GHAPTER 11
FROM CRITICAL QUEST
T0 CURATOLOGY®

TA

Viafarini ha dedicato nel corso
del tempo, come necessario e
prevedibile, dello spazio allo
svolgimento del dibattito critico-curato-
riale; a monitorare il ruolo e la definizione
del profilo del curatore, una professione
abbastanza recente e perfettibile di varie
sfumature, tanto da alimentare conferen-
ze, pubblicazioni, analisi e presentazio-
ni. In principio & stata Critical Quest. |
giochi di ruolo della critica, un’indagine/
gquestionario rivolta da Marco Senaldi e
Alessandra Galletta a innumerevoli criti-
ci, nel 1993 giovani, per presentarne e
riassumerne le prospettive, gli interes-
si, i campi d’azione. Molti i partecipan-
ti — promettenti allora, figure di grande
prestigio ora — di cui in questo capitolo
viene presentata una sintesi esemplifica-
tiva. Questo il punto di partenza confluito
in una pubblicazione allora, mentre quel-
lo di arrivo di questa sezione della nostra
pubblicazione & rappresentato dalla piu
recente Curatology© (2009): una serie
di doppie interviste condotte a dieci gio-
vanissimi curatori italiani per raccontare
i loro orizzonti culturali, monitorarne gli
interessi, comunicarne lo statement.

Tra questi due estremi, il capitolo rac-
chiude un’ulteriore testimonianza a di-
mostrazione dell’'interesse costante ad
approfondire il dibattito curatoriale.

ENG Over the years, Viafarini — as

was predictably necessary -

has partly dedicated itself to
the development of the critical/curatorial
debate, to monitoring the role and defini-
tion of the curator’s profile, a fairly recent
profession with nuances that are still in
the course of being refined to the extent of
fuelling lectures, publications, analyses
and presentations. At first it was Critical
Quest. | giochi di ruolo della critica, an
investigation/questionnaire by Marco Se-
naldi and Alessandra Galletta addressed
to countless critics — who were young in
1998 — to present and summarise their
points of view, their interests and their
fields of action. This chapter presents an
exemplary synthesis of many of the par-
ticipants (promising then, figures of great
prestige now). This is the starting point
that merged into a publication in those
days, while the point of arrival of this
section in our publication is represented
by the most recent Curatology®© (2009): a
series of double interviews with ten very
young curators to tell of their cultural ho-
rizons, monitor their interests and com-
municate their statements.
Between these two extremes, the chapter
further demonstrates the ongoing inter-
est in giving more depth to the curatorial
debate.
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VIAFARINI

lazi perlap
della ricerca artistica

Critical Quest
1 giockii di ruolo della critica

Lunedi 7 giugno 1993
Galleria Transepoca ore 12.00
Viafarini ore 18.00
Milano

via Farinl 35 20159 Milano
Tel. 02 66804473/69001524
Fax 02 66804473

Lo scrittore e critico d"arte americano Tom Wolfe lo aveva predetto: arrivera
un giorno in cui le parole sull’arte saranno pilt importanti dell’arte stessa,
in cui andremo nelle gallerie per leggere che cosa hanno scritto i critici e
dare una distratta sbirciata a minuscole riproduzioni delle opere d’arte.
Critical Queste la realizzazione di questa utopia. Pur sapendo che — a
differenza di quanto si credeva o si sperava — 1’arte non & affatto morta a
vantaggio della critica, mai come oggi si assiste ad una grande
interscambiabilita dei ruoli tradizionali di artista, curatore, critico, o persino
designer, manager, filosofo...

Questo nomadismo generale significa perd una cosa certa: I’arte non basta a
se stessa (se mai @ stato cosi) ed arte sono anche tutti i discorsi sull’arte, i testi
che la illustrano, le teorie che la circondano. Allo stesso modo, d’altra parte,
la critica d’arte non basta a se stessa (anche se talvolta & stato cosi), e da
“istruzioni per l'uso” essa @ diventata parte integrante di un discorso
culturale e di un dibattito teorico a tutto campo.

Ma come parlare di queste teorie, come renderle visibili senza renderle
noiose?

Critical Quest @ una sfida in cui i critici sono invitati ad esporre
letteralmente i propri presupposti, le proprie convinzioni e il proprio
linguaggio all'interno di due diversi spazi espositivi.

Pil1 teorica di una mostra, ma meno asfissiante di un convegno, pit
leggibile di un’opera ma meno enigmatica di un catalogo, Critical Quest é
I'evento della critica: una prova ed un gioco, un momento di incontro e di
riflessione, di conoscenza e di informazione, di scambio e compravendita.

Critical Quest avraluogo a Milano presso la galleria Transepoca (via Col di Lana 12, tel
89409504, orario 16-19 marfsab) dove la serie completa dei testi sara esposta alle pareti, e
presso lo spazio Viafarini (via Farini 35, tel.66804473, orario 15.30-19.30 mar/ven) dove
sara possibile consultare la documentazione del progetto (testi, cataloghi, video, ecc.) e
trovare le T-shirts con il testo preferito.

L'evento & previsto per lunedi 7 giugno, alle h.12.00 (Transepoca) e alle h.18.00
iafarini). O

Elenco dei critici partecipanti: Francesco Bonami, Achille Bonito Oliva, Nicolas
Bourriaud, José Luis Brea, Kate Bush, Dan Cameron, Giulio Ciavoliello, Adrian Dannatt,
Roberto Daolio, Joshua Decter, Giacinto Di Pietrantonio, Jeffrey Deitch, Robert Fleck,
Carl Freedman, Mary Jane Jacob, Helena Kontova, Donald Kuspit, Luk Lambrecht,
Christian Leigh, Comrado Levi, Gregorio Magnani, Victor Misiano, Robert C.Morgan,
Andrew Renton, Jerome Sans, José Lebrero Stals, Catherine Strasser, ljsbrand van Veelen,
Angela Vettese, Brian Wallis, Benjamin Weil, Thomas Waulffen.

Special guest. Tom Wolfe -

Critical Quest® ¢ un’idea di Alessandra Galletta ¢ Marco Senaldi

FIG 3-4 Tom Wolfe, the American writer and art
- critic, foresaid it: Time will come when

words about art will be more important

than art itself; when we will go to galler-
ies to read what art critics have written and to cast just a
swift glance to tiny, tiny reproductions of the artworks.
Critical Quest makes that utopia true. We do know that dif-
ferently from what was believed or maybe hoped, art's not
dead, overwhelmed by critics. Today, like never before in
time, we are assisting to a wide inter-changeability among
the traditional roles of artists, critics, curators, and even
designers, managers, philosophers... This general erratic
trend means one thing for sure: art is no longer sufficient
to itself (if it ever was) and also all the talks about art, the
texts about art and the theories surrounding it can be said
to be "art". At the same time, art criticism is not sufficient
to itself and from mere "use instructions" it became a part
of all-round cultural issues and theoretical debates. But
how is it possible to speak about those theories, how to
make them visible without making them be boring?
Critical Quest is a "quest" in which critics are invited to
show (in the real meaning of the word) their own beliefs,
their own convictions, their own languages. That will hap-
pen in two exhibiting spots. More theoretical than an ex-
hibition, but less painfully boring than a symposium, more
readable than an artwork, but less enigmatic than a cata-
logue, Critical Quest is the critic's event: a trying game,
an opportunity for meeting and reflecting, for knowing and
getting informed, for exchange and buy-and-sell.

w Alessandra Galletta and Marco Senaldi
3 -4 Critical Quest. | giochi di ruolo della critica, 1993, curated by Ijsbrand Van Veelen, Angela Vettese, Brian Wallis, Benjamin Weil and Thomas

Alessandra Galletta and Marco Senaldi; with the participation = Wulffen; exhibition organised at Viafarini and Transepoca Gallery in Milan. In
of the critics Francesco Bonami, Achille Bonito Oliva, Nicolas 1994 Critical Quest travelled to Spiral/Wacoal Art Center in Tokyo, where it
Bourriaud, Kate Bush, Dan Cameron, Giulio Ciavoliello, Adrian received an unprecedented contribution from critics Fei dawei, Yuko Haseg-

Misiano, Robert C. Morgan, Andrew Renton, Jerome Sans, Catherine Strasser,
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awa, Akiko Hyuga, Yasushi Kurabayashi, Fumio Nanjo, Min Nishihara, Masashi
Ogura, Kenjiro Okazaki, Noi Sawaragi, Motoaki Shinohara, lkuro Takano, Arata
Tani and Akira Tatehata
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Alcssandra Galletta Marco Sensldi

New York, 31 Marzo 1993

wisandre « Marco,

Spero di non deledervi. Le due frasi che vi mandano cor u dei
discorsi molto piu’ lunghi che nel cammino si sono semplificati come un

(T |
== Le due frasi possono essere atate cosi' sn cartn di fax o rasferite so
delln normale velina, iate o mon fa lo stesso. fatemi supere come ¢
andats la mostra, sono molto interessato.

