delle dieci performances e installazioni realizzate
in dieci anni dall’autore e dalla sua Compagnia in dieci localita storiche napoletane®. Ogni Partitura
contiene una mappa del luogo dell’accadimento, con la posizione dei particolari anche insignificanti
rintracciati in esso, e la progettazione scritta dei movimenti e dei discorsi della performance che vi
si ¢ agita. Ogni foglio della singola Partitura, per la stessa libera natura del suo legame con 'intero
corpo delle pagine, puo venire alla luce in modo casuale, come segmento di Significato, o rientrare
compostamente negli exenzpla conclusi previsti dall’ordine simmetrico dell’unica sede ribadita:

il cofanetto (lo scrigno concettuale) come mondo. L’infinita potenzialita delle combinazioni,
progettata dalla ratio che ha ordito il dispositivo riflettendo sul rapporto fra Storia e Montaggio, fa
si che I'ultima performance (non descritta) coincida in verita con il gesto scompositore dell’ultima
persona che acceda al cofanetto e in piena liberta lo manipoli: I’abisso che cosi si realizza non ¢
dunque solo la vertigine spaziotemporale del Passato che ad ogni foglio riemerge e riprecipita
nella somma distinta o confusa, ma quello di ogni nuovo Presente investigante che sulle pagine
riattraversi la vicenda d’arte trascorsa, che nell’indagine scomponga I'ordine e che anch’esso

puo moltiplicarsi, ipoteticamente, all’infinito. La forma del viaggio eroico coincide dunque

qui, conforme al mistero contemporaneo, con I'Interpretazione. Tuttavia spazio ed atti su cui il
pellegrino del Tempo, percorrendo I'ambiente del cofanetto, indaga non sono neutri: fra le pagine
che danno conto degli eventi nei dieci anni, architettura e teatro sono sottoposti alla Critica proprio
come componenti congiunte del rito drammatico collettivo: quale dei due fonda I'altro come
norma? Che I'architettura storica possa essere riportata a resurrezione e liberta dalla nuova natura
del dramma che la sceglie come ambiente ¢ la possibilita offerta precisamente dalla coscienza
critica dedita a modificare il destino sovraindividuale della Forma: in questo senso il cofanetto
componibile e scomponibile di Mennillo, che conserva spazi, tempi e documenti della rinascita
attraverso una Storia orientata, ¢ a sua volta un’architettura paradossale: “in cammino”.

C’¢ una presenza costante che accompagna come sottofondo sonoro tutta la durata del
video Birkenau-NachtKampf' sulla performance di Zygmunt Piotrowski, immobile per 24 ore nel
paesaggio innevato davanti all’'ingresso principale del campo di concentramento di Auschwitz in un
gelido gennaio del 2010: ¢ il respiro affannoso che commenta, insieme al suono dei passi, I'ostico
ambiente invernale filmato intorno, di giorno e di notte, con le sue erbe secche desolate, i rumori
e i lampi dei fari delle automobili che passano, le mura, i cancelli, le torrette e le finestre serali
illuminate del Campo e a tratti la posizione ieratica costante della figura umana in piedi in mezzo
alla neve, isolata, a braccia aperte e mani ritualmente impostate nella rappresentazione dell’ Albero
della Vita. Virtuale come la figura umana registrata nella progressione filmica, il respiro irregolare 2829

che sale e scende fra i rumori di fondo € un attore invisibile della stessa scena: nulla si sa della fonte
umana che lo produce, eppure ¢ documento del ritmo vitale durante un cammino accidentato e
sconosciuto: singolare traccia intoccabile di un corpo e una psiche che definiscono il procedere
dell’ansia letteralmente come “strada”. La prima consacrata reliquia che il video di Piotrowski
mette in salvo & quest’oggetto sonoro impalpabile, come pegno e segno della creatura vivente che
un giorno ’ha emesso dall’interno corporeo. La seconda riguarda la forma tragica. Per tutta la
durata del video I'aspetto “quotidiano”, da cui il portatore vivente del Simbolo emerge come un
miracolo nella sterilita invernale, & dato dal carattere neutro, documentario, della comune vita
diurna e notturna registrata nei campi e sulle strade che circondano le due architetture a confronto:
la figura umana, imbacuccata e sola, ritualmente impostata, e la cinta muraria, perfettamente
organizzata, dell’ingresso al Campo di Auschwitz.

Benché normalizzato, lo sfondo dell’architettura carceraria non ¢ innocente: porta in tutta
la sua misura regolare la memoria del Principio di Morte che vi ha dominato un tempo. Il presente
contemporaneo gli trascorre accanto con noncuranza, I’Albero della Vita incarnato da Piotrowski
lo sceglie come interlocutore diretto: perno di tutto il movimento del video e di tutta la giornata
ch’esso documenta ¢ un gesto immobile, che come reliquia da conservare indica appunto il Tragico.
A questa grande potenza in grado di dare forma alla Storia vengono opposti, per tutta la durata
della narrazione filmica, le mani aperte rituali della figura ferma nella neve e il respiro affannato
anonimo in movimento: sono le insegne della creatura esposta, i fiori ostinati nell'inverno: non si da
destino — dicono nel rischio — senza attraversamento della morte. La partita & sempre aperta.

1. Réliquiae & la seconda tappa dell'indagine dedicata da Anna Guillot al tema della Reliquia come traccia del vissuto
nell'immaginario contemporaneo. Caratteristica del gesto artistico di Guillot ¢ il coinvolgimento di differenti identita

e comportamenti espressivi accanto al proprio, nella risposta a un medesimo quesito insieme estetico ed esistenziale.

La multidirezionalita delle soluzioni proposte, riunite in un unico ambiente, genera un modello di spazio concettuale
infinitamente libero e infinitamente labirintico, da cui ogni uscita ¢ insieme possibile e sospesa: in questo senso il rito
espositivo si configura ogni volta come una pratica di comunita, riunita intorno ad un’Incognita.

2. In tempi di spostamenti enormi e disordinati di popolazioni e individui da una parte all’altra del mondo e di
attraversamenti migratori, pitt e meno funesti, dei mari, con il loro incalcolabile numero di vittime anonime, la
proclamazione identitaria che illumina la zattera di Costanzo potrebbe esprimere un tema storico riconoscibile della
cronaca internazionale dei nostri giorni; tuttavia la stessa problematica puo essere intesa come condizione assoluta del
Soggetto contemporaneo alla deriva. Sopra una zattera nella laguna di Venezia Mario Merz nel secolo scorso aveva messo
in navigazione libera un igloo che portava su di sé in salvo attraverso il diluvio, illuminata a neon, la serie numerica di
Fibonacci.

3. Sul significato per cosi dire “salvifico” delle proprie operazioni riguardo a elementi anonimi dell’ambiente
contemporaneo, destinati alla perdita, e in particolare sull’attenzione dedicata alle canne del lago di Pergusa, il commento
scritto di Couturier si esprime senza equivoci.

4. Entrambi gl’'indumenti impraticabili di Zappalorto, ognuno definito come Pas de deux, provengono dalla performance
berlinese Narrentanz (Berlino, 1994-95). La tematica della coppia, che invece di produrre futuro produce arresto e
ripetizione, e fondendosi si toglie respiro, caratterizza una concezione uroborica della Storia, per cui ogni movimento
divergente si dimostra inutile.

5. L’interesse per la Scrittura come sistema visivo di segni equivalente a un organismo di mappe concettuali componibili
e scomponibili, in cui I’estetica minimalista si coniuga con la poesia visiva, & un carattere costante nella ricerca e nella
produzione di Anna Guillot negli anni.

6. Domenico Mennillo, Alcune architetture di Napoli 2003-2013. I/ teatro di lubGrabbe nelle architetture napoletane, ed.
Morra/E-M arts, Napoli, 2014.

7. Zygmunt Piotrowski (Noah Warsaw), Birkenau-NachtKampf, 2010.

Le citazioni in versi sono tratte rispettivamente da Paul Celan e Ingeborg Bachmann.
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Alessandro Costanzo

Untitle (Je Suis) #1, #2, 2019

Stampa su carta Fine Art

Hahnemiihle Baryta su Dibond

105x70 cm

Courtesy Musumeci Arte Contemporanea
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Michel Couturier 4
Le canne di Pergusa IV, V,2018

Foglia oro su carta

100x70 cm

Courtesy 'artista 1
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Anna Guillot

KOOBOOK - Destrutturazione dell’ archivio, 2019
Mobile trovato, libri e fascicoli d’archivio, fanzine,
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Réliquiae, 2020

Catania, On the Contemporary
Veduta d’insieme

a destra, Zygmunt Piotrowski/
Noah Warsaw
Auschwitz-Birkenau
Nachtkampf, 2010

Video 18°00”




Zygmunt Piotrowski/
Noah Warsaw
Auschwitz-Birkenau
Nachtkampf, 2010
Photo-documentation
Bruno M. Neumann OH
Courtesy lartista
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Zygmunt Piotrowski/
Noah Warsaw
Auschwitz-Birkenau
Nachtkampf, 2010
particolare
Photo-documentation
Bruno M. Neumann OH
Courtesy artista






Ampelio Zappalorto

Pas de deux, 1994

Oggetto utilizzato in
Narrentanz, performance
Apparat Galerie, Berlin
Courtesy KoobookArchive
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Apparat Galerie, Berlin
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James Lee Byars
The Perfect Love Letter, 1974
performance
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Per procrastinare uno scritto
su James Lee Byars...

per Anna Guillot

Paolo Emilio Antognoli

JAMES LEE BYARS (JLB)*

*James Lee Byars
(Detroit 1932—Cairo 1997)




19 ottobre: dovrei raccogliere i passi di questo diario dove si parla di JLB disseminati nei pit disparati
quaderni in Italia, anche se non sono molti. Un tema complesso. Richiede mesi di studio. Non lascia molte
parole. Solo commenti superflui. La sua ricerca stessa della Perfezione mi ha da sempre ammutolito. Puo
pensare al perfetto I'imperfetto? Vi puo soltanto aspirare. Io non so neppure immaginarlo...

20 ottobre: non sono tenuto a scrivere un saggio scientifico, ma libere associazioni. Scriverd scemzenze,
idiozie, perché non voglio ancora scrivere di B. Mi piace osservarlo a distanza scrutarlo obliquamente. Non
sono ancora preparato ad incontrarlo, dovrei leggere molti libri di cui non dispongo, chiedere, intervistare.

Dentro ogni libro ¢’¢ un monaco raccolto. Nella sua cella attende il visitatore, il passante, il pellegrino, il
curioso, il rapinatore. Gli chiedo consiglio gli pongo domande e alla fine un prestito. Erano queste intenzioni
di Arthur Cravan mentre si recava a intervistare André Gide il quale — piti furbo — non si lascio raggirare.

Una volta ho sfogliato un libro su JL.B un’edizione lussuosa con grandi foto e pagine bianche di
intervallo. Potrei cercarne il titolo. Pero prima di farlo voglio ricordare cosa ho visto. Le foto erano di un
fotografo italiano, forse Claudio Abate, e la mostra in un castello tedesco. Di quelle ville arcivescovili o
principesche sul modello di Versailles, con ampie vetrate su immensi giardini e fontane. Non ricordo la citta,
ne ho viste parecchie e in questo momento le confondo. Non riesco a immaginare che me stesso in diverse
eta come in un riflesso fugace sui tanti vetri. Il riflesso si confonde con le stanze, con le tende, con il cielo
sul lampo verde di un giardino. Che non sia la stessa casa, lo stesso palazzo, lo stesso riflesso raddoppiato e
reiterato da un caleidoscopio?

