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Arte

Nelle prossime generazioni il vero analfabeta
sarà chi non è in grado di capire le immagini
tecnologiche. E non sarà solo l’arte
a diffondere questo linguaggio globale

venezia

Castellani e Uecker
ospiti a Ca’ Pesaro

di Angela Vettese

N elle prossime generazio-
ni, il vero analfabeta sarà
chi non sarà in grado di
capire le immagini tecno-
logiche. La nostra testa
sarà sempre più piena di

quella roba. Vivendoci sempre in mezzo
per amore o per forza, dovremo imparare a
comprendernegli aspettisubliminali,quel-
li che vengono dalla loro composizione e
dallo stratificarsi in esse di messaggi. Non
sarà solo l’arte visiva a diffondere ciò che
sta diventando il linguaggio globale più
condiviso, anzi questa cerca oradi porsi co-
me il grilloparlantedi unpossibile appiatti-
mento dell’immaginario comune. Le fron-
tiere del nuovo saranno aperte soprattutto
dalla grafica interattiva e dalla possibilità
che l’interaction design (per usare l’espres-
sione più corretta) dà di inventare e di ri-
produrre immagini.

Questo assunto, che in fondo nacque già
con Walter Benjamin e che fu alla base de-
gli studi sulla percezione visiva di Rudolf
Arnheim,collega alcune recenti manifesta-
zioni culturali: tra queste il libretto di Mar-
co Meneguzzo Arte Programmata cin-
quant’anni dopo, nell’ambito di una nuova
collana di studi brevi edita da Johan&Levi,
che legge appunto il perché di una nuova
fascinazione per quel momento così ricco
e così malamente spazzato via dai fasti del-
lapop art. Accanto al piccolo testo di Mene-
guzzo è interessante mettere un grosso li-
bro illustrato, Imagery in the 21st Century,

pubblicato da Mit Press a cura di Oliver
Grau e Thomas Veigl.

L’arte scientista dei primi anni Sessanta,
espostaoraaVeneziainunamostraalNego-
zio Olivettiche ripete quellapromossa a Mi-
lano, nel 1962, da Bruno Munari e Umberto
Eco, predicava la vicinanza al mondo del-
l’esatto nonostante una grande propensio-
ne anche al gioco; d’altro canto metteva in
evidenza la consapevolezza che le opere
umane stessero diventando più o meno tut-
teripetibili,nutritadall’utopiachequestosi-
gnificassepoteredistribuirearteatutti.Que-
stosognocosìvicinoalBauhauseaisuoipre-
supposti di origine socialista è stato rapida-
mente sconfitto dalla preferenza del colle-
zionismo per il feticcio; paradossalmente è
stato riproposto dal miglior marketing del
design,chehacapitocomeunoggettotecno-
logico siatanto più fascinoso quanto più ve-
ste i panni di una scultura: ripetibile sì, ma
anche magica, misteriosa, impossibile da
aprire quasi fosse una pietra filosofale.

L’approccio scientista che caratterizzò
l’arte programmata fu demolito rapida-
mente da alcuni dei suoi sostenitori, taluni
in favore del trasferimento dei presuppo-
sti di precisione nel solo design – questa la
svolta teorica di Tomàs Maldonado – altri
all’opposto in cerca di più poesia e libertà
esecutiva,come accadde per GianniColom-
bo del Gruppo T.

L’importanzadell’usodei«motorini», co-
melichiamavaLucioFontana,ma piùin ge-
nerale della tecnologia, al di là dei successi

personali fu profetica.Oggicinutrono imo-
tori di ricerca e il nostro immaginario beve
le figure che vede su schermi pubblicitari,
televisivi, telefonici. Interattivi e con menu
à la carte, ma anche impositivi riguardo al
genere di estetica che ci offrono. A crearla
nonsonopiùgliartistimagraficicherispon-
donoquasisempreaistruzioniprecisedica-
rattere promozionale. Non siamo liberi di
impostarenemmenoilnostrodiarioinFace-
book perché il sistema mette in ordine da
solo quello che noi postiamo.