Tauti avguri di soccesso ¢ cari saluti

T

Francesco Douarol

' La reaita’ sfrutta I'arte per
soddisfare ia sua morbosa
> attrazione verso se stessa"

Le parole sull'arte curano la
frigidita' della realta™
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‘ﬁﬁb Critical Guest
\:‘ ) \ bc\ﬁ@ di Angela Vettese

}\ ben vedere le Cose hanno sempre due facce; sono
gemelle ed entrambe veritiere, ma una ha i capelli sporchi e
1 altra ha faztto da poco wno sciampo. CGualche esempio.
abbiamo sempre trattato la natura come se fosse una serva,
come una super+icie sulla quale esercitare i nostri desideri
possessivi: incidere, corrodere, bucare, atfermare la nostra
ctessa identitd usandole come supporto e arrivando quasi a
cancellarla. Eppure i quadri, le poesie, persino i poster
piv kitsch npon hanno fatto che esaltarla, esibendo 1°
immensa nostalgia del tempo in cui 15 uvomo e il suo ambiente
vivevano un’ armonia primoldiale. ¥

a“Ge[a vettese IbpensiaTo ‘a un amnr? passeggero: due si vedono, si
attirano, si incontranoc in una camera d° albergo e tutto
$inisce 1li. Dall " altro lato, pere, tra loro si &
manitecstato un rapido senso di simbiosi, come se tante wvite
fa ne avesserc trascorsa una insieme. Cosi ha due volti
anche la relazione tra un artista attermato e altri piud
giovani: colui che ha fatto da Inconsapevole modelloc puo
venire copiato, sempliticalo e negato come accade a ogni
guida. Ma in Qquestas stessa filiazione passano sia 1°
inevilfabhile mutare, sia il permanere di un patrimonio di
pensieri, il frutto buono di un riconoscimento reciprocc.

Tglento, forza di carettere, invenliva; queste sono 1le
tole armi di cui gode un artista di oggi. Non ci sono piu
tecnica né comandamenti a gerantire e proteggere la qgualita
del suc lavere., Un tempo erano sufficienti una mente e una
meno per dare corpo & progetti leonardeschi. Ura ogni
comquista rilevante dell’ 1lntelligenza e del fare richiede
un lungo lavoro collettivae e notevoli investimenti. L' arte
non viaggia pi0 sulla strada meestra d& cui passa 17
evolurione del sapere: cosa put fare un uomo rimasto sclo di
fronte & un foglio di certea, se non scomporre e ritrarre
s¢ stesso con la massima sinceritd possibile?

Ekco, le opere d’' arte sembranc diventate un esercizio

ut.ile quasi s=oltamto & chi le +a, come wne sorts  di
autoterapisa per guarire dai arandi amor i finiti., Farle
parlare &l pubblico & diffricile come arcade con un  amico
introverso. Eppure, come i frammenti dei lirici greci,
quelle nate da wun ' intuwizione +elice possonc ancaora

dispensare rari momenti di estasi, piccole illuminazicni che
costringono & wuna diverss Comprensions delle cose; momenti

che, come zollette date &i cavalli per educarli, ci educanc
& +ors guello che facciamo (J. Cage). Anchez le bucne opere
d’  &rte sono come cavalli kizzarriy, che =i lasciano

avvicinare eolamente dopc un lungo corteggiamentoc dello
squarda. L occhio del critico +orse ron &.il1 piw rapido o©
il pii puro, ma & spessn il pidg pactiente e il piu  medotico,
qualungue si& il suo metodo di approccio, Qquello pronto &
dare lorc la parole e, soprattutto, a indic@rr sreoc nvrale
direzione guardare.
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What is my position as a critic? It follows geometrico-biological lines: a vertical motion as in awake-
alive-mountain, horizontal as in sleeping-dead-plains, diagonal as in relaxed-sunbathing-sea.

This is the direction followed in carrying out Territorio Italiane: asking artists to plan works for
specific sites in Italy of their choice. These projects were presented in January at the Spazio Opos in
Milan as part of an event organized by Documentario. They will eventually be realized beginning this
summer, 1993, by the Associazione Territorio Italiano in the operative phase called Cantiere
Italia (ltalian Construction Site). In this phase we will also be printing a series of T-shirts. Why? I feel
that a moment of such profound crisis needs a project, a work to be posited as part of reality. Indeed this
proposal addresses a need for reality, the need for a future that’s been denied. Because the world is not, as
they would have us believe, what it is, but what we make it, right or wrong. Thus, this phase of
Territorio Italiano will be followed by subsequent projects by other artists who will create still other
works. It is not a closed project but will continue to develop over time, @ Project for the Eternity of
Contemporary Ar, begun with Schutte, Irwin, Bond, Bijl, Accardi, Alviani, Bulloch, Armleder,
Spalletti, Ad Hoc, Paladino, Trockel, Boetti, Vautier, Cucchi, Delvoye, Pistoletto, Casciani, Steinbach,
Garutti, Mochetti, Prigov, Gillick, Odenbach, Kozaris, Montesano, Ontani, Pisani, Rildiger,
Zvevdociotov, Nannucci, Prini, Shinamoto, Osmolovskij. These artists introduced the sites, the themes,
and the expressive aims even in the selected media: sculpture, video, cinema, books, environments,
installations, paintings, performance. An immensely intense variety and quality, a thinking core, a
brainstorm of future works, an attempt for art to re-gain the reality of a vertical position as in awake-
alive-mountains, horizontal as in sleeping-dead-plains, diagonal as in relaxed-sunbathing-sea. And here I
ask you to support Territorio Italiano any way you see fit or unfit: financially, critically, and in any

truly interactive human action.

Information: Giacinto Di Pietrantonio - Associazione Territorio Italiano

via Sebenico 28, 20124 Milan tel/fax 02-66805083
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Venezia 02.06,93

Arte e critica dal leopardo ghiacciato allo sguardo del maiale.
Esiste una leggenda, di cul parla Hemingway,sulle nevi del
Kilimangiero,sul ritrovamento di un leopardo
ghiacciato,bloccato nella neve e ritrovato ad una altezza
impossibile,dato i1 fatto che i leopardi,come si sa,praticano
altri spazi ed altre temperature.Il leopardo pratica la pianura
della Savana e non le alte vette di una montagna come
1'Hymalaia;eppure,questo animale 2 stato ritrovato in una
distanza che lascia immaginare un viaggio impossibile,lo stesso
viaggio dell'arte. L'arte & deterritoriale e di confine,

uindi &,in qualche modo, passaggio, spostamento in una

imensione che, attraverso la forma, resta definitiva. Qual'a
lo sguardo con cui il critico deve sorvegliare il suo nemico
pidt intimo,il leopardo ghiacciato?Per me & lo sguardo del
maiale.Nella cultura occidentale viene sempre ,invece,in
qualche modo celebrato il pavone, animale stupido, che si
pavoneggia, ma che non pud nemmeno guardarsi la coda,ritenuto
bello per eccellenza.lo credo invece che,l'animale che
corrisponde,nel nostro momento,alla riflessione del critico, 2
i1 maiale,che razzola tra 1 rifiuti e ne fa neccessita,come il
critico che resta in una cultura postmoderna di fine secclo e
vive attraverso questi rifiuti.Il maiale,che ad un certo punto
uccide anche il suo allevatore,per fame.In quale sguardo
2,...i1 maiale,se non uno sguardo a fessura,che segna,lunga,la
neccessitd dell'estensione in una inquadratura,che gli permette
di guardare la realtd,ma a partire dalla linea sottile,con un
punto di vista.Al maiale corrisponde un corpo imprevedibile,di
plastica,forte,setoloso,che si sviluppa plasticamente fino alla
coda,che finisce,se si pud dire,arricciclata a punts;ll risiede
il luogo di penetrazione nell'aria,del maiale,che corrisponde
alla penna del critico.E dunque , mi pare che, con questa
meetafora abbilamo trovato,al critico,la possibilitd di dargli
un corpo di restituirgli materie e éi sottrarlo al ruolo di
servo 'di scena a cui credo, con il mio lavoro dal settanta in
avanti, di aver molto contribuito.