Dovrei concentrarmi di pitt. Ricordo quelle foto. Sul pavimento di una stanza c¢’¢ un immenso parquet
di legno chiaro. Talvolta al piano terra ¢’¢ un pavimento di pietra intarsiata. Quando la stanza ¢ circolare —
oppure a forma di ellisse — puo accadere che al centro della stanza vi sia collocata una sfera. Quasi che JL
cercasse per le sue sculture il centro stellare e irradiante di una sala.

Le pareti sono piene di cornici modulate e frammentate nei riquadri pit diversi e frastagliati. Sono
ravvivate da angioletti o da putti pagani o abitate da figure allegoriche in bassorilievi di stucco appena
emergenti dal fondo — figure che non raggiungono mai I’eta adulta o solo di rado. Nel palazzo settecentesco
vi sono figure di filosofi, di monaci o di attardati pellegrini. Ecco formarsi ragnatele cinesi, ombrelli di foggia
orientale e rovine. Piti che di guaresime sanno di capricci e carnevali. Del resto il mondo antico era popolato
da giovani. L’eta media quarant’anni.

Ff. Qui ¢’¢ un profumo di gigli proveniente da un vaso di vetro. La lunga stele in cristallo modanato. Le
foglie si allargano in alto, i pistilli, gli aculei di un istrice...

Non sono concentrato. Veniamo al dunque. JLB. Parlavo della sfera centrale in una stanza ovale...

La prima volta che vidi una sfera di B. non mi convinse. Ero a Francoforte in una stanza grigia. Il colore
della grande sfera gremita di rose scarlatte era un rosso cupo.

Chi aveva potuto raccogliere tanti fiori e innestarli in quella sfera? Con una minuzia non dissimile
da quella che spesso si incontra nei mercatini, dove petali di cannella sono utilizzati per ornare saponette
profumate?

Guardavo il cappello di Byars con un certo sospetto, conscio che abbia indossato nel tempo diverti tipi
di cappello: il cilindro, il panama. Mi insospettiva il sombrero. Se ne vedono tanti nei western. In genere chi
lo indossa non & mai lo sceriffo o il pistolero. Piuttosto il mormone o il quacchero...

Cosa so di Byars? Cosa so dei quaccheri? Veramente nulla. Forse una setta ereticale fuggita dall’Europa
su grandi barche, con mogli dai capelli fulvi nascosti dalle strette cuffie e tanti figli scalzi, con alcuni animali e
la Bibbia, in una versione emendata da un qualche reverendo, rilegata in pelle nera, con uno di quei cappelli...

Penso alla Montagna sacra di Jodorovski, dove il protagonista incontra un personaggio con lo stesso
cappello. Forse un dio quacchero, luciferino e misterioso...

Lo sviluppo verticale ed eccessivo del cappello & una sorta di lungo cilindro. Il cilindro ¢ un fusto di
colonna e la colonna & un corpo umano...

Forse gli scritti di geometria sacra gli furono passati da qualche audace architetto o libero muratore.
Forse pit semplicemente I’'Homzo ad quadratum et ad circulum vitruviano.

Le figure proporzionate sono sempre umane e sempre, per JL, autoritratti.

L’uomo vitruviano, archetipale emblema del macrocosmo e del microcosmo, & 'uomo celeste. La stella
talvolta in B. sostituisce il corpo morto. Lo stesso JL scrive disegnando stelle; un alfabeto fatto di stelle, per
lettere da inviare agli amici.

Posiziona sfere al centro di una stella, di una stanza. Una stella che ¢, a ben vedere, una stella virtuale.
Non tanto la stella: il suo irraggiamento.

Sono le 18.43 e devo ancora concentrarmi. Meglio che cerchi gli appunti. Forse sono in un quaderno
che ho di 1a? Sono ancora in Brentano...

Quella di JLB ¢ una cultura da architetto. Non ne ho prove, né tracce. Penso al perfettissimo di cui parla
Victor Lucena. La geometria sacra...

Forme geometriche e stereometriche, un vocabolario platonico ideale.

JL dovette credere nella responsabilita dell’arte: porre questioni filosofiche, richiamare alla semplicita

The Human Figure, 1992
Ph. Muriel Anssens
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100,000 Minutes or

the Big Sample of Byars

or 1/2 an Autobiography
or the First Paper

of Philosophy

performance

Wide White Space Gallery
Antwerpen, 1969

Ph. Marc Poirier

attraverso il lusso dei materiali, quasi spostandone I’accento dalla materia alla luce...

JLB viaggia per dieci anni tra NY ed il Giappone come Wright. I viaggiatori americani mi hanno sempre
affascinato. Che cercavano a Kyoto, citta imperiale?

Scarpa ci rimarra per sempre. Lo presentiva. Non riuscira mai a visitare Istanbul, tanto amata...

Japonismes. JL passa dieci anni a Kyoto. Dal 1958 al 1967. Vive nelle vicinanze del Golden Pavilion.

A Kyoto impara a modellare I'argilla, fare la carta, assimila gli innumerevoli suoni che quest’ultima puo
generare.

Poi elabora la nozione di un lavoro imzpermanente — ethereal, dispersing disappearing work...

Si convince col tempo che i concetti sono oggetti estetici.

(i concetti come oggetti — un pensiero interessante) ...

Fine ottobre: I'altra notte pensavo a JL si avvicina alle forme orientali come un bambino americano a
cui alle forme dei cartoni, dolci e tondeggianti, di Walt Disney, o il discolo dinamismo di Felix il gatto, siano
familiari...

Ha gli occhi pieni di una seconda infanzia nel guardare agli ishi-dors...

Cio che ¢ importate & che ognuno scopra dentro di sé il proprio Giappone, nuova Tebaide, tabula rasa,
viaggio in un deserto intensamente ricco...

Pagina nera, pit che pagina vuota o pagina bianca, piena di materia in attesa di una luce...

Esistono foto delle opere giapponesi. Sono sicuro di averle guardate. Ricordo una grande stanza di
legno, forse il portico di una casa tradizionale giapponese o forse una scuola. Sul pavimento di ampie tavole
scure una donna in kimono su una linea geometrica immaginaria dispone un lungo libro di carta le cui pagine
sono legate 'una all’altra sui lati, formando una fisarmonica lunghissima di fogli dipinti.

A Rivoli non ho capito cosa abbia fatto. Dimora nel castello o trascorre lungo tempo in silenzio, prima
del lavoro. Visita lo spazio. Si prende tempo. Poi ripensa a quanto visto, ripercorre i corridoi e a distanza —
mentre ritorna con la mente nel castello — i suoi pensieri sono attraversati da altre immagini... come alberi nel
vento...

Perché un interno giapponese nello spazio interno del Museo di Rivoli? Forse lo ricostruisce,
ricostruisce un interno giapponese? Una casa del the?

Quando I'Europa nuota a piene braccia nel Barocco, si forma in Giappone la scuola di Haiku e il
suo maestro pitl illustre: Matsuo Munefusa. Col passare del tempo divenne famoso; accorsero presso di lui
numerosi allievi. Famiglia militare, monaco zen, vita di monastero alternata a lunghi viaggi.

Non so dove I’abbia letto. Qualcuno ha associato JLB al venerando maestro giapponese Matsuo Bash.
Nell’opera di Bash viene spesso descritta 'esperienza del viaggio...

Anche JL. condusse un’esistenza nomadica ed errante — «l.a mia casa il mondo», «la mia valigia» ...

Nella sua estetica coincidono i dettami dello zen con una sensibilita del tutto nuova: la ricerca del vuoto,
la rappresentazione della natura, essenziali ma vividi ritratti della vita quotidiana e popolare.

Tl Buddhismo non ¢ una religione o una filosofia in cui semplicemente si possa aspirare alla perfezione;
la perfezione ¢ lo stato normale delle cose...

Che significa quel giovane che si autoincorona con un serto d’oro lasciandosi alle spalle la morte?
(Musée Moreau, fine ottobre).

Proust su Moreau: «Ora che Gustave Moreau non c¢’¢ pit, la sua casa diventera un museo» scriveva
Proust apprendendo la notizia delle ultime volonta del pittore, lo stesso menzionato nei suoi romanzi.

«E cosi che doveva andare. La casa di un poeta, anche quando ¢ vivo, non ¢ mai propriamente una casa.»

Qual ¢ la camera di Proust dalle pareti isolate, la porta imbottita di feltro, le sedie, il letto e la
scrivania...? Il Musée Proust ¢ una raccolta di parole sulla carta, destinata alla stampa.

Anche De Dominicis non dinzorava, dava indirizzi di alberghi...

Si usa dire in inglese arrangement: disposizione, preparazione, preparativi, sistemazione, accordo,
arrangiamento musicale....

Le installazioni di JLB, come I'itkebana, si distinguono da altri tipi di sistemazione — uso dello spazio
vuoto come display... contenitore impermamente...

21 novembre: sono da sabato scorso di nuovo a Francoforte...

Leggo gli autori di questo libro su JL e scopro che uno di questi nomi ¢ Heil, lo stesso che Fritz — la
simpaticissima brigata degli amici di Markus Liipertz — mi ha raccomandato di contattare. Non ’ho ancora
fatto. Avevo detto a Fritz che avrei dovuto scrivere su JLB, perché a Pietrasanta, nel chiostro, stranamente
si erano messi a parlare fra loro e proprio a parlare di JL, dunque JLB era stato a Pietrasanta. Non I'avrei
mai immaginato. Forse alla ricerca di materiali o laboratori, con Fritz e Lipertz? Trovo che sia una curiosa
coincidenza che lo stesso giorno in cui finisco il seminario qualcuno menzioni JL — I'ultimo scritto che dovrd
consegnare quest’anno e che ancora non sono riuscito ad iniziare...

La maggior parte delle foto personali di B furono perse nel 1971, inviate al Newsweek. Ripenso alle
tante cose che si perdono. Campana fu costretto a ricordare e riscrivere i Canti Orfici inviati a Soffici perduti a
Poggio a Cajano...

Figure of Death o Figure of Questions sono colonne di marmo degli anni sessanta.



Untitled postcard
Courtesy KoobookArchive
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Altre opere degli anni sessanta sono le Figure tantriche (Tantric Figures). Conservano qualcosa di
Brancusi. Consistono in due blocchi di granito sovrapposti I'uno sull’altro.

Tl blocco soprastante guarda, ha gli occhi, due fori.

Un’altra scultura fatta al suo ritorno dal Giappone mostra somiglianze con figure cicladiche...

Le figure tantriche si riferiscono a pratiche filosofiche indui e buddhiste. Ruotano attorno al concetto di
tempo e alle congiunzioni planetarie. Ci sono due classi di insegnamento nel buddhismo: i sutra e i tantra.
sutra sono comunicabili pubblicamente. I tantra sono pensieri individuali — serve tempo e preparazione per
poterli praticare.