C’è da chiedersi anzi perché gli artisti
più noti tendenzialmente evitino questo

mondo: ci sono casi speciali come Takashi
Murakami, che ci vende la sua versione del
kawaii («carino» in giapponese) in video-
giochi violenti, oppure come Eduardo Kac,
che ci propone i suoi interventi nel mondo
biologico a partire dal suo famoso coniglio
con il pelo fluorescente, ma sfogliando il
libro di Grau e Veigl si trovano pochi altri
esempi oltre a questi. Un’ipotesi è che gli
artisti che aspirano a una presenza nel si-
stema più riconosciuto non vogliano esse-
re inseriti in riflessioni sulla tecnica, per-
ché prevedono che questo sminuirebbe il
giudizio critico sul loro lavoro.

Nel mondo dell’arte contemporanea c’è
una diffusa diffidenza, infatti, sia verso ciò
cheèpopolaresiaversoilsaporedellascien-
za. L’immagine riproducibile, soprattutto
segenerataalcomputer,vieneguardatacon
sospetto e chi la usa cerca spesso pellicole
d’altri tempi, per l’effetto-memoria che of-
freunfilm35 mm.Nonacasoleneuroscien-
zeinnervosisconoicritici, cheal tentativodi
analizzare il cervello preferiscono teorie fu-
mose sull’anima. L’analisi razionale delle
opere viene spesso sentita come un abuso:
quindi, chi utilizza abilità anche molto spe-
ciali come Bill Viola o Pipilotti Rist, cerca di
non farsi giudicare sulla base delle abilità
tecniche. Questo è certamente un aspetto
che ha giocato a sfavore di molti artisti, che
hannopoidovutocrearsiuncircuitoalterna-
tivo per far vedere e per vendere le loro ope-
re: ogni nicchia può rivelarsi una trappola.

Resta il fatto, come osserva un saggio di
Peter Weibl contenuto nel libro Mit, che il
museo e in generale gli ambiti espositivi si
stanno muovendo verso una realtà 2.0, so-
prattuttoper quanto riguarda i percorsi di-
datticie i materialidivulgativi. Jeremy Dou-
glasse Lev Manovich osservano nel loro ca-
pitolo come diventi sempre più importan-
te, per comprendere in modo critico quello
che ci influenza, sapere qualcosa di come
agiscono i nuovi programmi di computer
graphic.Essere schizzinosi in proposito si-
gnifica porsi in una situazione pericolosa.
Kyong Chun ci avverte, però, di come per
chi si lasci irretire troppo dal mondo digita-
le il codice possa diventare un totem anche
troppo facile da adorare e in cui rifugiarsi.
Accadeva anche ai primi radioamatori di
farsi prendere dal mezzo più che dal fine,
forse perché esiste un tempo in cui il mez-
zo corre così veloce da esercitare il fascino
delle terre incognite.

Dietro l’angolo ci aspetta una confidenza
sempre maggiore con i mondi programma-
ti, ma anche una tale sofisticazione, se com-
parata a quanto ci si poteva aspettare negli
anni Sessanta, che occorre una sorta di for-
mazione critica permanente: farsi violenta-
redallefigurepotrebbediventareunadimo-
strazione di passività colpevole.
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Marco Meneguzzo, Arte programmata
cinquant’anni dopo, Johan&Levi,
Milano, pagg. 76, € 8,90

Oliver Grau-Thomas Veigl, Imagery in
the 21st Century, Mit Press, Cambridge
(Massachusetts), pagg. 416, € 40,00

di Marinella Venanzi

D al 25 settembre, per quasi un
anno, parte della collezione
SandrettoRe Rebaudengosa-
rà esposta alla Whitechapel

Gallery all’interno del programma Col-
lection Displays che va avanti dal 2009 e
chemira a esporre in Gran Bretagna rac-
colte private difficili da vedere, come già
è avvenuto con quella di Dimitris Daska-
lopoulos o del British Council. L’esposi-
zione è co-curata da Achim Borchardt-
Hume e Francesco Bonami e verte attor-
no a quattro temi chiave che precisano il
senso della raccolta che in poco più di
vent’anni ha collezionato molte delle
tendenze postmoderne: dalle estetiche
relazionali,allasvolta pop, a quelladocu-
mentale. I temi attorno a cui verte l’espo-
sizione prendono spunto dalle opere
stesse e si avvicendano durante l’anno.