Achille Bonito Oliva

246




CHAPT # 11 -

Nicolas Bourriaud

FROM CRITICAL QUEST TO CURATOLOGY®
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“Critical Quest.” NICOLAS BOURRIAUD Pee ALESSANDRA
GALETTA.

(axiome de base ¢st que tout critique dart tente de produire des
concepts visant A rendre intelligible le champ artistique -ou au moins
I’un dle ses sous-ensembles-. Jusque 1, tout est teés simple.

Mais:

I.La plupart des ceitiques, quand ils ne nagent pas dans le petit bain
de Pempirisme absolu, appliquent A I'ocuvre d’art actuelle [a grille
de I"iconologic panofskicnne (plus ou moins revisitée par Clement

“Greenberg) et déerivent experience du regardeur en des termes

cmpruntés aux esthétiques kanticnues ct hegelicnnes. Ce qui équivaut
A éludier un moteur d*avion & Paide d’un corpus de connaissances
sur les voilures & chevaux.

2.La eritique d’act est ua licu d'importation de concepts: il w'existe
pas veaiment de philosophic de Part actuel, mais des bribes de
concepts provenant de la littrature ou de la sociologic, de
Pesthétique classique et de discours romantiques sur la création. Ce
qui donne, au pire,iine sorte de scientiticité factice et naive, des
sociologismes usurpateurs, ou une pensée molle de la technique.

3.Mais au mieux, qu'est-ce que ¢a donne ? Un discours sur le
passage de actuel dans la forme. Actuel, daos le sens [oucalticn de:
“présent de notre devenir”. (Lulte des “classes” dans P'image ?) Pas
une critique d’art autonome, mais une crilique ouverte, poreuse,
veatriloque: une eritique d'art du monde. 1a description "une
actualité A travers "ocuvee d'art,

247

A.cependant, si Pon entend considérer Part actuel en tant qu’objet
philosophique, ou du moins traversé pac un savoir philosophique, il
counvient d’énoncer au préalable quelques principes:

a. Part actuel est moins un licu de production qu’un cspace de
traitement, de recyclage ct de réevaluation de signes qui,
désormais, sont majoritairement produits par d'autres domaines de
seus (les médias, la publicité, cte...)

b.locuvre d’art a perdu son autonomic matérielle et idéologique pac
rapport aux autres instances de production de signes. [l s'agit
aujourd’hui de décrire la valeur opératoire de Patt, ¢’est-a-dlire
sa Faculté d’iccuption dans la sphdre de Uactivité; Poscillation qu'elle
manifeste entre son antique fonction d"objet @ contempler ¢t idée
plus ou moins Laatasmée de sa Jonctionnalité (N cc prix, seul, on
pourra déterminer un dle social pour lart:le seul qu’il avait, celui
d’une apothéose du capital, a ¢té mis & wal par la crise).

¢.les arlistes n'ont pas pour but de produire du sens, mais
dévaluer des rapports au monde A Paide d’images, de formes,
d’objets, de sigaes.

d. Pocuvee d’act w’est pas un licu, mais un ferminal : clic
constitue Paboutissement d'un processus atopique, disséminé entre
plusicurs victualités, Elle peut se donner la {orme d’une bande-
annonce (un evénement “diftéré”) comme d’un réseau (I’évencment
“gelaté™), d'un potlatch  (Paccumulation “somptuaire” du réel)
comme d’une modeélisation ( construction d'une situation
(onctionnelle calquée sur e réel).
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Dan Cameron
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“
. . . .
i Critical Questionnaire
20 Clinton Street, #5C
New York NY 10002 1 =AGREFE STRONGLY 2=AGREE SOMEWHAT
Alessandra Galletta 3=DISAGREE SOMEWHAT 4=DISAGREE STRONGLY
Via Puld 7
20126 Milano A erllicism ought not attempt lotranscend its lime or place; ks velue
Fax c/o ViaFarini: (02/ 66804473) comes from being arecord of howthe art-work may have been been 1 2 3 4
understood al the point intime when it entered Lhe public discourse.
Dear Alessandra Galletta,
At cillics eve often seeras anegalive force bythose whowishtoreguisle 1 2 3 4
]a.mmding g pmjectfur'Crltica!  with P the discourse surounding Lhe work of art. =
alon Quest, hopes nol
toolate to be included in the exhibition which opens on the 7th. The title of A caticisins sometimes the onlylastingrace of an encounter which s
mypins}muldbe,mm limite dto arelatively brief period of time. 2 3 4
As s g . ' : M;:n't'mwegenem!hrpeop(evho!aelmwe:omlutablehterprethg
mmmmﬁmfmﬁmmmim af:.yluchneedos{m whel artists dothan in crealing et themaelves. 2:38 4
sheets of paper (ala Felix Gonzalez-Torres). Ideally, the piace should also " PRI
lnt:ludeawntajrm:mfpand}surpms.asweﬂasarmngiﬂarbm:mﬂ:a At el cconiing d Snidtte nacaphel b it
: prarts more importance Lo et then s generaflyconceded bytherest of 2 3 4
slotan top, o that the ‘votes" can reallybe cast. (e popuace. !
Thenotimﬂftlwpimelswmtaapa:ﬂdpa slh.latim‘l,kyﬂ\ﬁngthc At eritics viewmore art then most people, andtherelors have alesser
vt\wnrudmmtom;pmdtordnammrmm t critics and the act of tendencylto seethe etist's successas being directiyrelatedtothelr own 2 3 4
critidam. You may notios that, of the four none are indifferent, situslion,
reflecting the idea that the critic must always have an opinion.
A crilicism, el ils besl, serveslolocale Lhe srtist's intent end production 2 3 4
n . ifyuuhavea.ny b abaat [ &l the nexus where considerations of beautyend sociel order become -
ease questi Mﬂm 110}’9 entwined,
that it makes an interesting addition toyour 'Critical Quest' exhibition, I
A critics depend, forLheirlivelihood, on meling the crestive act seem more 9 3 4
. ely myzterious than it actusllyis. '
) \ At criticism Lends to place toomuch emphasis on the adist's intentions, and not
D encugh on what the workis, or howt functions in the world., 2 3 4
- e
Dan Cameron -
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Jeffrey Deitch

O5-RLT4955 4BIONL - PO 1 MEFRYDRTTOHE PG TR 1R ‘P.B2:5 5y yoo3 t0:07AM  FROM JEFFREY DEITCH, NEW YORK .TO CFes

Critical OQuest essay -analysis. My first efforts in this vein were essays on Andy Warhol
as a “business artist” and a business history of Picasso. Gradually |
began broadening my perspective, trying to tie together an analysis
of contemporary art, economics, politics, technology and social

About ten years ago, a young woman whose exhibition | had just trends.

w;:tc:ehr;dabn?;t'r:c:hf:ag Af;rzgc:mr:ts:ﬁd :; nio ::; malt)t;itsltr:?sm and The kind of criticism that | aspire to is not spe:clfically art

P ident ;h t | had n t ven Tﬁr o gad rr:?view | had criticism, but writing that attempts to deepen our understanding of
nciient was Ihat §. iad. not sven given | h 1 ac. art by analyzing it in the context of new trends in science and
appar_ently sparked her anger by writing more ejnthUSEastlcally, n sociely. The critical direction that | wanted to take demanded

her view, about one qf her ool_leagues than | had dbout her: As | something more layered than the traditional critical essay. | tried
stood there stunned in the middle of West Broadway feeling the to develop a new format which integrated text and image, tied
sharp pain in my jaw, ‘I began thinking that perhaps | had the wrong . together with graphic design that reflected the spirit of the writing.
approach to art criticism.