C’¢ gia in queste opere di B il seme aperto di una partecipazione collettiva.

Al suo ritorno a Kyoto inizia a produrre opere che necessitano della partecipazione di astanti. Gli occhi.
Pratica fori a oggetti inanimati dando loro aspetto umano e la facolta della vista — a noi oppure a loro. Al suo
ritorno pratica fori per i corpi dei partecipanti.

Apre il suo lavoro agli altri, che, come in un rito collettivo, diventano parte del lavoro.

Four in a dress, 1967: un grande cerchio di carta o di stoffa nera, altre volte bianca (S.T. 1966/67) con
quattro buchi ritagliati per le teste.

(Mi ¢& dispiaciuto della morte di Antonio Dias. Quel cerchio di carta nepalese, aurora appesa a un filo...)

Non sappiamo la relazione di B coi brasiliani. Incontra Oiticica a New York? Nella diaspora il grande
momento di irradiazione. Anche molti di loro, realizzano opere di relazione, che necessitano di partecipazione
attiva del pubblico; si pensi a Lygia Pape, Dzvisor, del 1968...

Questi anni sono gli anni delle grandi parate corali, quella di New York, o il Cannone che scala la
montagna (Die Kanone ging iiber den Berg), il workshop per 'universita di Santa Cruz, del 1968-69, ecc.

The Giant Soluble (‘500 Dissolvo-Man) sulle 53esima strada di NY il 16 novembre 1967.

La carta per terra si dissolve con I'acqua...

22 novembre: nella cultura giapponese ci sono dei portafortuna che assumono figure amichevoli come
immaginate dai bambini. T dogii primitivi di argilla e terracotta. Spuntano sui bivi delle strade, collocati
attorno alla casa come numi tutelari, veri e propri Lari, amichevole forma dei morti, spiriti viventi ai quali si
chiede una benevolenza.

Le forme tantriche di JL sono figure ingenue, con fori per gli occhi, forme semplici incapaci di cattiveria.

Le t6rd giapponesi sono lanterne da giardino, ma anche numinose presenze:

ikekomi-dérs, Oribe-dors, ...

Quando guardo le carte giapponesi di JL, la macchia che si allarga sui fogli ripiegati, I'inchiostro a forma
di montagna accanto al tondo, il lavoro successivo & gia prefigurato.

La montagna non ¢ una montagna, ma una semplice astrazione. Ha gia il profilo di un cappello. La
fisarmonica di carte & gia un prototipo di libro, di altri libri e di carte successive che diventeranno lettere da
spedire agli amici.

I Tre Segni dell’Esistenza della filosofia buddista: insoddisfazione, impersonalita, impermanenza.

1l segno dell’Universo...

23 novembre: Shimabuku si avvicina un istante a JL in prossimita del passaggio di un treno si veste da
Babbo Natale, vicino ai binari cosi che, al passare dei treni, alcuni spettatori un istante possano vederlo dai
finestrini e forse ricordarlo — ricordare Babbo Natale, Santa Claus, Heilige Nikolaus... Apparizione, scia rossa
sui vetri balenante percepita senza ancora il tempo di fissarla, di assumerne coscienza...

Soltanto un giovane riesce a pensare alla morte cosi a lungo e intensamente.

Chi si avvicina alla fine ne ha angoscia e terrore...

Tl giovane non ama Raffaello né Mozart.

Joachim Sartorius a New York in ospedale visita JL. dopo I'operazione. JL viene operato per cancro. 1l
medico ¢ pessimista, da la sua morte imminente. Perd tempo dopo JL chiama Sartorius. Vuole fare un libro
assieme a lui. Dovra avere, gli dice, pagine dorate fatte venire da Kyoto. Aggiunge: «I am 3 months over
death».

Ancora in ospedale faceva progetti. Affida a Sartorius alcuni sketches. Deve portarli a Berlino da
Herzogenrath...

Una volta, nel 1990, a casa di Sartorius, racconta I’ospite, JL trova un suo catalogo del museo di
Berkley. Non gli piaceva. La carta era troppo leggera e molte cose non funzionavano. Cosi lo rieditd davanti
a tutti, con forbici e coltello, martello e chiodi, fumando un sigaro. Alla fine del lavoro, che fu di un notevole
impegno, non rimase che una pagina soltanto, custodita in un tessuto rosso.

JLB molto giovane ricerca forme infantili, una semplicita elementare. Picasso aveva scritto di voler
ritrovare la creativita di un bambino. Lo raccontava Gertrude Stein nel celebre scritto su Picasso. JLB I’ha
letta certamente.

L’ Autoritratto del 1959 sembra un cartellone elettorale senza manifesti a cui manchino due gambe
d’appoggio e diventa, con Byars, una figura piatta sdraiata per terra coi piedi all’'inst, il faccino minuscolo sul
tabellone di legno, ma non ricordo come fosse, forse un elemento solo o forse due noci?

Sembra una slitta. Trascinare se stessi... le gambe lunghe della sera, ombre che si spezzano all’angolo del



muro dove si formano i piedi...

Scrivevo il 29 ottobre:

Tra le sue sculture giovanili, di cui conservo memoria, in un foglio bianco e nero ¢ visibile una sorta di
slitta di tavole nere di legno, dipinte. E un autoritratto, la zattera centrale ¢& il corpo, le due lunghe assi sono le
gambe che si prolungano ulteriormente nell’angolo dei piedi. Ha qualcosa di buffo e di infantile.

24 novembre: ancora indietro. Nel 1955, il giovane JL svuota mobili, porte e finestre della casa materna
per esporre pietre sferiche, per la durata di un solo giorno. Dunque espone se stesso nella casa messa a nudo.

JL prima libera la casa, poi si libera della casa.

Nel 1956 affitta una fattoria per esporre piccole sculture astratte durante una mezzanotte di luna piena
e invita gli ospiti a vedere slitte trainate sulla neve. Ecco. Forse 'autoritratto di cui parlavo ¢ una di queste
slitte, cio che ne resta.

Nel ‘57 qualcuno commissiona a JL un giardino nuovo, dietro casa. Nel primo rimuove tutti i fiori. Usa
cinque diversi toni di sabbia. Infine sulla sabbia compone delle pietre. I loro vicini avevano origini greche.
L’obiettivo non era un giardino giapponese ma un paesaggio di pietre, tangibili e visibili come nelle Cicladi,
il paesaggio lunare che attornia i banchetti nuziali... Forse ¢ per un secondo giardino che i vicini, entusiasti,
gli regalarono un viaggio premio di un anno. Solo allora si dirige in Giappone e vi rimane.

Studia arte, filosofia, lingua. Si sostiene insegnando inglese. Incontra Morris Graves e Yanagi Soetsu
direttore del Tokyo Folk Art Museum, il primo museo visitato, che lo introduce con una lettera allo studio
della ceramica e a un papermaking master. Vi resta dieci anni; in uno dei suoi ritorni vede lavori di Rothko
e vuole conoscere l'artista a NY.

B sembra un infaticabile tessitore. Scrive, crea contatti. Un bellissimo ragno che, senza casa, tesse
il cosmo...

Le figure di JLB sono forme infantili, tondi irregolari come grandi macchie nere sulla carta...

Le figure geometriche di pietra di JLB conservano ancora un enfantillage, le formine dei bambini sulla
spiaggia...

B ricerca la Bellezza, il Sublime, il Perfetto... Cercare non significa affermare, ¢ domandare.

Dal 1987, B pensa di esprimere I'immateriale con il materiale, con oggetti di marmo e d’oro racchiusi nel
vetro...

Thinking Fields del 1989: cento marmi bianchi della stessa dimensione su un pavimento bianco... come
formine...

Sabbia. Granelli. Alcune sculture pit tarde sono di marmo greco di Thassos a grani larghi come chicchi
di sale, con forellini e macchie gialle...

Questa in figura invece & piu tarda. Del 1992. Una collana di perle di marmo bianco sul corpo di
un grande pavimento. The Human Figure. Ricordo il candore delle sfere di purissimo statuario che si
riverberavano in una stanza: sulle pareti rosa e sul beige del pavimento di legno — non in questa foto.

25 novembre: raccoglie poi singole sentenze autobiografiche, rivolte a sé poi ad altri, in numero di
cinquanta.

Scrive 1/2 an Autobiography all’eta di 37 anni, la vita media di un americano, e produce un film dal
titolo Autobiography nel 1970.

Sempre in cerca di soldi per viaggi e spese sottomette liste dei suoi lavori alle varie fondazioni a cui
chiede sostegno e grants. Per poter chiedere soldi redige talora curiosi statements quali ad esempio alla
Guggenheim Foundation:

My current exhibition materials weigh 16 kg, one suitcase full. I am equipped to handle time from
1/2500 MS up and single objects areas 1/2 cm to 800 ground feet adotta una strategia di distanza e anonimita
— comunicazione indiretta. Ammiro la sua sintesi la sua nonchalanche la sua eleganza nel farsi finanziare.

Gia nella sua gioventli un suo lavoro consisteva nel trovare un uovo tondo. Ci sono lavori che riempiono
di gioia. Ha molto di Shimabuku, a me caro, che nel Giappone degli anni novanta parti cercando una sirena.
Per sentirsi a lei piti vicino rimase a dormire appeso tra due alberi in un sacco a pelo. Sirena a forma di
dormiente, a forma di sirena di dormiente...

Leggendo qualcosa ho visto il giovane JL su uno di quei grandi bus che coprono grandi distanze fra
gli Stati e che osserva le teste dei passeggeri per capire quale testa fra loro si conformasse di pitr alla forma
perfetta di un uovo.

Il sorriso di B tra il serio e il faceto, la provocazione sottaciuta di B sotto forma di domanda, ¢ una
freccia che finisce per toccare le pit intime corde...

Una volta ha servito il suo autoritratto per colazione, un minuscolo uovo dorato, anzi una sfera,
incaricata di passare dal corpo e dal sistema digestivo in venti minuti. Piu inquietante il suo recupero, benché
ripulita, pronta per altri commensali, sorta di gastro-ouriboros, di artifagia...

26 novembre: sono molteplici le forme del suo scomparire.

Appariziont fugaci. JL focalizza I'attenzione sulla sua presenza a tempo momentanea e quasi la imprime
sulla retina per poi sottrarsi, scompatrire.

In search of myracolous? Jan Bas Ader si avventura nell’Oceano con una piccola barca a vela e scompare
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per sempre. Marcel Broodthaers rappresenta la stessa barca, la stessa vela bianca dispersa tra le figure di un
museo o di uno dei suoi sillabari. Finisce anch’egli per scomparire fra i libri e il mondo...

Mi ¢ parso di averlo letto. Appare in una suite d’oro in un parco italiano e scompare.

L’artista Steve McQueen che vidi forse da Prada. Si vedevano soltanto le pailletes, in un video
misterioso e gigantesco proiettato nel buio; forse camminava in un parco notturno... e anche noi che lo
guardavamo girando per 'immensa stanza. Si trattava di un uomo che cammina in un parco. Sul grande
schermo riflessi notturni e scintillanti sembravano esplosioni d’aerei. Era il momento della guerra, si invadeva
il Medio Oriente...

JLB se dovessi nominare I'eleganza a lui pit prossima convocherei James Abbott McNeill Whistler...
Fuoco fatuo, passeggera vampa, glimps...