Si parte con «Catttelan» (25 settem-
bre - 2 dicembre) che apre la serie con la
scritta al neon riproducente il suo no-
me. Le tre t non sono un errore ma, mes-
se nell’angolo, rimandano al Golgota, al-
la croce e al sacrificio (secondo lui) che

l’artista deve sopportare per essere ta-
le. Sono tutte opere del primo periodo,
come il tavolo da calcetto attorno al qua-
le ha raccolto una squadra di migranti
nordafricani in sfida contro il Cesena,
Lullaby, un sacco sintetico riempito con
le macerie del Padiglione d’Arte con-
temporanea distrutto nell’attentato di
via Palestro a Milano, Il Bel Paese, un
morbido tappeto di tre metri di diame-
tro che riproduce l’immagine del for-
maggio, ma che allude alla parodia
dell’Italia durante l’inchiesta di mani
pulite, la famosa Bidibidobidiboo in cui
uno scoiattolo impagliato giace suicida
in una squallida cucina.

Il secondo tema si intitola «Viral Re-
search» (15 dicembre 2012 - 10 marzo
2013) e parte dall’opera omonima di
Charles Ray, un tavolo da laboratorio
con alambicchi riempiti d’inchiostro
che si sparge attraverso i vasi comuni-
canti. In questa sezione ci sono quasi
tutte opere bi o tri-dimensionali, anco-
ra una volta si parla di scultura e delle
sue connessioni con la fotografia. Vi
troviamo, infatti, le fotografie surreali
di Trisha Donnelly e James Casebere,
quelle che raccontano storie comples-
se di Zoe Leonard e Sherrie Levine, ma
anche grandi pezzi di Bojan Šarcevic e
Reinhard Mucha.

Il terzo panel (19 marzo - 9 giugno
2013) affronta la questione dell’identità
e della diversità culturale; «A Love Me-
al», dall’intreccio di lampade dell’opera
di Felix Gonzalez-Torres, sinonimo del-
la fragilità della vita come delle relazio-
ni. Troviamo qui Pawel Althamer con il
suo inquietante autoritratto in cera, Da-
mián Ortega con la grande installazione
compostadi bottigliettedi coca-cola sof-
fiate in forme diverse, e i video di Wael
Shawkysulleguerre di religione recente-
mente visti a «Documenta».

«Non credete a quello che credete di
vedere» è l’ammonizione che viene
enunciata da Philippe Parreno, nell’in-
stallazione con l’albero di Natale al cen-
tro della quarta mostra (18 giugno - 8
settembre 2013). Un invito ad andare
oltre i pregiudizi, e ad accettare il lato
illogico dietro l’apparenza del reale. Vi
ritroviamo l’assurdo autoritratto di Ro-
berto Cuoghi, le strutture fittizie di Giu-
seppe Gabellone, l’ironica Paola Pivi
con il suo orso di peluche che è anche la
copertina del catalogo.

© RIPRODUZIONE RISERVATA

scaffalart

«Immaginario» del futuro

di Ada Masoero

A nche nell’aspetto i protagonisti
delladuplicemostradi Ca’Pesa-
rononpotrebbero essere più di-
versi: disinvolto,elegante, Enri-