This new more visual approach was developed through my recent
series of books produced with the Deste Foundation: Cultural

Artists, dealers and collectors tend to view art criticism as a Geomelry, Artificial Nature, and Post Human.

service job. Someone needs to “cover” the current exhibitions in
order to officially register that they actually happened. An art
reviewer with a strong set of opinions can over time establish a
clean independent voice, but generally the exhibition review in the

Rather than writing regularly about current exhibitions, every year |
try to concentrate on a large issue such as the construction of self-
identity, or the conflation of the artificial and the real, that applies

back of the magazine has a limited impact. Most readers are more to many different sectors of culture. For a period of months while
interested in good photographs of an exhibition than good writing developing a project, my vision is shaped by an awareness of the
about it. The exception is incisive newspaper reviews by the best broad issue that | am pursuing. For instance, during the development
“regular critics. The most widely read newspaper critics have a very of Post Human, | was constantly recording images and making notes
significant role in shaping the opinion of the general art public. about all of the “post human” trends that | observed through my
travels. After a period of months, hopefully enough has congealed to
| decided, however, that | did not want to be a reactive critic. allow me to start writing the essay and start choosing specific
Rather than write essays or reviews that reacted to exhibitions and ynages.
attempted to interpret the art that had recently been on display in Th o 2 : o . P -
the galleries, | wanted to develop a more entrepreneurial type of e really big issues in art, in my view, are never Just issues in art,
writing. | set out to look for broad issues that linked advanced ?sustu:?ﬁhza':; '?ﬁ: srérgvﬂLtafge::;: gfn t:zr?étsér: cg:..c;aﬁ:dniﬁc'e{y'
thinking in science, economics and other interesting fields with interesting enough to support art that remains lasting and broadly
advanced pragtice in art. _ influential. As an example, it would not interest me to write about
I R ofon eilaei TS B % ol ot a painter who is interested in exploring the issue of how the surface
used to tell my w stu e Harvard Business Schoo

meets the edges of a painting. If would be very interesting,
however, to write about a painter exploring the interface of
abstraction and representation, an issue that applies as well to
advanced thinking in many other fields such as economics and

that | was the only person who ever enrolled there to study art
criticism. In addition to obtaining some practical knowledge of
business management, | was hoping that the advanced study of
business economics would give me some unique insights about how
art is communicated and understood. | began developing an approach
to art criticism that integrated economic as well as aesthetic

psychology. The major themes in modern art such as Cubism and
Surrealism were part of something much larger than visual art.

In today's art world, where despite the enhanced public interest in
new art, there is a tendency to focus on narrow, inside issues, |
believe that it is particularly important to try to broaden the
critical dialogue. As the art world has become larger with more of
its own self-contained institutions, there has been an accompanying
tendency for art to become academicized. There is too much art and
too much art interpretation that is only relevant and perhaps only
comprehensible to the art world itself. | hope to be able toc produce
criticism that helps people to understand the relevance of the best
.new art to the most important issues of our time.
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Arrivederci e grazie

Meris Angioletti, Giona Bernardi, Patrizio Di Massimo, Cleo Fariselli,
Emre Hiiner, Stefano Mai, Alice Mandelli, Jonatah Manno, Miriam
Mosetti, Andrea Paleri, Andrea Rossi, Matteo Rubbi, Shigeri Takahashi,
Alice Tomaselli, Fabrizio Tropeano

a cura di Alberto Garutti, Stefano Bernuzzi, Valentina Costa, Laura Garbarino, Francesco
Pavesi, Veronica Pirola, Alessandra Poggianti, Marta Savaris, Elvira Vannini

8 giugno - 3 luglio 2004

La mostra ¢ il risultato di una serie di incontri tra giovani curatori e gli artisti studenti del corso
aftuale di Alberto Garutti all’Accademia di Brera. Nell'ambito della convenzione con il Settore
Sport e Giovani del Comune di Milano, le associazioni Careof e Viafarini hanno organizzato
un laboratorio rivolto a giovani critici e curatori, condotto da Alberto Garutti, docente
all'’Accademia di Belle Arti di Brera di Milano.A giugno, a conclusione degli incontri, sara
allestita presso lo spazio Viafarini, assieme ai curatori partecipanti, una mostra con le opere
dei giovani artisti, studenti del corso attuale di Alberto Garutti all'’Accademia di Brera.La
finalita & quella di individuare quali sono gli approcci metodologici alla formulazione di un
progetto, cha passa attraverso I'incontro tra due figure - quella dell'artista e quella del
curatore - accomunate dall'interesse per I'opera d’arte come strumento di conoscenza.l
giovani curatori selezionati sono Stefano Bernuzzi, Valentina Costa, Laura Garbarino,
Francesco Pavesi, Veronica Pirola, Alessandra Poggianti, Marta Savaris, Elvira Vannini,
Alberto Zanchetta.l partecipanti hanno frequentato da febbraio a maggio I'aula di Alberto
Garutti al’Accademia di Belle Arti di Brera a Milano, da cui negli ultimi anni sono emersi
diversi giovani artisti di talento che oggi rappresentano la scena artistica contemporanea
italiana, quali Simone Berti, Sarah Ciraci, Roberto Cuoghi, Giuseppe Gabellone, Stefania
Galegati, Claudia Losi, Laura Matei, Diego Perrone, Paola Pivi, Alessandra Tesi ecc.

Con il patrocinio e il contributo del Comune di Milano - Settore Tempo Libero e il contributo di
Zegna Baruffa Lane Borgosesia.Si ringrazia Anna Sostero, assistente di Alberto Garutti.

FIG 3-4 Arrivederci e grazie, 2004, curated by artist Alberto Garutti (Fine Arts Academy) in Milan: Meris Angioletti, Giona Bernardi, Patrizio Di Mas-

with young curators Stefano Bernuzzi, Valentina Costa, Lau- simo, Cleo Fariselli, Emre Hliner, Stefano Mai, Alice Mandelli, Jonatah Manno,
ra Garbarino, Francesco Pavesi, Veronica Pirola, Alessandra Miriam Mosetti, Andrea Paleri, Andrea Rossi, Matteo Rubbi, Shigeri Takahashi,
Poggianti, Marta Savaris and Elvira Vannini Alice Tomaselli and Fabrizio Tropeano.

The exhibition was the result of several meetings amongst young curators and
art students from Alberto Garutti’s course at the Accademia di Belle Arti di Brera
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La mostra & il risultato di una serie di incontri o
tra giovani curatori e gli studenti
del corso attuale di Alberto Garutti
all'Accademia di Brera.

con il contribulo di:  TEGNA BARUFFA - LAKE BORGOSESA SpA-
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Curatology©

un progetto di Milovan Farronato

La mostra
inaugurazione: martedi 16 giugno ore 18.30
periodo: dal 16 giugno al 15 settembre 2009 (chiuso ad agosto)
orario: da martedi a venerdi dalle 11.00 alle 19.00
sabato dalle 15.00 alle 19.00, domenica chiuso
ingresso: gratuito
sede: Viafarini DOCVA, Fabbrica del Vapore, via Procaccini 4, Milano

Una mostra collettiva, ma strutturata come 10 presentazioni personali indipendenti, & I'esito
espositivo della serie di interviste condotte dal direttore artistico di Viafarini, Milovan
Farronato, che hanno suscitato grande interesse da parte di un vasto pubblico. Da aprile a
giugno, presso la sede del DOCVA, Fabbrica del Vapore, si sono confrontati in cinque tappe
dieci curatori: Elena Bordignon e Marco Tagliafierro, Vincenzo De Bellis e Davide Ferri, Paola
Noé e Francesco Garutti, Michela Arfiero e Simone Menegoi, Roberta Tenconi e Antonio
Grulli.

Ogni curatore presenta in mostra una sola opera con I'obiettivo di formalizzare la complessita
del proprio indirizzo di ricerca, come ideale conclusione del dibattito su una possibile
campionatura di alcuni indirizzi di ricerca curatoriali attivi in ltalia in genere e a Milano in
particolare.

Viene fornita cosi una mappatura realistica di alcune delle ricerche in atto, in grado di
rappresentare molteplici approcci e attitudini, realizzata attraverso le opere di giovani artisti
presenti nell'Archivio del DOCVA,

Lo spazio di Viafarini alla Fabbrica del Vapore, grazie alla collaborazione con Vibrapac,

& suddiviso in dieci nicchie ove le opere selezionate trovano la propria collocazione.

Gli artisti selezionati sono: Elisabetta Alazraki per Paola Noé, Francesco Arena per
Vincenzo De Bellis, Davide Balliano per Elena Bordignon, Marco Belfiore per Roberta
Tenconi, due collezionisti, Stefania ed Emilio Giorgi, scelgono un'opera della loro
collezione in conversazione con Francesco Garutti, Samuele Menin per Marco Tagliafierro,
Giovanni Morbin per Simone Menegoi, Davide Rivalta per Davide Ferri, Andrea Sala per
Michela Arfiero, Italo Zuffi per Antonio Grulli.