Anche in Whistler 'impressione viene quasi fermata un attimo prima di scomparire. Ne resta quasi
un’anima bagnata e fuggitiva, simile alle vecchie carte da parati sulle case in rovina ancora visibili...

T. ha letto troppo precocemente Edgar Allan Poe. Qualcuno dubita del suo valore letterario. Gli incipit
di certi racconti in quel tempo lungo, dalle ampie frasi, fanno pensare a Chateaubriand ai suoi ricordi di
battaglie, i lunghi panorami, i fuochi sullo sfondo, i lumi alla sera delle case guardate a distanza...

Per certi paesaggi di campagna penso a Poe e alle Menzorie d'oltretomba. Per certe vedute sull’acqua
diurne penserei a Monet e invece a Whistler per le acque notturne. Tocchi di luce sugli stagni, sui laghi,
sui porti, sulle acque lugubri... Whistler suonato sull’acqua. Contro Whistler dai bagliori piti netti sulle
ceramiche, bianco lucore sui piti diversi materiali. Questi, anzi, i loro portati del colore, filtrano dalla carta...

Teri ho visto di sfuggita un vecchio libro di Whistler, bianco e nero, carta uso mano. Ne sono
influenzato. C’¢ anche un terzo Whistler, quello dei ritratti e degli interni eleganti - forse piti vicino a un
Sargent, questo, si, pit netto e smaltato...

E vicino piuttosto a un Manet, pill giapponese, pill netto e corposo — un Velazquez retrouvé. La
bambina in grigio... quando I’ectoplasma si precisa e quasi si incarna impossessandosi e radicandosi
nell’immagine... JLB resta pit fedele all'impressione? No.

Anche JL sa essere categorico. La sola cosa in comune con Whistler ¢ il fugace permanere di un ricordo.

Lasciare memoria di sé senza che tale memoria si imponga come un peso, qualcosa di falso, ma come
una traccia luminosa, cangiante e sfavillante, di passaggio, come una cometa osservata un istante e poi
scomparsa, ancora visibile come una fiamma notturna passeggera nella mente e nel ricordo... della Via Lattea
spuma cangiante...

Ho scoperto che all’eta di quattro anni i genitori gli regalano un tuxedo da indossare in occasioni
speciali. Inoltre, ho scoperto che la sua scuola era dedicata ad Edgar Allan Poe.

Teri ho anche visto Arzadne a Naxos di Strauss. I pagliacci e le figure della commedia dell’arte iniziano
a corrompersi con gli anni settanta, seppure sinistri, come le figure carnevalesche, mai cosi inquietanti come
negli horrors americani.

Il libro della Arbus — diurno e notturno — quegli imbarchi per Citera (Untitled)...

C’¢ un collezionismo povero, downloader, scaricare immagini dalla rete, conservarle sulla scrivania
del portatile o all'interno di una cartellina. Questa I’ho subito conservata senza neppure informarmi. Poi ho
saputo della mostra.

Questa foto molto americana mi ricorda Donald Duck, il nostro Paperino. La camicia stelle senza
strisce, la benda e I'inquadratura di profilo — che non so neppure se fosse intenzionale da parte dell’artista
o se fosse il fotografo a coglierne al volo la somiglianza - D.D. , il nipote simpatico e un po’ sfortunato dello
zio Paperone, una figura simpatica nel firmamento dell’espansionismo culturale americano — contrariamente
al cugino Gastone.

Un’altra volta, vidi una riproduzione di JLB, una sorta di zableau vivant, benché non sappia davvero se
venne esposto al pubblico o allestito soltanto per la foto. Era una grande bandiera americana appesa a parete
che scendeva allungandosi, aperta, sul pavimento. In alto spuntavano al centro due teste, due attori vestiti da
Abramo Lincoln o forse da Zio Sam.

Curioso. Due Presidenti, uno accanto all’altro. Ieri ¢ stata la volta di Dolce e Gabbana su uno sfondo
damascato, quasi il frontespizio di un libro su Max und Moritz.

Due attori, un doppio psicanalitico sulla bandiera americana dispiegata. Spuntano le teste dalla linea
come in certi disegni dei bambini nei diari di scuola.

Forse non venne realizzato per una performance. Inizio a inviare telegrammi a grandi leaders mondiali
questa foto. E al tempo di Documenta 5, la celebre edizione di Kassel curata da Szeemann e J.-C. Amman,
nel 1972. B si rivolgeva ai vari presidenti mondiali pitt 0 meno in questo modo:

Non sarebbe logico che un grande capo di stato visitasse la piti grande mostra del mondo e ne desse un
grande commento? Posso invitarla a Documenta?

Con certezza ricordo la firma: «Sincerely James Lee Byars».

22 novembre: una versione di questo documento ¢ rimasto in Italia.

Non ricordo davvero che ho scritto.

23 novembre: Cage non poteva mancare. L arte senza frontiere dalla vita. Il silenzio come parte del
rumore e viceversa, nella totalita del reale...



De Dowminicis. Gli si avvicina nella sua inderogabile diversita. Gino aveva la Lista Reale Sumerica.
Aveva appreso che i primi re sumeri antidiluviani avevano regnato fino a 12 sars, quarantamila anni, come Re
En-Men-Lu-Ana di Bad-Tibira, il regno piti longevo.

Del primo Re, Alulim, si scrisse sull’argilla: «Dopo che la regalita cald dal cielo, il regno ebbe dimora in
Eridu». Nella citta di Eridu in Mesopotamia, Alulim regno per 8 sars ossia 28.800 anni.

Della dinastia successiva, nel XXI secolo avanti Cristo, si scrisse: «Dopo che il Diluvio spazzo via ogni
cosa e la regalita fu discesa dal cielo, il regno ebbe dimora in Kish». La prima dinastia della citta e del regno
di Kish, ebbero vita pitt breve, dai 1.200 anni di Jushur, ai 960 anni di Kullassina-Bel, i 670 di Nangishlishma,
1420 di En Tarah-Ana e altri, dalle vite piti 0 meno lunghe, non superavano i 1.500 anni della vita del lugal -
titolo riservato ai re, Etana di Kish (del terzo millennio a.C.), il pit longevo, «il pastore, che ascese al cielo e
consolido tutte le contrade straniere» di cui si scrive nel Mito di Etana, poema epico sumero.

In una versione Etana, senza eredi nel tentativo di ottenere un figlio suo successore al trono, si
incammina in cerca della shammu sha aladi, 'erba della fertilita. Chiede aiuto al dio del Sole Utu o Shamash
che gli invia un’aquila in soccorso. Con I’aquila riesce ad ascendere al cielo, ma a un certo momento cede
e cade a terra — cfr. Alessandro Magno nel pavimento di Otranto. Una seconda versione narra che Etana
non mori ma regno senza eredi. Una terza, pill favorevole, narra che Shamash, che pregava ogni giorno,
lo indirizza verso un’aquila caduta in un pozzo presidiato da un serpente. Etana libera il rapace che, per
ringraziarlo, lo porta al cospetto di Ishtar. La prego per avere un figlio. E la dea gli dona la pianta della
fertilita, da mangiare con sua moglie...

La letteratura sumera tratta di regni, successioni e di fertilita, di genetica, di alberi della vita.

La dinastia successiva di Uruk ebbe vita brevissima: da Dumuzi di Unug il pescatore a Gilgames. La
leggenda sumera di questo eroe divinizzato, sovrano di Uruk, ci viene tramandata dalla letteratura babilonese.

Non sappiamo nulla di cosa il divino significasse o dei rapporti con gli dei. Anche nella civilta greca
successiva il divino non corrispondeva al soprannaturale quale da noi conosciuto in eta moderna.

Le radici della nostra civilta provengono da questi racconti d’argilla della Mezzaluna Fertile.

De Dominicis ne era affascinato. Tra le sue cose ritrovate alla morte ¢’¢ un libro di Zacharias Sitchin al
quale non ¢ stato dato finora molto peso.

De Dominicis appare molto diverso da JL. Avvolto in una nube mistificatoria e spesso giocosa il primo —
come rivela il bellissimo ricordo di Simone Carella che ne rievoca umanamente il profilo, i suoi scherzi, la sua
generosita...

1l secondo mi risulta ancora misterioso... Avverto che sono diversi, ma in cosa consiste la reciproca
diversita?

Immortalita e perfezione hanno una carica utopica in comune. Concetti vuoti per gli umani. Li riempie
soltanto un desiderio, una volonta...

JLB vuol essere definitivo, come un’ultima sentenza, ma non riuscendo a definirla, la rovescia in
domanda.

Le mie sono procrastinazioni, per girare ancora attorno a JLB senza scrivere di lui, liberta futili e
divagazioni in attesa di affrontarlo...

JLB Musageiton. Haenlein dice che salendo sul timpano del Friedericianum di Kassel per Documenta —
per figurarvi come Apollo Musageiton — si era assicurato 'immortalita — «in fluttering robe and top hat» ...

Altre volte, in alto, vestito di seta rossa, siede su un albero e si rivolge agli astanti, nomina con un
megafono nomi di battesimo tedeschi — lo asssiste un suo compagno, Bibi Grogel.

JLB dava pensiero a ogni cosa — scrive H. Mette in scena ancora da vivo il proprio funerale.

De Dominicis allontana da sé la morte, identificandosi in eroe sumero. L’altro celebra il suo funerale
prima ancora del tempo, lentamente, reiterandolo, ritardandolo, celebrandolo — un malinconico eterno
ritorno.

«LLa mia mostra & in un certo senso la mia morte» — dichiara. La mostra si tiene in due sale, la prima
d’oro ’altra nera. Quella nera ¢ chiusa da una tenda pesante. Non presupponeva che fosse visibile, bastava
sapere che molti suoi lavori stavano all’interno, nella sala buia — vi si trovavano le vecchie sedie veneziane
della Letter Reading Society.

Marie-Puck voleva prestare dei marmi da Michael Werner. Per otto mesi poteva vedersi con la copia
delle sue figure sul pavimento.

«Forse prima ho giocato col presentimento della morte. Ma ora questa performance era preparatoria per
una, di morti, la pratica per la mia morte. La sala d’oro dimostrava che la morte ¢ la responsabile ultimativa
per la creazione di outer perfection.

La bellezza assoluta, la gioiosa kalokagathia, imperitura per JLB. Ecco altro motivo di contatto con De
Dominicis.

C’¢ molto oro nelle loro opere. Risplendono d’oro. benché non siamo sicuri se si tratti di oro vero
oppure soltanto del riflesso, i materiali scintillanti della gazza, che imitano 'oro, la sua incorruttibile
perfezione.

Le forme perfette. Il globo il mezzo globo, le colonne, i colori, oro, nero, bianco, rosso — sono forse
colori alchemici...

Nero e oro. Negli anni settanta diventa un contrasto utilizzato negli arredi. Oro comparato alla
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riflessione solare. Creare luce e splendore. Scrive JLB:

«Gold does not take any dirty. And gold, just as are diamonds, is an exalted material. It possesses such a
degree of abstraction that it encounters you — if you use it artistically — on an already exalted level».

L’oro, tranne alcune eccezioni, era scomparso dall’arte. Ricompare con Klein...