co Castellani si mostra dalla copertina del
catalogo come l’icona dell’intellettuale
raffinatoe ironico. Quanto a GüntherUec-
ker, testa rasata, braccia incrostate di pit-
tura e torace nudo, sembra a prima vista
un giardiniere intento a coltivare chissà
quale ispida erba. Poi ci si accorge che im-
pugna un martello e che sta piantando un
chiodo in una delle sue inconfondibili
opere irte di aculei. Anche il loro lavoro, al
di là dell’usodei chiodi, comune a entram-
bi ma concettualmente così diverso, è in
apparenza del tutto dissimile. Eppure le
loroopere qui a Venezia si integranoa me-
raviglia. Ma non c’è ragione di stupirsi,
dal momento che sono entrambi "figli" di
quella stagione che a Milano vide nascere
una rivista fugace ma influente come
«Azimuth»,direttada PieroManzonie Ca-
stellanicon l’apporto di Agostino Bonalu-
mi, Vincenzo Agnetti e altri, e la quasi
omonima galleria Azimut, e in Germania,
in stretto contatto con loro, vide imporsi
la ricerca cinetica del Gruppo Zero (Heinz
Mack, Otto Piene e Uecker). Al quale si ag-
giunsero dall’Italia i Gruppi N e T.

Ponendo a dialogare una ventina di
opere di ognuno, la mostra – prodotta dai
Musei Civici di Venezia e da Fondazione
Mudima di Milano e curata Lóránd Hegyi
e Davide Di Maggio – finisce così per rac-
contare attraverso il loro lavoro la storia
di quegli anni in cui la Milano artistica
che ruotava intorno a Lucio Fontana era
capace di esportare – non solo in Germa-
nia: c’era anche Yves Klein – un’arte dav-

vero nuova, dopo i furori materici dell’In-
formale. E attraverso di loro conferma la
meritatissima, recente riscoperta di arti-
sti rimasti a lungo in ombra, come Agnet-
ti, di cui chiude oggi la bella personale di
Foligno, o i Gruppi N e T, oggetto della
mostra sull’arteprogrammata ora a Vene-
zia nel Negozio Olivetti del Fai e presto al
Museo del 900 a Milano, mentre sempre a
Milano dal 13 settembre va in scena alla
Permanente il lavoro di Grazia Varisco
del Gruppo T.

Macosa accomuna e cosa separaCastel-
lani e Uecker? Al di là dell’essere perfetta-
mente coetanei (entrambi del 1930), del-
l’antica amicizia e della comune matrice,
che li porta a operare in un’area insieme
concettuale e sensoriale, attraversata poi
da un’intensa, seppur differente, spiritua-
lità,a unirli è anche il rigore con cuiambe-
due da oltre mezzo secolo sanno innova-
re il loro lavoro pur continuando a muo-
versinel solcotracciatoallora.Ma se«l’esi-
genza spirituale» dichiarata da Castellani
è la tensione verso l’infinito «interiore»,
da lui perseguita con larigorosa ripetizio-
neritmico-matematica delle estroflessio-
ni-introflessioni della tela e con la ricerca
di un’incorporeità assoluta, affidata alla
monocromia e all’incidenza della luce (da
leggere il saggio di Bruno Corà), Uecker si
muove invece come uno sciamano, com-
pie un lavoro insieme intellettualee (mol-
to) fisico, e si serve, in più, di materiali ric-
chi di valenze semantiche e metaforiche,
intrisi di «vita» e di umanità e capaci di
emanare potenti campi di energia: l’eter-
no binomio Apollo-Dioniso.

© RIPRODUZIONE RISERVATA

Enrico Castellani/Günther Uecker,
Venezia, Ca’ Pesaro, fino al 13 gennaio
2013. Cataloghi Fondazione
Mudima-Fondazione Musei Civici
Venezia

Con «Il Sole 24 Ore» l’architettura contemporanea: Parigi
Alla capitale francese è dedicata la settima uscita della collana «Le capitali

dell’architettura contemporanea», cinquanta volumi fotografici con stampe da
collezione sui progetti, gli uomini e le visioni che hanno trasformato l’urbe moderna.

Il volume su Parigi sarà in edicola il 6 ottobre al prezzo di € 9,90.
Seguiranno i libri dedicati a Shanghai e Barcellona.

enrico castellani | «Il muro del tempo», 1968, sette metronomi su base in legno,
collezione dell’artista

londra

Collezione
Sandretto
in trasferta

maurizio cattelan
«La Rivoluzione siamo noi» (2000)

alberto biasi | «Dinamica circolare», 1962-1984