Le interviste

+ Curatology® & un ciclo d'interviste con dieci fra i pil rappresentativi curatori italiani

‘ dell'ultima generazione, condotte dal direttore artistico di Viafarini, Milovan Farronato.

" | curatori coinvolti in questo primo ciclo sono accomunati da una condivisa attenzione verso
l'emergente scena artistica italiana e la sua promozione.
Curatology® rappresenta una preziosa e rara occasione per mettere in luce il percorso
professionale, le scelte, gli orizzonti culturali e gli obiettivi di una generazione di curatori attivi
in Italia, & a Milano in particolare. Il programma si rivolge principalmente ai giovani artisti
dell'archivio DOCVA, per permettere loro di comprendere meglio i referenti curatoriali pid
consoni alla loro ricerca e per confrontarsi sulle direzioni artistiche rilevanti a livello
internazionale.

Curatology®©, 2009, curated by Milovan Farronato

An exhibition of ten independently conceived solo shows, rep-
resenting the completion of a series of interviews to five pairs
of curators, held by Milovan Farronato: Elena Bordignon and
Marco Tagliafierro, Vincenzo De Bellis and Davide Ferri, Paola Noe and Franc-
esco Garutti, Michela Arfiero and Simone Menegoi, Roberta Tenconi and Anto-
nio Grulli.

In the exhibition, each curator presented a single work in an attempt to formalise
the complexity of his own specific curatorial research, which further contributed
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to the debate on a possible map of curatorial research paths in Italy: Elisabetta
Alazraki selected by Paola Noé, Francesco Arena selected by Vincenzo De Bel-
lis, Davide Balliano selected by Elena Bordignon, Marco Belfiore selected by
Roberta Tenconi, two collectors, Stefania and Emilio Giorgi, chose an artwork
by Georgia Sagri from their collection in a dialogue with Francesco Garutti,
Samuele Menin selected by Marco Tagliafierro, Giovanni Morbin selected by
Simone Menegoi, Davide Rivalta selected by Davide Ferri, Andrea Sala selected
by Michela Arfiero, Italo Zuffi selected by Antonio Grulli.
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MICHELA ARFIERO Mescolare le carte
Quando Viafarini mi ha chiesto (nel gen-
naio 2010) un breve statement sul mio
punto di vista e approccio curatoriale,
stavo pensando a un futuro fatto di spazi
dove transitano le idee e al curatore come padrone di casa.
Pensavo a un luogo dove i curatori sono fermi diventando
essi stessi uno spazio: dove gli artisti, e non solo, possono
lavorare e transitare. Non so se mettere insieme delle idee,
delle opere d’arte e un pubblico sia sufficiente per definirmi
curatore d’arte contemporanea. Personalmente curare delle
mostre & un po’ come avere delle visioni indotte, dove quel-
lo che pensi lo pensi perché ti & stato detto (dagli artisti)
e quello che dici lo dici attraverso le opere e la creativita
(degli artisti).

Se da un lato mi piacerebbe una forte compartimentazione
della cultura dall’altro quello che maggiormente m’interessa
e mescolare le carte, poter scivolare — senza essere trop-
po specialistico - attraverso diverse discipline: tra I'arte e
il design, I'architettura, la letteratura... non parlo di colla-
borazione ma piuttosto di scambio e di confusione. Di avere
uno spazio, e per spazio intendo qualsiasi situazione che
possa essere occupata o attraversata, e avere la capacita di
farlo invadere da diversi aspetti della creativita, senza pero
esserne |'arredatore d’interni.

Non vorrei che la creativita fosse rimpiazzata, dalle parole di
Greg Lynn - fondatore dello studio d’architettura FORM, dal
cosiddetto buon gusto.

Ho recentemente letto un editoriale di Keith Gessen, tra i
fondatori della rivista letteraria n+1, che parla dell’incredi-
bile pagina della piattaforma di blogging Tumblr che manda
in streaming tutte le fotografie postate dagli utenti, un fiume
d’immagini che sotto molti aspetti ci dice che cosa pensa,
vede e sa un milione di persone. Un po’ come la musica elet-
tronica anni novanta, da ambiente, definita da Vito Acconci
come un’architettura di sottofondo.

Quello che sento molto importante e il senso di vuoto, I'in-
tervallo, le pause. Penso che come curatore mi piacerebbe
essere qualcosa di simile a quello che lo studio di registra-
zione & per la musica.

ELENA BORDIGNON Marzo 1961 “Che cosa stai facendo di
bello? Cinema?”.

“No, sto scrivendo una commedia”.

“Interessante. Ti dispiace accennarmene la trama, il proble-
ma, la tesi?”.

“Volentieri. Si tratta in breve di questo”. (Pausa). “Ecco...
tutto fa credere che I'uomo, nel futuro, man mano che le
popolazioni aumenteranno, sara sempre piu solo, specie
nelle grandi citta. Sempre piu solo, sempre piu frenato dalle
inibizioni, dalle leggi, dal controllo reciproco, dalla tirannia
delle macchine, dalla necessita di successo, dall’enigma del
futuro, dal terrore di una guerra. E poi, un giorno, anche
I’arte finira, come finira I’amore”.

“Molto interessante”.

“Ma in una provincia arretrata, in una specie di zona depres-
sa, sono ancora vivi I’'uno e I’atra, ’amore e I’arte. La gente
se ne vergogna un po’, specialmente dell’amore. E cosi pro-
vinciale! (...) Scrivono brutti libri, fanno quadri, e rincasando
a notte alta fischiettano musica elettronica, superatissima,
anzi dimenticata nel resto del mondo. E fanno, rassegnati e
arretrati, I’amore”.

“Si, € davvero interessante. E poi?”.

“Altrove, nelle grandi citta, dove poesia pittura e musica sono
diventate oramai forme d’arte applicata (I’arte & una cosa
che si abita), altri problemi angustiano quelle infelici socie-
ta: I'impiego del tempo, I’eliminazione delle scorie, I’assicu-
razione totale, le diete... La produzione oscena (letteratura
e spettacolo) conosce tecnicamente un periodo di splendore
perché tutti leggono o guardano le cose che vogliono o che
non possono piu fare. Il protagonista della mia commedia,
che vive in una di queste citta, & costretto a recarsi in quel
paesino di provincia di cui ti ho parlato. Qui conosce una
cuginetta, che gli confessa candidamente di passare il suo
tempo dipingendo e facendo I’amore. Il nostro amico ne ha
una grande pieta, cerca di curarla. Per farla breve, finisce
che anche lui si mette a dipingere e a far I'amore. Riscopre
che la certezza & nell’incertezza, che il riposo € nella lotta,
eccetera. Lo riscopre attraverso una donna ‘arretrata’ che lo
riporta prima all’amore e poi all’arte. Pero un giorno pensa:
queste due attivita finiranno per mettermi totalmente nei
guai. Lascia la cuginetta e torna nella sua citta, dove, natu-
ralmente, si uccide”.

“Molto interessante. E quando finirai questa commedia?”.
“Mai”.

[Ennio Flaiano, La solitudine del satiro, Adelphi, pp. 256 —
258]

L’esperienza nel centro sinergico Viafarini DOCVA, e in par-
ticolare Curatology©, ha dimostrato quanto un luogo pos-
sa diventare, per lo meno nelle intenzioni, un laboratorio
di idee e di confronto. Penso che una tale realta, unica a
Milano, consenta di sviluppare una serie di esperimenti altri-
menti inattuabili. La considero come una sorta di ‘provincia’
(per ribadire I'estratto che ho portato come lungo incipit)
dove I’arte & vissuta come cosa autentica e appassionata.
Al di la dei singoli progetti, I’aspetto che emerge su tutti,
e la centralita dell’opera d’arte e, di conseguenza, dell’ar-
tista. L’'opera non e solamente presentata, ma & collocata
al centro di un pit complesso sistema di rappresentazione:
I’obbiettivo non & solo di esibire, bensi, di significare, di
mostrare il pensiero che muove e motiva un’opera. Penso a
questo processo come un atto liberatorio, che da un valore
sostanziale all’operare artistico tutto.