JL restaura la forza elementare della materia d’oro posseduta dall’ Antichita al Cinquecento.

Joachim Sartorius, amico di JL, dice che I'oro ¢ vicino al nero — la cosa pit tangibile per JLB:

L’oro congiura verso 'assoluto/I’assolutismo estetico. Oro come segno del trascendente, materiale
analogia tra luce e spirito

(il riflesso lo splendore dell’oro e non I’oro senza luce: il nero, materia in assenza di luce, invisibile)

Poiché I'oro non arrugginisce, per i greci era espressione di immortalita. Ma inizia qui I’ambivalenza:

L’oro — dice Saffo — non canta le lodi dell'immobilita dell’eterno, quanto il suo mirare alla perfezione del
momento (gold sings less the praises of the immovability of the Eternal than it aims at the perfection of the
moment).

Spesso, inoltre in B I'oro si accompagna al nero o almeno all’ombra, a una tinta nera.

Nel corso del Quattrocento la misurabilita del mondo, e la prospettiva, sostituisce I’'economia al fondo
oro. Lo sfondo perde cosi il suo splendore e scompare dalla pittura I'incommensurabile.

JL riporta P'oro, il lucore, la scintillanza, lo sfavillio dell’oro... ossia non 'oro in quanto materiale ma
I'oro come agente della luce, vivo nella luce, nella luce reviviscente. Quindi anche il rivestimento in foglia...
I’oro ravvivato nella luce. Luce solare, artificiale, simbolica o psicologica...

Il nero ¢ assenza di riflessi, silenzio, «Silence created by beauty», scrive Haenlein.

Sembra dibattersi fra nero assoluto e assoluto splendore.

Principio di invisibilita. Principio di mortalita. L’oro su oro rende invisibili.

JLB The Detroit magician.

Al contrario di Gino JL non usa trucchi da prestigiatore. Detto cio non consiste in questo neppure il
lavoro di Gino. La magia consiste nel portare ’astante nel cerchio magico, ¢ lavoro sulla percezione... Il mago
mira il potere sull’astante.

Tl mago, lo sciamano. JL. doveva ammirare Beuys. Gli si affeziona intensamente. Credo che furono
entrambi legati da vera amicizia. JB conserva tutte le sue lettere e questa ingente raccolta ¢ divenuta una
mostra e uno splendido libro.

Oriente e Occidente.

Qualcuno ha paragonato quell’intenso legame tra Oriente e Occidente della cultura di JLB a quel corpus
callosum: quella parte intermedia che unisce gli emisferi destro e sinistro del cervello.

B segue entrambi i percorsi. Si innamora dell’Oriente e dell’Occidente. E in questo figlio d’oro di quella
rivoluzione di per sé imperfetta della Controcultura...

Chi sia orientato ad Occidente — frase di per sé paradossale — non pud concepire un ego interessato alla
propria dissoluzione, ma opera per il suo completamento, con un’idea di perfezionamento, il cui obiettivo
non ¢ che un postulato.

Le forze di B risiedono nel desiderio di rimuovere se stesso dalla vita, consentendo all’essere di
sprofondare nell’oblio, simulare una trascendenza nel mondo, fingendo una specie di morte provvisoria — il
monaco nel deserto abbandona la propria vita precedente, in quanto crisalide morta...

Cio da un lato, strumentalizza la ragione e nutre, dall’altro, un desiderio di perfezione sotto la sola
motivazione di una devozione all’assoluto, al perfetto, all'immutabile, fuori del tempo e dello spazio...

Heil parla dell’insegnamento non scritto da JLLB tra Oriente e Occidente. Dunque: insegnamento
esoterico, sapienziale...

B ¢ infatuato di se stesso e nel medesimo tempo lavora alla propria dissoluzione... — «Strappa da te ogni
vanita, Dico, Strappala», recitava Ezra Pound.

Ogni cosa, materiale e spirituale, oro e assenza di luce, rimanda all’altra, in un circolo della bellezza —
una bellezza che consiste in questa circolarita contemplativa senza posa, né solo materiale, né solo spirituale...

Bellezza neoplatonica materiale e celeste...

8 reclinato. Continua circolarita — doppio ourouboros.

Golden Tower:

Erigere una Torre della Perfezione, gigantesca, fuori di ogni scala...

La Golden Tower venne progettata nell’estate piovosa — come ¢ stato scritto — del 1974. Non saprei dire
se era fatta per essere vista dal basso come un invito a scalare, oppure dall’alto, dal cielo alla terra, come a
gettarsi in volo?

Non ho il catalogo berlinese di Harald Szeemann The Golden Tower, del 1974.

La torre doveva raggiungere I'altezza di 300 metri, elevata fino alle nubi. Doveva erigersi dal luogo
simbolico di Steinplatz — luogo della pietra e luogo del libro. Quello di Documenta 7 non & che un modello.

JLB, nella sua vita, progetta torri e ponti d’oro giganteschi. Sembrava divertirsi della reazione incredula
degli interlocutori. Certamente questi pensieri ultramonumentali li mise in scena in numerose immaginazioni.
Le colloco nelle menti. Furono in tanti a immaginarsi quella torre, e quell’enorme ponte d’oro...

Kafka scrisse della Torre di Babele:

Tl punto essenziale di tutta I'impresa ¢ I'idea di costruire una torre che arrivi al cielo. Davanti a questa



idea tutto il resto & secondario. L’idea, una volta concepita nella sua grandezza, non puo piti scomparire;
finché ci saranno uomini ci sara anche il grande desiderio di portare a termine la costruzione della torre...

Per JLB I'irraggiungibile si trasformava in possibile.

Era, la sua, presunzione?

Nella Bibbia i Progenitori vennero cacciati dal Gan-Eden, luogo chiuso e recintato, e condannati
alla morte.

Nell’Epopea di G., quando la divina taverniera Siduri cerca di dissuadere Gilgames lo avverte:

«Gilgames, cio che tu cerchi, non lo troverai mai. Infatti, allorché gli déi crearono 'uomo, a lui dettero
la morte, e tennero per sé la vita. Percio, godi di quanto ti & concesso: mangia, bevi, sii allegro; & per questo
che sei nato!».

L’uomo, condannato a morire, acquisisce la coscienza della vita. I Progenitori vennero cacciati per
avere trasgredito, essendosi cibati dall’albero della conoscenza. Cosi i costruttori della Torre di Babele, che
sfidarono gli dei, vennero puniti con la confusione delle lingue.

JLB contro la Babele delle lingue incita al lavoro e a comunicare. JL necessitava di associati, di amici e
collaboratori. Li stimolava, li incitava, li sollecitava a parlare fra loro...

1l piacere non consiste nella volonta. JLB chiede la forza di volere I'impossibile. Presuntuoso? Il suo
progetto non richiedeva moderazione, ma una perfezione senza fine.

Duomo di Colonia. Sono affascinato dal modo in cui 'ambiente di Colonia accolse B. A volte trovo le
stesse persone dei suoi soggiorni in Italia. L’ultima performance di B & fermata da Klaus vom Bruch. Von
Bruch pubblica anche JL, nelle sue foto, fra una nube di coriandoli.

La mostra di Colonia fu la prima dedicata a JLB, due anni dopo la sua morte. Le mostre di B
dovrebbero eseguirsi, come la musica dei piu illustri compositori..

JLB a Colonia mette in opera 666. «Chi ha intelligenza conti il numero della bestia...» scriveva San
Giovanni dell’Apocalisse.

11 666 non puod contenere una referenza all’Imperatore Domiziano detto il «risorto Nero», o alla
cabbalah. Forse non c’¢ una vera spiegazione. Il numero in B puo essere il veicolo dell’inesplicabile. Il nome
stesso risulta un enigma. JL. sembra svuotare quel numero.

La performance. JL arriva con un taxi. Si chiese al taxista di attenderlo alla cattedrale. L’evento
consisteva in 3 fasi: apparizione — performance — sparizione.

Indossava una suite dorata, scarpe di pelle nera, mezza maschera nera e cappello. Sta a quattro metri
dalla facciata del Duomo di Colonia. Heil vi legge un passo del Faust. Un breve silenzio. JLB recita i numeri:

«Six, six, six...» e getta carta nera con la scritta 666 stampata in oro. Poi gira in cerchio attorno alla cattedrale.

E bendato, ma guardando in basso pud vedere un cerchio da seguire disegnato per terra.

11 tessuto scintillante, le ampie maniche della veste dorata, ricorda le recite No.

Poi raggiunge il taxi, come quest’emissario di un altro mondo, lo riconduce all’appartamento.

In cosa consiste il momento perfetto?

Il maestro Zeami insegnava che la sostanza ¢ il fiore, la funzione la fragranza.

La sostanza ¢ la luna, la sua funzione la radianza...

Quindi, una volta appropriata la sostanza, la funzione verra da sé automaticamente.

Lo spirito di Zeami e il Teatro No. N6 significa arte o abilita...

1l teatro non ¢ mai qualcosa di compiuto o intenzionale, & afto oppure azione (Bene).

Quella di B & la cerimonia di un passeggero, a passanger cerimony...

Solo attraverso la ripetizione il rituale raggiunge la sua orientale perfezione. Solo cosi sarebbe riuscito a
non farsi dimenticare. Il suo cerimoniale mirava all’indimenticabile. Assai diverso dall’idea di monumento e
dal #20nere. Non erigere lapidi a ricordanza — ripeteva il monito rilkiano.

Una memorabile cerimonialita...

Nella pratica buddhista, anche le parole pit trite e banali, si dice, possono acquisire un nuovo
interesse nella ripetizione. I bambini ripetono le parole e le trasformano in gioco. C’é una profonda sapienza
nell’infanzia...

Mentre prima negli anni 60 dominavano i lavori performativi, guidati dal modello giapponese e dal
teatro NO — smaterializzare I'arte attraverso azioni e performances — il suo lavoro pitt tardo trasforma oggetti
materiali in performers...

Gli ¢ familiare il Teatro No, la sua richiesta di eleganza e di grazia. Usa vesti cerimoniali e numeri
simbolici articolando a domande risposte.

11 Kabuki era per gente comune, il No per i samurai.

Gli attori indossano maschere e drammatici elementi minimali, dai gesti molto lenti, au ralenti — ripetuti
all'infinito, perfezionati nel tempo — che la musica accompagna.

Nel teatro No, il MA ¢ I'intervallo tra parole, 'assenza, la pausa piena di cose a venire — suoni puri,
chiari, pieni di gioia e anche dispiacere...

The perfect smile, 1994.

B propone una sorta di azione contemplazione. Usa una maschera. Codifica ad occhi chiusi un
contenuto. Attraverso il vestire e 'attenzione al dettaglio, nell’esecuzione. Una mezza maschera — per meta
performer e I'altra meta maschera.

Glass Ball, 2013
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Self-Portrait, 1959

1l sorriso ambiguo e reticente di Monna Lisa, visibile attraverso I’aria e lo sfumato... o Iarcaico sorriso
dei Kouroi — Apollo di Tenea...

Tl sorriso appena accennato sulla bocca, poi scomparso.

Resta 'ideale di un sorriso, la sua memoria viva.

Catafalchi a scomparsa

JLB e il suo viaggio sul bus ricorda i giovani americani della beat generation.

Forse al ritorno dal Giappone nel 1967 riesce ad avere notizie del funerale degli hippie di San Francisco
oppure dalla stampa.

Documenta 5. Non so dire se avesse rapporti con Paul Thek. L’Hippie morto nella piramide di Kassel.
Indimenticabile. Thek, anni dopo, riteneva che questo lavoro lo limitasse, cosi noto, sempre e solo quello.
Cosi lo lascio deteriorarsi alla dogana e lo perdemmo per sempre.

The Perfect Death al Museum of Fine Arts di Philadelphia,1984

Un monaco tibetano suona un lunghissimo corno. B vestito di lamé traccia un largo cerchio e poi
scompare. In molte scuole Zen il cerchio (in giapponese «enso») ¢ segno dello spirito perfetto. Sta per la
pienezza e la vuotezza, per I'essenza pura e semplice di Buddha. Nel nulla non ¢’¢ differenza fra pieno e
vuoto. Ieri uno scienziato ormai venerando diceva di aver superato I'idea polare del pieno e del vacuum...

The Death of [LB, Brussels.

L’invisibilita dell’oro sull’oro della camera funebre, a Brussels, da Marie-Puck Broodthaers.

Abbigliato di lamé, si sdraia sul pavimento. Poi rimpiazza la sua presenza con 5 diamanti Swarovski. In
seguito, a Venezia, usa 5 goccie d’acqua a forma di stella.

La pratica della morte si riferisce a Socrate: la filosofia come pratica della morte. Creso o Cresto verra
rimodellato dal neoplatonismo...

L’oro e il denaro hanno origine per JL nel culto sacrificale. In Grecia era I'obolo.

1l sigillo, usato per marchiare I’animale sacro: da sacrificare. Sostituisce col tempo il sacrificio e diventa
moneta e vitello d’oro. Si dice che il conio pit antico simbolizzi animali sacrificali e che la rappresentazione
pittorica sia sempre legata al sacrificio...

1l profitto porta all’accumulo di capitali. Metteva in guardia Pound — inascoltato...

I Santi Cosma e Damiano, non chiedendo parcella, vennero detti «nemici del denaro». Ma I'oro per JL
non ¢ materia ¢ luce e splendore.

Per B la morte ¢ la sfera, perfetta. La morte ¢ sferica e perfetta.

A Rivoli The Tomb of James Lee Byars consiste in sfere di pietra di un metro.

La sfera fu anche la forma del suo pseudomnyxoma peritonei — il tumore all’addome.

Werner su B ha affermato che JL avrebbe voluto coprire con I'oro le impurita delle materiali lapidei.
Si avvicina al restauro con I'oro della ceramica giapponese. Tra restauro e morte ¢’¢ un legame. Ritardare,
procrastinarla...

JLB ripete la sua morte, ogni volta nuova. In fondo migliorare, ¢ la volonta dell'uomo.

1l perfetto puo legarsi alla ripetizione. Consiste nella sua ricerca: nella domanda, non nella materia.

JL una volta dichiara: «I cancel all my works at death».

Altre volte, mette in guardia sulle opere gia esposte: «Never show them again».

Leggo di un altro lavoro di B Si chiama Duchanzp, Beuys, Broothaers, Byars. Ecco il padre e i figli, la
seconda generazione e la terza che lo include. Si potrebbe aggiungere Klein...

Libri. 1l libro ¢ tra le forme di espressione fondamentali di JLB. La sua idea di libro ¢ peroé multiforme.
Puo acquisire una vasta fenomenologia.

Un libro, puo essere un’unica copia, di carta oppure un di pietra. Puo essere anche performance o
installazione.

Viene il sospetto che tutti i suoi lavori siano concepiti allo stesso modo: in modo aperto, una cosa o
I’altra, una cosa per I'altra...

Prima nasce la domanda — come in Boetti, che prima di ogni cosa stabilisce le regole del gioco. Boetti &
creatore di regole, JL creatore di domande.

The stone book: uno dei suoi progetti. 1l titolo & affascinante. Oggi a Lucca si parlava della «fascinazione
della pietra» litografica...

Ovviamente contempla la domanda: se il libro perfetto possa avere significato nella nostra vita...

Ci si accorge che non & un oggetto ma una metafora.

«Ogni cosa, nel mondo, esiste per essere pura in un libro» — scriveva Mallarmé.

Questa menzione lo colloca vicino all’amico Marcel Broothaers.

JL colleziona domande ma senza collocarle in un museo reale o fittizio come in Broodthaers.

Apprezza Manzoni. Per un attimo ho avuto 'impressione che la pellicola di un film fosse considerata da
JL un rotolo di cellulosa avvolgibile... paragonabile ai rulli di Manzoni, la linea infinita...

The Book of Death: mille pagine di tessuto nero e custodia in marocchino rosso.

Quattro donne nude al Crazy Horse a Parigi tennero il libro nelle loro mani per un’ora durante
I'opening di una sua mostra — fableau vivant, memento mori...

Aggiungere la seta agli altri materiali e alla carta preziosa... puri colori radianti.



Sole, radiazione, la visione e il calore («Beauty goes avant-garde»).

«B was a master fabulist» — scrive Ottmann. La sua vita diventa leggenda e poi mito.

Un ammiratore di Barthes direbbe che I’artista dipende dall’invenzione di un mzetalinguaggio mitologico.

Non ricordo esattamente cosa abbia detto JL su alcune ragazze portoricane, le quali col rossetto rosso
avevano baciato le pareti rosse di una galleria.

Tendenza all’esagerazione? Da ragazzini uscivamo con un compagno di avventure che le sparava grosse.
Forse ci divertiva proprio quello. Lo soprannominammo Bombay — ma niente a che vedere con I'India...

JLB verso il suo amico e a anche maestro Joseph Beuys. JLB gli scrive continuamente. Beuys non
risponde. Non gli risponde mai. Comunque li legge, li raccoglie e li conserva. Le lettere e i lavori in forma di
lettera di JL sono straordinari e bellissimo il libro...

Lo sciamano B. L’apprendista sciamano JLB.

Beuys non aveva bisogno di rispondere a JL. Forse non ce n’era bisogno. C’¢ una comunicazione
superiore, ultramediale...

I racconti di JLB. Prima che il giovane Tris Vonna-Mitchell iniziasse a farsi notare alla Staedelschule,
c’era gia JL. Si era fatto notare per i suoi speeches, che a dire il vero non erano esattamente discorsi al
pubblico, nella tradizione oratoria, ma racconti per gli amici. Chi entrava in contatto con JL e iniziava a
frequentarlo si trovava in una sorta di cerchio magico, in cui ogni azione diventava parte di un tutto unitario.

Chiedeva agli amici di partecipare. L’invito, 'incoraggiamento a questa forma d’arte e di vita
partecipativa, serviva, si, a promuovere se stesso, ma anche a legare la propria vita alla vita degli amici —
ancora un collier di perle...

Nel 1975 invia una lettera dalla galleria Toni Gerber, straordinario gallerista di Berna, diretta a due-tre
musei, recitava: «it is James Lee Byars urgent wish that I give you a report of a very strange and very beautiful
thing that he did last sunday in the old city...»

Si noti il something strange and beautiful, una reminiscenza shellyana, ripresa dal d’Annunzio in una
poesia misteriosa dell’Alcyone — cosi prossima alle apparizioni di Bocklin sulla spiaggia e gia metafisica...

La lettera prosegue con la descrizione della sua performance, The Perfect Epitaph e termina sollecitando
al finanziamento dei suoi lavori futuri a Parigi ed Amsterdam.

1l lavoro dell’artista americano, al contrario di Gino — con questa atavica vergogna e di senso di colpa
nei confronti del denaro, che per Basilio ¢ szercorario — non ha timore di sporcarsi. JL vive senza remore
antiche la sua modernita baudelaireiana. L’artista saltimbanco, costretto a dare spettacolo di sé, ad esporsi
alla folla leviatanica — polvere funebre e grigia sulla citta moderna, per Baudelaire. La generazione scapigliata
pago il prezzo della sua velleita aristocratica, dopo la fine dell’ Ancien Régime. Il borghese, uomo nuovo, non
teme di ridurre I'esistente al proprio punto di vista: di ogni cosa chiede il prezzo.

Nel 1993 vidi al cinema The Age of Innocence di Scorzese — senza leggere ancora Edith Warthon. JL non
ha nulla che vedere con questo film, ambientato in una New York ottocentesca. Perd ogni volta che ripenso
aJL, ai cilindri, alle sete o agli abiti di lamé, ne rivedo i colori pit vivi. Vi includo i rossi vellutati, gli stessi di
Minnelli e i colori squillanti delle pellicole degli anni cinquanta, quel mondo di colori che nutrivano il mondo
del piccolo JL come di un altro #zagician, Kenneth Anger — che dovette guardarli e riguardarli, quei colori
quelle superfici iridescenti, che dagli anni trenta sostituiscono gli ornati...

Per alcuni anni ho identificato quell’estetica anni cinquanta a una scatola di latta decorata al cui dorato
e lucido interno, mia nonna aveva raccolto la sua corrispondenza, vecchie lettere e cartoline conservate nel
tempo e a lei inviate, piene di rose e di fiori dai colori intensi.

Quel mondo ritorna alla fine degli anni settanta: con I'Ottocento, la figura del dandy, il libertino, e
distinto dal Don Giovanni — pure da Don Juan...

Qualcuno dice che la stessa golden suite di JL sia la stessa di Elvis Presley — la gold lanzé tuxedo, che
sembra oscurare il lamé di Rembrandt del suo autoritratto Frick...

Lo chic sulle uniformi dei soldati, scriveva Rimbaud...

Sappiamo cosi poco dell’esoterismo di JLB, una pista da non trascurare...

Ancora novembre. L’oro che emerge scintillando dall’abisso, quasi risvegliato dalla grazia, nella pittura
olandese del secolo d’oro (d’oro, appunto). Mentre Cristo, in Caravaggio, chiama Matteo al tavolo da gioco,
quando il compagno conta i soldi, & come lo invitasse a riscattarsi. Lo chiama per risvegliarlo, lo chiama fuori
dalla tenebra, avocato alla luce come Lazzaro. Invece, nelle figure rembrandtiane sembra che la luce della
grazia chiami 'oro: le cotte dorate, gli oggetti preziosi e risplendenti non certo loro, non certo Matteo...

E l'oro a degravitare in quella luce magnetica, fuori dal magma delle tenebre, e una volta fuori sfavilla,
scintilla, mentre viene investita dall’irradiamento luminoso, come uscita da un inferno...

Non si puo identificare B con alcuna corrente artistica: minimalismo, concettualismo...

JLB vuole che le sue performances siano viste come giochi. Honzo ludens. 1l gioco, in fondo, figura tra le
parole chiave degli anni sessanta...

Conserva una sorta di distanza dai suoi lavori, come un prodotto da montare con le istruzioni, un kit, o
come le sentenze concettualiste, quasi, in ogni caso, a togliere valore all’oggetto in se stesso...

JL avrebbe chiesto fondi per spostare le montagne, chiede aerei, grandi macchine... Tanti pitt mezzi
quanto pitl inattuabile 'operazione, quanto pitt non realistica...