Avere a fuoco il proprio sguardo critico o per lo meno aver il
coraggio di affermarlo.

L’aspetto forte emerso in Curatology®© & I'onesta con cui tut-
ti, in prima persona, hanno rivelato il proprio punto di vista,
mettendosi in gioco: a parole, con l'intervento pubblico, e
nei fatti, invitando un artista. Esperienze del genere arric-
chiscono senza dubbio il dialogo, spesso troppo asettico e
asfittico, dei progetti condivisi.

La solidita manifesta dell’opera d’arte, la sua presentazione,
deve necessariamente passare per la liquidita delle idee e
dei ragionamenti: se una mostra & il luogo dell’affermazio-
ne e della testimonianza, il dibattito diventa lo spazio della
rivelazione e della scoperta. L’aridita di certe mostre, I’arro-
ganza di certi processi espositivi, la gratuita di molta pro-
duzione artistica: questi sono temi che solo con il dialogo,
fosse anche temerario, possono venir resi palesi e a volte
evitati. L’arte € una cosa che si abita.

VINCENZO DE BELLIS Quando mi e stato chiesto di parte-
cipare a Curatology®© e che alla fine avrei dovuto presentare
un artista o un’opera che mi rappresentasse, in una sorta di
paradossale autoritratto fatto da qualcun altro, ho pensato
che ci fossero due modi di affrontare la cosa: o evitarla at-
traverso un procedimento concettuale che facesse vedere
quanto articolato fosse il mio pensiero, oppure rispondere
all’invito per quello che era senza la pretesa che questo fos-
se chissa quale statement.

Alla fine ho scelto la seconda opzione. Detto questo c’era
da decidere chi presentare. Escludendo altre soluzioni che
non pensavo fossero giuste per I'occasione, anche in questo
caso c’erano due strade: presentare un nuovo artista maga-
ri alla prima mostra e che facesse vedere quanto ricercata
fosse la mia capacita di talent scouting oppure scegliere un
artista piu strutturato che ammirassi davvero e che fosse
anche disponibile a tale gioco, concedetemelo un po’ per-
verso.

Anche qui ho optato per la seconda ipotesi. Ora invece dovrei
dire perché ho scelto Francesco Arena e qui I'opzione e per
fortuna solo una: perché il lavoro di Francesco parla dell’ar-
te, della sua storia recente e di quella un po’ piu passata, e
si mette in dialogo con essa, senza orpelli ma con una secca
immediatezza nella quale mi ritrovo perfettamente.

DAVIDE FERRI Ho sempre preferito le mostre personali (o
tutt’al piu doppie personali) alle collettive.

Mi piacciono gli scambi a tu per tu, che durano nel tempo. La
posizione in cui finisci per trovarti se stai lavorando con un
artista in cui ti riconosci per davvero. Le evoluzioni all’inter-
no di un progetto quando avvengono lentamente, con natura-
lezza. Prendere a prestito I'immaginario di qualcuno per un
certo lasso di tempo. E come soggiornare su una branda nel
salotto di casa sua, almeno per qualche mese.

E ancora: negli ultimi anni mi sembra di aver lavorato spesso
sui contrasti, piu che sulle affinita. Cosi pensavo potessero
funzionare le mostre di Flavio Favelli e ltalo Zuffi in relazio-
ne allo spazio che le ospitava, il Museo dell’Arredo Contem-
poraneo di Ravenna (e Ii che & avvenuta la parte piu deci-
siva della mia formazione, in un bellissimo museo di design
che si trova in un luogo periferico, nella bassa ravennate).
Le mostre di Flavio Favelli e Italo Zuffi si reggevano su un
sistema di opposizioni: tra gli oggetti di design e i mobili di
Flavio la prima; tra persone e aspetti molto diversi del pae-
saggio attorno al museo e che l'artista provava a mettere in
relazione — o in conflitto — la seconda.

Anche la mostra di Sergio Breviario e Davide Rivalta da
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Fabio Tiboni era un tentativo di dialogo tra poetiche inas-
similabili tra loro. Un po’ quello che avviene in un libro di
Faulkner, Le palme selvagge, dove due racconti diversissimi
procedono a capitoli alternati dalla prima all’ultima pagina.
Quel libro lo leggevo mentre io, Davide e Sergio lavoravamo
alla mostra.

La lettura scorre sempre parallelamente alle mostre. Roman-
zi e racconti, soprattutto.

Le idee piu interessanti mi sembra nascano da li. Qualche
volta anche dalla poesia. Faulkner per E’ ospite solo verso
sera. Seamus Heaney per una mostra con alcuni artisti in-
glesi che dipingono quasi esclusivamente paesaggi Seeing
Things. Hemingway per Festa Mobile, un progetto in alcuni
bar di Bologna, che parlava proprio del bar come luogo di
scambio, formazione e lavoro, e che ho curato di recente
assieme ad Antonio Grulli.

Una volta Pier Luigi Tazzi mi disse che un curatore € anche
uno scrittore. Non nel senso che pud utilizzare, a margi-
ne, anche la scrittura (questo lo facciamo tutti, pit o meno
bene). Ma nel senso che attraverso le mostre si possono fare
vere e proprie esperienze drammaturgiche e spaziali. Per
me ¢ tutto li. Se sei un curatore e continui a leggere molti
romanzi probabilmente non te lo dimentichi.

Ho dichiarato piu volte, con un po’ di imprudenza, di amare
la pittura. In realta una vera e propria mostra di pittura non
I’ho mai fatta. Forse per quella specie di “paura della pittu-
ra” che & spesso la vera ragione per cui molti dicono di non
amarla. Altri invece liquidano la cosa affermando che la pit-
tura & una lingua morta e fingono di non interessarsene (se
anche la pittura fosse per davvero una lingua morta perché
dovremmo smettere di occuparcene? E la poesia allora? Non
dovremmo pil leggerla?).

Per me la pittura & un linguaggio specialistico (o fortemente
autoreferenziale, come spesso si sente dire), piu che una
lingua morta. E offre apparentemente meno appigli per rac-
contare il mondo in cui viviamo, poiché quando ne parli ti
costringe a stare dentro quei limiti (narrativi, di tradizione,
di formato), a volte troppo angusti non solo per chi la fa, ma
anche per chi prova a raccontarla. Che & anche un bene,
da un certo punto di vista. Cosi, costretto dentro quei limiti,
corri meno rischi di imbatterti in quelle forme retoriche, in
quei manierismi che fanno parte del linguaggio dei curatori
(dal mio punto di vista, molto spesso, noi curatori “rulliamo
troppo i tamburi” con parole come piattaforma, progetto, di-
spositivo, pratica, nomadismo, precarieta, modernismo, etc,
e un sacco di altre parole in inglese che ci impediscono di
inventarne di nuove).

Si, prima o poi faro una mostra con i pittori che mi piac-
ciono.

FRANCESCO GARUTTI Encounters and Coincidences Nulla
mi affascina di piu di certe coincidenze. Intendo fortuiti casi
di analogia, relazioni ed incontri apparentemente casuali;
inquietanti incroci e tangenze che hanno luogo nel nostro
quotidiano cosi come nelle vicende di cronaca di cui leg-
giamo ogni giorno sui quotidiani. Imbattersi in una persona
della quale si erano perse notizie da molto tempo o ritrovare
un oggetto che si pensava perduto per sempre. Oppure rico-
struire delle inconsapevoli relazioni di amicizia all’interno di
una rete di rapporti professionali. Mi incuriosi molto anni fa
una strana sequenza di vicende di cronaca nera raccontate
nel capitolo introduttivo dello screenplay del film “Magno-
lia” (1998) scritto dal regista californiano P.T.Anderson. Il
prologo si compone per parti tra loro inanellate, una colla-
na di racconti, la narrazione di alcuni casi di assassinio e
suicidio realmente accaduti tra gli Stati Uniti e Londra, dai
primi del ‘900 ai nostri giorni. | fatti raccontati si susseguono
ed intrecciano tra loro secondo un principio di pura fatalita,
apparente coincidenza: Sir Edmond W. Godfrie, residente a
Londra nel quartiere di Greenberry Hill, viene ucciso da tre
vagabondi che cercano di rapinarlo, si tratta di tre criminali
i cui cognomi coincidono, accostandoli uno accanto all’altro,
con il nome del quartiere in cui la vittima viveva da tempo,
si tratta infatti di Jospeh Green, Stanley Berry e Daniel Hill.
Mentre la morte del 19enne Sidney Barrynger nel 1953 a Los
Angels & una strana storia che Paul T. Anderson descrive at-
traverso un diagramma, uno schema pennarello-su-pellicola
che ricostruisce le tragiche dinamiche attraverso le quali il
corpo di Sidney, gettatosi nel vuoto dal cornicione del blocco
di appartamenti nel quale vive, intercetta un proiettile spa-
rato per caso dal fucile appartenuto ai suoi genitori, e cosi
via... Il prologo del film e il film stesso si compongono come
una mappa di coincidenze, pressioni, confronti e relazioni
tra i dieci personaggi del plot. Una sorta di domino che si
chiude su se stesso, un animale la cui testa & raccolta tra le
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piume della coda. Non ho potuto fare a meno di immaginare
questo tipo di struttura narrativa circolare, come un’interes-
sante modello di mostra, come il formato per un’esposizio-
ne del lavoro di un gruppo di artisti in cui dati biografici,
informazioni raccolte sulle opere e opere stesse potessero
incontrarsi e toccarsi. (...)