1l cerchio rosa di JL, ripreso poi da Gef Geys, ¢ un concetto spaziale di Fontana, ma a sua volta ¢ un
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buco nero... e il quadrato di Becket.

Tl buco nero ¢ Iarrivo all’evento-orizzonte: ¢ il confine del buco nero di Steven Hawking... Passando il
confine non c’¢ pit differenza tra evento straordinario e miracolo.

Anche JL voleva combattere il cancro con la teoria dei quanti. In fondo, anche il surrealismo intendeva
combattere la malattia, guarire la vita.

Le onde-particelle operano in un tempo senza tempo. Puo essere osservato in tempo reale solo dopo la
sua fine — come le sue opere attraverso media.

L’arte di B ¢ essenzialmente immateriale. Dura pochi minuti, a volte secondi, poi si assenta, quasi per
necessita. In fondo la perfetta presenza corrisponde alla perfetta assenza della morte.

Quasi che I'istante in cui lo vedo presupponesse il momento in cui non sara piu visibile...

JL si dice che avesse un effetto ipnotico sugli altri, un magnetismo psichico.

Dal 1958, reverenza per 'opera di Eliot — per Eliot la biografia del poeta non conta nulla e la nasconde —
barthiano a suo modo inconsapevolmente.

Referenza alle pietre — piccolo gruppo di rocce raccolte o guadate a Cape Ann sulla costa del
Massachusetts.

Tl potere meditativo delle pietre fa parte degli insegnamenti giapponesi.

JL gioca coi nomi, gli piacciono. Nomi che connotano libri e pietre, letteralmente e metaforicamente.
Pietra, Stein: Wittgenstein, Einstein, Gertrud Stein...

Presto associa tutte le pietre con i libri e viceversa.

Si veda il gongshi della scuola cinese. JL visita agli antichi giardini di pietre giapponesi a Kyoto,

il Ryoanji.

I cinesi raccolgono pietre per ragioni estetiche o religiose dalla dinastia Han (206 a.C. - 220 d.C.).
Alcune pietre venivano collocate su tavoli per meditare. La loro bellezza era spesso esaltata se immerse
nell’acqua. Acquistano il lucore come le pietre bagnate sulla spiaggia. Non so chi dono a mia madre una
scatolina cinese di pietre smaltate...

Libri senza testo: simbolizzano il perfetto significato. Ridotti a semplici forme geometriche —sfera,
quadrato e triangolo. L'Unzverso di Sengai, il monaco buddista dei Rinzai

(The Hollow Sphere Book, 1978. The Cube Book, 1983. The Book of 100 Perfects, 1985...).

B pensa a diversi modi di concepire un libro. Una volta spedisce un libro a Sam Wagstaff: ¢ un tessuto
di seta non piegato e gli scrive:

Sam this is a silk tissue I've always to wear a book in my sleeve

T libri di JL, fatti di pietre o di carta, o di seta, sono silenziosi — senza testo.

Sono le lettere che recano testi, come se il libro non avesse bisogno di parole.

C’¢ anche I'idea di leggere il silenzio e di leggere in silenzio.

Sant’Agostino era disturbato nel vedere Sant’Ambrogio di Milano leggere in silenzio. Ne scrisse Ivan
Illich. Solo dal X secolo diventa comune la lettura silenziosa. Nasce lo spazio tra le parole. JL recita libri
anche soltanto vocali, pronunziando parole, chiamando nomi, ponendo domande.

Compie una performance di quattro gesti, scrive nell’aria le quattro lettere del termine LOVE, in realta,
il tutto, puo gia considerarsi un libro.

Le piramidi. E impressionante - quanto siamo legati alle piramidi. La cosa pitt impressionante & che JLB,
morto il 23 maggio, venne sepolto in Egitto...

Life Love Death

L’Amore ¢ centrale anche in B, la pit alta forma di conoscenza. ..

(Frankfurt am Main, 29 novembre 2018)

The Death of

James Lee Byars, 1994
Courtesy

Michael Werner



Biografie

Alessandro Costanzo (Catania, 1991)
vive e lavora tra Italia e il Belgio. Ha
studiato all’Accademia di Belle Arti
di Urbino e conseguito il diploma

di secondo livello in Pittura presso
I’Accademia di Belle Arti di Catania.
11 suo lavoro si concentra sull’azione
che il tempo esercita sulla materia
come amplificazione dell’assenza e
del gesto antiquotidiano. La
fotografia, il video, il disegno

e la pittura sono cardine delle
installazioni. Residenze: 2019,
Musumeci Arte Contemporanea,
Bruxelles; 2018, Fondazione San
Fedele, Milano; 2016, RAMO/Rtratto
a mano 3.0, cura Giuliana Benassi,
Giuseppe Pietroniro, tutor Gianni
Caravaggio, Caramanico Terme.
Selezione mostre: 2019, Ho sempre
cercato il paradiso, ma ora punto
sull’arte con Stefan Milosavljevic, cura
Martina Campese, Raffaella Ferraro,
Punto sull’Arte, Varese; La sostanza
del ricordo, con Andrea Cereda, cura
Matteo Galbiati, Bonioni Arte, Reggio
Emilia; Artean: Cup, cura Matteo
Galbiati, Livia Savorelli, Fondazione
Dino Zoli, Forli; 2017, Premio

ORA, presidente Alberto Zanchetta.
Collaborazioni: 2020, Pietro Fortuna
Bruxelles 2019 Michel Couturier
Bruxelles; 2018, VOID, Biennale
Miroirs #2, Tout est paysage, Parc
d’Enghien BE.

Pier Paolo Calzolari (Bologna,

1943) vive e lavora a Lisbona. Nel
1965 nel suo studio a Bologna
presenta i primi film 8mm e super8
di Ari Marcopoulos, Andy Warhol,
Jonas Mekas, Mario Schifano e
incontra Allen Ginsberg, Julian
Beck, Raymond Hains e Chet

Baker. Realizza la prima sua opera-
performance che coinvolge gli
spettatori in una partecipazione
diretta. Il suo scritto La casa ideale
del ‘68 viene considerato da molti
come uno degli enunciati del
movimento dell’Arte Povera. Tra

il 1967 e il 72 si sposta tra Parigi,
New York e Berlino. In questi

anni realizza un ciclo di lavori con
strutture ghiaccianti e neon in cui

la formazione della brina diviene
indice del processo di trasformazione
alchemica. Nel corso degli anni

’70 si concentra sullo studio della
pittura in modo anticonvenzionale,
preferendo supporti come la flanella
o fogli di cartone incollati su tela,
ponendo insieme segni pittorici,
oggetti e suono, ma non interrompe la
produzione di lavori-performance nei

quali, sovvertendo ogni formalismo,
porta il rituale della quotidianita sul
piano dell’esperienza estetica. Il suo
percorso, malgrado la prossimita

con la produzione coeva degli artisti
dell’Arte Povera, Concettuale e

Post Minimale, ¢ caratterizzato da
elementi peculiari: la volonta di
saturazione dei senst, la visibilita ai
dati del pensiero astratto e all’essenza
delle cose, I'attenzione alla fragilita
di oggetti e materiali. Dal 1973 si
muove tra Bologna, Parigi, e Milano
continuando la ricerca parallela tra
pittura, scultura e performance. A
Vienna, nel 1982, torna a concentrarsi
sulla pittura. Nel 1984 torna in Italia.
E invitato a partecipare a residenze
all’estero durante le quali lavora in
ambito coreutico, interessandosi allo
studio dei rapporti tra spazio, corpo
e tempo e consolidando il suo lavoro
performativo. Partecipa alle Biennali
di Venezia nel 1978, ‘80 e ‘90. Nel ‘92
¢ a Documenta IX, a Kassel.

Michel Couturier (Liege, 1957) vive
e lavora a Bruxelles. Usa la fotografia,
il video e il disegno, in relazione alla
scultura, all’architettura e allo spazio
pubblico. Dal 2001, il suo lavoro
mette in discussione la citta e i suoi
dintorni, spesso in connessione con la
mitologia e le sue tracce nel paesaggio
contemporaneo. Oggi il suo lavoro

si concentra sui confini marittimi, le
aree portuali con le relative strutture
di controllo e gli apparati preposti a
regolare i flussi di persone e merci.
Ha esposto a Bruxelles, Gand,
Anversa, Lilla, Roubaix, Tourcoing,
Marsiglia, Parigi, Ginevra, Montreal,
Rotterdam, Berlino, Valencia. Fra le
mostre recenti conta: 2019, Espace
Eté 78, Bruxelles;, Un Royaume sans
Frontiére, Galerie Cerami, Charleroi;
Etcetera, SMAK, Ghent; 2018,
Musumeci Contemporary, Bruxelles;
2014, Croxhapox, Gand; Museo
della Fotografia, Charleroi; MARQ,
Buenos Aires. E presente in musei,
collezioni pubbliche e private, fra

cui BNF, Parigi; Stedeliijk Museum,
Amsterdam; Federazione Vallonia,
Bruxelles. Ha realizzato interventi
temporanei e permanenti in numerosi
spazi pubblici.

Antonio Freiles (Messina, 1943),
prevalentemente pittore, ¢ attivo
anche come operatore culturale e
promotore di contatti e scambi. Negli
anni *70 ha fondato la rivista “Carte
d’Arte internazionale”. Ha curato

le rassegne di grafica internazionale

per il Museo regionale di Messina in
collaborazione con Julian Andrews,
Pat Gilmur, Malcom Hardy, Jean
Clair, Daniel Berger, Jeremy Lewison,
Sarah Fox-Pitt, Zoran KrZi$nik e con
la Fondazione Maeght. Nel 1983 ha
coordinato con Vanni Scheiwiller

la rassegna del Libro d’Artista di
Messina. Ha illustrato cofanetti di
poesie di Bartolo Cattafi, Roberto
Sanesi e Guido Ballo. Ha partecipato
alle Biennali internazionali di
Cracovia, Ibiza, Lubiana, Bradford,
Diiren, Mentone, Giza, Triennale di
Baden Baden, Quadriennale di Roma,
Artistbook International al Centre
Pompidou, Parigi, Artelibro a Palazzo
Re Enzo, Bologna, Chartae-libri
d’artista a Palazzo Sormani, Milano.
Nel 1982 ¢ invitato alla XL Biennale
di Venezia e ad aderire al World Print
Council di San Francisco. Sue opere
si trovano presso istituzioni pubbliche
e musei tra cui Tate Britain, Londra;
Leopold Hoesch Museum, Diiren;
Bibliotheque Kandinsky, Centre
Pompidou, Parigi.