(Anche il sentimento dell’invidia, in un misto di ammirazione,
desiderio ed astio produce interessanti mappe immaginarie.)
()

Un giorno vorrei raccogliere decine di opere pre-mature di
artisti di ogni tempo, lavori chiave tappe di un processo di
trasformazione, frammenti rivelatori del racconto di una sor-
ta di evoluzione: dalle fotografie delle “Homes for America”
del 1965 di D.Graham, alle immagini di alcuni dettagli delle
architetture dipinte delle “Storie di San Francesco” (XIl1-XIV
sec.) di Giotto di Bondone, fino ai “samples” o ai “mobili” di-
pinti da Thomas Schutte giovanissimo, ventenne nella classe
di pittura di Gerhard Richter. (...)

A chi appartengono davvero le opere d’arte?

Ho deciso di incontrare due collezionisti milanesi, Stefa-
nia ed Emilio Giorgi, per provare ad esplorare conversando
con loro il rapporto tra I'opera, il collezionismo e il sistema
dell’arte oggi.

Ho chiesto loro di scegliere un lavoro della loro collezione,
di presentarlo e raccontarlo insieme, qui a ViaFarini. Si trat-
ta di due piccoli disegni della giovane artista greca Georgia
Sagri, tracce di una performance realizzata durante Art Ba-
sel nel 2008, nella sezione Art Unlimited.

Stefania ed Emilio raccontano le loro scelte, la loro attitudine
alla pratica del collezionismo, rivelano come la loro vocazio-
ne all’arte si intrecci alla loro vita privata e professionale.
Descrivono il loro primo incontro con l'opera, I'immediata
fascinazione che li ha portati ad acquistarla ed il seguito
inevitabile: possedere ed essere posseduti.

Gli artisti mettono al mondo I'opera. Appena questa diviene
pubblica sono costretti a distaccarsene lasciandola vivere,
crescere e cambiare, nei musei, nelle gallerie e negli appar-
tamenti degli altri.

Critici, collezionisti e curatori la osservano per la prima vol-
ta, la guardano e ne respirano il racconto, ne annusano il
senso. Come due animali selvatici opera e spettatore si in-
contrano, si esplorano reciprocamente in silenzio, si scam-
biano il fiato scrutando I'uno il mondo dell’altro.

| collezionisti seguono le tracce delle opere nel mondo, le
desiderano forse piu di chiunque altro, le comprano, le rac-
colgono, le amano e le custodiscono nelle stanze della loro
case. Laricerca dell’arte & per loro dedizione ed ossessione,
esplorazione del mondo e mercato. La collezione descrive
una geografia di persone ed incontri, & metafora dell’incon-
scio di chi la compone; forse vuol dire anche rischiare e
perdersi. Sembra essere una pratica vicina all’analisi, un
processo nel quale lo psichiatra & costretto a smarrirsi per
guarire il paziente...

Valore di culto, valore economico ed affettivo si intrecciano
in modo indistinguibile.

L’incontro ravvicinato tra un’opera, due collezionisti ed un
critico sembra qui rendere visibile alcune tensioni e rela-
zioni.

Mi interessa il problema della proprieta e dell’eredita
dell’opera riflettendo sulla possibilita di un patrimonio glo-
bale, sostenendo la natura sempre e solo pubblica dell’ar-
te. E’ interessante pensare che le opere non appartengano
mai davvero a nessuno e che collezionare sia una procedura
strutturalmente infinita in senso culturale. Ogni scelta del
collezionista traccia una rotta, ogni opera ne contiene per
definizione un’altra.

()

ANTONIO GRULLI Da Intenzioni Credo fermamente che i cu-
ratori siano artisti in tutto e per tutto.

Iniziano quindi a risultarmi fastidiose tutte le frasi che ge-
neralmente accompagnano le prese di distanza dalla com-
ponente autoriale nel lavoro del curatore, e i tentativi di
vederlo come un semplice tecnico educato e rispettoso nei
confronti degli artisti e delle loro opere.

Ritengo invece che il compito del curatore, come anche del
critico, in questo momento sia quello di allontanarsi dalle
opere il piu possibile, tradirle, fraintenderle, aggiungere il
piu possibile il proprio punto di vista, e la propria vita, facen-
do emergere nuovi strati dell’opera, complicarne la lettura
aumentando i punti di vista e le componenti. Ai curatori si
chiede qualche cosa in piu: ossia una nuova opera d’arte.
Si tratta dell’esatto contrario di chi pensa che il nostro com-
pito sia quello di semplificare la lettura dell’opera e fare da
intermediari tra 'artista, le sue opere e il pubblico. Il com-

pito del curatore non é svelare il segreto dell’opera d’arte,
anzi. Semmai & quello di aumentarne il fascino e il mistero,
chiedere un maggior impegno all’osservatore. Ecco perché
alcuni degli esempi piu interessanti di curatela degli ultimi
anni sono i progetti curati da artisti veri e propri: hanno ca-
pacita di osare e sono maggiormente creativi.

Ma allora perché, se ci sembra che questa strada porti buo-
ni frutti, non possiamo farlo anche noi curatori? E come se
ritenessimo che gli artisti, nel momento stesso in cui curano
una mostra, siano in possesso di alcune licenze che a noi
non sono state date. E allora prendiamocele...

Il brano & un estratto rivisitato dal testo Intenzioni mandato
(come una sorta di manifesto programmatico che sostituisse
il mio cv) nei giorni prima del mio intervento a Curatology©
del giugno 2009.

SIMONE MENEGOI Divertissement (Contravveleno)
|

La storia dell’arte non si snoda
come una catena

di anelli ininterrotta.

In ogni caso

molti anelli non tengono.

La storia dell’arte non contiene

il prima e il dopo,

nulla che in lei borbotti

a lento fuoco.

La storia dell’arte non é prodotta
da chi la pensa e neppure

da chi I'ignora. La storia dell’arte
non si fa strada, si ostina,

detesta il poco a poco, non procede
né recede, si sposta di binario

e la sua direzione

non & nell’orario.

La storia dell’arte non giustifica

e non deplora,

la storia dell’arte non & intrinseca
perché é fuori.

La storia dell’arte non somministra
carezze o colpi di frusta.

La storia dell’arte non & magistra
di niente che ci riguardi.
Accorgersene non serve

a farla piu vera e piu giusta.

1]

La storia dell’arte non & poi

la devastante ruspa che si dice.

Lascia sottopassaggi, cripte, buche

e nascondigli. C’eé chi sopravvive.

La storia dell’arte & anche benevola: distrugge
quanto piu pud: se esagerasse, certo

sarebbe meglio, ma la storia dell’arte & a corto
di notizie, non compie tutte le sue vendette.

La storia dell’arte gratta il fondo

come una rete a strascico

con qualche strappo e piu di un pesce sfugge.
Qualche volta s’incontra I’ectoplasma

d’uno scampato e non sembra particolarmente felice.
Ignora di essere fuori, nessuno glie n’ha parlato.

Gli altri, nel sacco, si credono

piu liberi di lui.

Eugenio Montale, La storia (da Satura, 1971), con una pic-
cola variazione.