Anna Guillot opera in ambiti
linguistici intermediali attivando
progetti con artisti e curatori,

in passato anche con gruppi e
protagonisti della ricerca verbo-
visiva italiana come Eugenio

Miccini, Giovanni Fontana, Mirella
Bentivoglio. Come artista-ricercatrice
e didatta, dal 1989 presso I’Accademia
di Belle Arti di Catania, investiga lo
spazio passando dall’intervento site
specific alla progettualita del multiplo
d’arte. Negli anni 2000 I'interesse al
crossover linguistico e alla tecnologia
applicata confluisce nella creazione
del KoobookArchive e di On the
Contemporary, ambedue attivi come
spazi di riferimento per la ricerca e la
verifica. Ha preso parte a Far Libro,
Casermetta del Forte Belvedere,
Firenze; LiberoLibrodArtistaLibero3,
4, 5, Palazzo Mauri, Spoleto; Biennale
for Hand-Printed Artist’s Book,
Bibliotheca Alexandrina, Alexandria;
EGO, Fotogalerie Friedrichshain,
Berlino; Other Identity, Loggia della
Mercanzia, Genova; Appunti sparsi

e persi, Casa del Rigoletto, Mantova.
Sue opere si trovano in collezioni
pubbliche e private tra cui BNCF,
Firenze; Sackner Collection, Miami;
Accademia di Romania, Roma;
MUSINF, Senigallia. Tematica
prevalente del suo lavoro foto-grafico
e oggettuale & I'identita, dall’entita
singola del proprio nome al Selbst ed
estesa ai luoghi, ovvero attraversata

da connotazioni psicologico-ludiche e
prossemico-antropologiche.

Francesco Lauretta (Ispica, 1964)
vive e lavora a Firenze. Dopo la
formazione all’Accademia di Belle
Arti di Venezia con Emilio Vedova
si trasferisce a Torino. Sperimenta
installazione, performance e video.
Dal 2003 lavora per una ridefinizione
della pittura come linguaggio e per
quella del pittore come condizione
esistenziale. Dal 2010 lavora su I
racconti funesti, una serie di allegorie
in cui esercita la scrittura come
strumento per la comprensione

della ricerca. Recentemente ha dato
inizio ad un progetto sulla liberta

e I'invenzione comprendendo la
pittura come fondazione di mondi.
Dal 2017 con Luigi Presicce inventa
la Scuola di Santa Rosa, libera scuola
del disegno, a Firenze. Tra le recenti
mostre personali: Iz hora mortis,
Tenuta dello Scompiglio, Vorno;
The Battle Fondazione Rossini,
Briosco MB, 2018; Due volte, galleria
Giovanni Bonelli, Milano; Inesistenze,
Sara Zanin, Roma, 2015; Una nuova
mostra di pittura, sedi storiche, Scicli,
2014; Esercizi di Equilibrio, GAM,
Palermo, 2013; tra le collettive:
Walking on the Planet, Casa
Masaccio, San Giovanni Valdarno,
2015; PPS, Paesaggio e Popolo della
Sicilia, Palazzo Riso, Palermo, e
Frigoriferi Milanesi, Milano, 2011,
oltre alla partecipazione a progetti
speciali realizzati da collettivi di artisti
e curatori.

Domenico Mennillo (Napoli, 1974),
laureato in Estetica all’Universita
Federico II di Napoli, fonda nel
1999 lunGrabbe, esperimento
multidisciplinare fra teatro
ambientale, architettura, parola
poetica e arte; suoi lavori sono
presenti in festival e rassegne
nazionali e internazionali come

La Biennale di Venezia X. Mostra
Internazionale di Architettura, La
Triennale di Milano, Progetto XX1/
Fondazione Donnaregina per le Arti
Contemporanee, Museo MADRE,
Napoli Teatro Festival Italia. Dal
2011 al 2020 realizza a Napoli il
progetto di arte e filosofia Abrégé
d’Histoire Figurative, sostenuto da
Museo Nitsch, Fondazione Morra e
Fondazione Campania dei Festival.

Zygmunt Piotrowski-Noah
Warsaw (Zabrze, 1947) ¢ laureato
all’Accademia di Belle Arti di

Varsavia nel 1974. Come performer
sin dai primi anni 70 ha esplorato

il territorio delle realta invisibili e
della percezione extrasensoriale.

La sua ricerca avanzata utilizza lo
strumento tracheale; la trachea lo
porta alla scoperta del fenomeno
delle onde elastiche stazionarie (non
risonanti, ad onda chiusa) in quanto
nuovo medium da considerare come
strumento impercettibile per il
riconoscimento dello spazio. Pone
in tal senso le basi di una nuova
disciplina performativa in cui I'artista
stabilisce I’asse extrasensoriale
dell’esistenza dell’'Uno, indicandola
con il termine “Framework”.

Vettor Pisani (Bari, 1934 — Roma,
2011) si trasferisce a Roma nel 1970.
Nel 1976 'opera Theatrum: anticipa
una ricerca che si protrarra lungo
tutto il corso dell’attivita: I'artista
vede nel labirinto un’analogia col
reale, secondo una cultura ermetica
ed esoterica che appartiene a
Duchamp, Klein e Beuys, tre artisti
che formano con lui un sistema basato
sull’ermetico numero quattro, ai quali
egli dedica la propria opera. Partecipa
alle Biennali di Venezia nel 1976, 78,
‘84, ‘86, ‘90 e 95, alle Quadriennali
di Roma nel 1973, ‘86 e ‘92, Tra il
1982 e il 2009, spesso su invito di
Achille Bonito Oliva, espone nei
maggiori musei internazionali, tra cui:
Guggenheim, New York, Museum
Folkwang, Essen, Galleria Civica
d’Arte Contemporanea di Trento,
Castello di Rivoli, Palazzo Querini
Dubois, Venezia, Palazzo delle
Esposizioni, Roma, PS1 New York,
MART di Rovereto, Palazzo Strozzi,
Firenze. Tra gli ultimi progetti

quello a Serre di Rapolano ha come
obiettivo di trasformare una cava di
travertino in un’opera abitabile come
luogo di contemplazione e scambio.
Ultima mostra ¢ Apocalypse Now a
Palazzo Bagnara, a Napoli, sostenuto
da Peppe Morra, suo promotore e
gallerista.

Luciana Rogozinski si occupa di
teoria dell’arte praticando I'attivita
critica e saggistica e la produzione
letteraria e visiva. Ha collaborato
con riviste italiane e internazionali,
tra cui “Artforum” e “Parachute”, e
partecipato a cataloghi del Beaubourg
(Identité Italienne 1981), del Palais
des Beaux Arts di Bruxelles, della
Biennale di Venezia e della Biennale
di Shar’ja. Interessata all’estetica
dell’Apparizione e dell’Effimero, si

¢ occupata di correnti processuali e
poveriste e dell'immaginario seriale
nell’arte contemporanea. Nel 2010 ha
pubblicato il Dizionario Metaforico
sul potenziale mitopoietico del
linguaggio critico. Ha realizzato in
spazi storici ambienti e installazioni
di compenetrazione architettonica e
materica fra “scrittura della Teoria” e
Immagine.

Angelo Savelli (Pizzo, 1911 — Brescia,
1995) si sposta per gli studi a Roma.
Nel dopoguerra fa parte della
cerchia Futurista e dell’Art Club
Internazionale. Come molti artisti
italiani trasferitisi all’estero negli anni
’50, nonostante 'intensa attivita &

a lungo misconosciuto al pubblico
italiano. Solo con le mostre al PAC
di Milano nel 1984, alla Casa del
Mantegna di Padova nel 1990, al
Museo Pecci di Prato e alla XLVI
Biennale di Venezia, che lo ha visto
tra i protagonisti del Padiglione
italiano con una sala personale nel
1995, gli & stato conferito anche

in Italia il giusto riconoscimento.

Nel 1964 riceve il Gran Premio

della Grafica alla XXXIII Biennale
di Venezia per 27 rilievi bianco

su bianco. Quella del Bianco

restera la sua poetica preferenziale.
Negli USA dal 1960, vicino a Leo
Castelli, presentato da Louis Kahn,
ottenendo importanti consensi e
premi, Savelli svolge anche attivita
didattica presso universita americane,
tra cui: Columbia University New
York, University of Wisconsin-
Stout, Cornell University, NY; State
University of Pennsylvania; University
of Texas Arlington. Nel 1980 riceve
la “Guggenheim Fellowship” che

gli consente di vivere in Europa e
realizzare mostre personali a Milano,
Zurigo e Roma. Nel 1988, la Rai
Corporation NY produce un video
documento dedicato alla sua opera,
per la direzione di Luigi Ballerini.

Ettore Spalletti (Cappelle sul Tavo,
1940 - Spoltore, 2019) dagli anni

‘70 si ¢ dedicato ad una ricerca tesa

a valorizzare il dialogo innovativo

tra pittura e scultura — da lui stesso
definita “pittura tridimensionale” —
in una relazione plastico-spaziale di
colore e forma. Tiene la sua prima
personale nel 1974 alla galleria La
tartaruga di Roma, fino ad esporre nei
principali musei del mondo. Nel 1996
ha realizzato installazioni permanenti
per I'Hépital Poincaré di Garches;

¢ presente a Documenta di Kassel

nel 1982 e 1992, alla Biennale di
Venezia nel 1982, 1993, 1995, 1997,
al Musée d’art moderne de la Ville

de Paris, 1991; Osmosis, con Haim
Steinbach, Guggenheim Museum,
New York, 1993; Museum van
Hedendaages Kunst, Anversa, 1995;
Salle des fétes, Musée d’art moderne
et contemporain, Strasburgo, 1998-
99; Museo nazionale di Capodimonte,
Napoli, 1999; Henry Moore
Foundation, Leeds, 2005. Nel 2010
vince il Premio Terna per I'Arte
Contemporanea. E accademico di San
Luca dal 2009. Nel 2014, U»n giorno
cosi bianco, cost bianco, la sua pit
completa retrospettiva ¢ stata allestita
in un circuito museale MAXXI Roma,
GAM Torino e Museo Madre Napoli.
Nel 2017, viene insignito della laurea
honoris causa in architettura presso
I'Universita Gabriele D’ Annunzio di
Pescara.

Ampelio Zappalorto (Vittorio
Veneto, 1956) diplomato in Pittura
con Carmelo Zotti all’Accademia

di Belle Arti di Venezia, negli

anni ‘80 si trasferisce a Berlino

dove sperimenta video, cinema,
fotografia, performance e danza,
senza tralasciare la pittura. Nel 1989
realizza un dipinto di 200 mq per

il Teatro dell’Opera di Pforzheim.
Nel 1991 partecipa a Kunst Europa
al Marburger Landgrafenschloss
Museum in rappresentanza dell’Ttalia
nell’ambito della mostra della nuova
Europa dopo la caduta del muro.
Nel 1992 ¢ titolare della borsa di
studio annuale della Fondazione
Kulturstiftung. Nel 1993 ¢ invitato
alla XLV Biennale di Venezia e
citato su Arte Mondadori tra i cento
artisti italiani dell’anno. Nel 1995,
sempre a Berlino, fonda e dirige la
compagnia di danza sperimentale
“Tanzmaschine” con ballerini
dell’Opera. Da quando negli anni 90
Pari&Dispariproject segue i nuovi
artisti che gravitano su Berlino — tra
cui Zappalorto, Ciervo, Alvargonzalez
— ha inizio la collaborazione con
Rosanna Chiessi. Tra il 1998 e il

’99 ¢ ad Arte Fiera a Bologna e ad
Artissima a Torino; tra il ‘99 e il 2000
¢ presente in collettive e personali
negli spazi di Chiessi a Berlino. Nel
2019, Federico Di Porcia e Brugnera
cura la personale Y, Berliner Werke
presso CreArte, Palazzo Porcia,
Oderzo. Annovera centinaia di
esposizioni in gallerie private e musei
internazionali.