MARCO TAGLIAFIERRO Mi chiamo Marco Tagliafierro, sono
nato a Novara nel 1973, ho iniziato a interessarmi ai rappor-
ti tra arte e design fin dagli anni dell’Universita, alla Facolta
di Lettere dell’Universita Statale di Milano, frequentando lo
studio di Alessandro Guerriero, fondatore di Alchimia, con
il quale curai alcune mostre di arte applicata. Fu sempre
Alessandro Guerriero a invitarmi a Fabrica per lavorare al
progetto “Museo Benetton” che mi impegno, insieme ad altri
studenti, per alcuni mesi.

Per quel che concerne la mia attivita di curatore e di stu-
dioso dei fenomeni estetici, posso dire che tutto ha avuto
inizio come conseguenza di un incontro con una scena cul-
turale riferita al design e con un oggetto in particolare, il
mobile Beverly del 1981, disegnato da Ettore Sottsass, un
progetto che & anche uno statement antropologico. Intanto
posso dire che e caratterizzato da una dissimmetria impo-
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stata su una base molto monumentale. E realizzato con un
collage di materiali normalmente considerati inconfrontabili,
la base, ad esempio, & di laminato plastico, quello che nor-
malmente si usa per le cucine, i bagni, i servizi, gli ospedali.
Questo mobile presenta zone di colore che non c’entrano
niente le une con le altre, ci sono i colori di Braque e i colori
dei bar di periferia, con I’aggiunta di una texture a pelle di
serpente che & il massimo del kitsch. Essermi imbattuto in
questo segno cosi complesso, ha significato, per me, pren-
dere consapevolezza della mia innata propensione verso i
confronti impossibili, alla ricerca delle coincidenze segniche
tra contesti dissimili che possono comunque sviluppare una
possibilita di dialogo sulla base delle reciproche risonanze
semantiche. Ho scoperto cosi una mia vocazione, quella che
si espleta nella ricerca di zone iconografiche diverse che si
rifanno a culture considerate fuori gioco, o ancora quelle
arcaiche, di cui non capiamo le logiche, o quelle riferibili
alle suburbie di tutto il mondo, per poi combinarle insieme
ed invitarle a comunicare superando il timore di un iniziale
fraintendimento. Lo studio del pensiero di Gilles Deleuze e
Felix Guattari, soprattutto per quel che concerne Mille Piani,
come di Zygmunt Bauman e del suo saggio Modernita liquida
mi ha guidato nella comprensione dei fenomeni visivi con-
temporanei soprattutto per quel che riguarda la loro capacita
di combinarsi. Il diffondersi di poetiche centrate sulle aggre-
gazioni ardite tra segni distonici, come quelle caratterizzanti
le ricerche di Steven Claydon e Goshka Macuga, mi hanno
indotto ad approfondire i meccanismi che sostengono queste
concrezioni di elementi eterogenei. Ma & ancora l'interpre-
tazione del segno artistico come gesto culturale in senso
antropologico ad avermi permesso di mantenere aperta que-
sta indagine, parlo del Ramo d’oro di James Gorge Frazer e
Mnemosyne di Aby Warburg.

Questa problematica si & dimostrata una costante nel mio
modus operandi.

Tra le mostre curate: What Remains presso lo Spazio Lam-
bretto di Milano nel 2007, quindi Stultifera Navis, con An-
drea Bruciati, presso la Porta Sant’Agostino di Bergamo nel
2008, Let’s forget today until tomorrow per gli spazi di Brown
Project Space a Milano nel 2009, Three sparks in the eyes,
presso gli spazi di Le dictateur, 2010. Attualmente collabora
con i seguenti magazine: Artforum, Flash Art, Mousse.

ENG

MICHELA ARFIERO Shuffling the Cards
med me (in January
2010) for a brief statement on my point
of view and curatorial approach, | began
thinking of a future made up of spaces
in which ideas travel back and forth and the curator is like a
sort of host of the house. | was thinking of a space in which
the curators stay still and become spaces themselves, ones
in which artists, and not only, may work and pass through.
| don’t know whether putting together a number of ideas,
works of art and an audience is enough for me to be called
a contemporary art curator. Personally, curating exhibitions
is a bit like having induced visions; where what you think,
you think because you have been told (by the artists), and
what you say, you say through the works and creativity (of
the artists).

While on one hand | would be in favour of a strict subdivision
of culture, on the other hand, what I’m most interested in is
shuffling the cards, being allowed to slide — without beco-
ming too much of a specialist — across a range of different
disciplines: art and design, architecture, literature... I'm not
really talking about collaboration here, but rather of exchan-
ge and confusion. About having a space, and by space |
mean any situation that may be occupied or passed through,
and being able to have it invaded by different elements of
creativity, yet without my becoming an interior decorator.

| would hate for creativity to be replaced, in the words of
Greg Lynn — founder of the FORM architecture studio, by
so-called “good taste”.

| recently read an editorial by Keith Gessen, one of the
founders of the literary review n+1, dealing with the incre-
dible page of the Tumblr blogging platform, which sends out
all the photos posted by users via streaming, an outpouring
of images that in many ways tell us what a million people
think, see and know. A bit like ‘90s ambient electronic mu-
sic, that has been defined by Vito Acconci as background
architecture.

What | believe to be very important is the sense of empti-
ness, the intervals, the pauses. | think that as a curator, |
would like to be something like what the recording studio is
for music.
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“What are you up to at the moment? Cinema?”

“No, I’'m writing a play.”

“Interesting. Do you want to tell me something about the
plot, the issue, the thesis?”

“I"d be glad to. In brief, this is what it’s about.” (Pause).
“Basically... everything leads us to believe that in the future,
as the population rises, man will be more and more lonely,
especially in the big cities. More and more lonely, more and
more held back by his inhibitions, by laws, by reciprocal con-
trol, by the tyranny of machinery, by the need to achieve suc-
cess, by the enigma of the future, by the threat of war. And
then, one day, even art will come to an end, as will love.”
“Very interesting.”

“But in some provincial backwater town, in a kind of depres-
sed area, both of them are still alive: love and art. People
are a bit ashamed of it, especially love. It's such a small-
town sort of thing! (...) They write shoddy novels, paint a
few pictures, and they make their way home in the middle
of the night whistling electronic music from years ago, long
forgotten in the rest of the world. And being so desperately
backward, they then make love.”

“l see, that really is interesting. And then what?”
“Elsewhere, in the big cities, where by now poetry, pain-
ting and music have become forms of applied art (art is so-
mething to be inhabited), other problems riddle the lives of
those unhappy societies: the use of time, the disposal of
waste, total insurance, diets... their obscene production (of
literature and the arts) technically enjoys a period of glory
because everyone reads or watches the things they want or
that that they can no longer do. The protagonist of the play,
who lives in one of these cities, is forced to visit that little
provincial town that | mentioned before. Here he meets a
younger cousin of his, who candidly confesses to him that
she spends her time painting and making love. Our protago-
nist is overcome with pity for her, and tries to cure her. To cut
it short, he also ends up painting and making love himself.
He rediscovers that certainty lies in uncertainty, that peace
lies in the struggle, and so on. And he discovers this thanks
to a ‘backward’ woman who puts him back in touch first with
love and then with art. Until one day he thinks: these two
activities are going to end up getting me in a whole lot of
trouble. He leaves his cousin and returns to his city where,
of course, he commits suicide.”

“Very interesting. And when do you think you’re going to fi-
nish this play?”

“Never.”

[Ennio Flaiano, La solitudine del satiro, Adelphi, pp. 256 —
258]

The synergic experiences at Viafarini DOCVA, and especial-
ly within Curatology®©, have shown how much a place may
become a workshop of ideas and comparisons, at least in
terms of intentions. | believe that such an environment, the
only one of its kind in Milan, makes it possible to develop a
series of experiments that would otherwise be entirely unfe-
asible. | look on it as a kind of ‘province’ (to refer to the ex-
tract adopted here as a long opening) where art is felt to be
an authentic and passionate thing. Single projects aside, the
aspect that emerges above all others is the centrality of the
work of art and, as a consequence, of the artist. The work
is not merely presented, but placed at the heart of a more
complex system of representation. In other words, the aim
is not only to exhibit, but rather to bear meaning, to show
the thought process underlying the artwork. | think of this
process as a liberating act, which gives a substantial value
to the work of artists in general.

Putting one’s own critical gaze into focus, or at least having
the courage to affirm it.

The key aspect emerging from Curatology®© is the honesty
with which everyone has laid bare their own point of view,
even when that has meant questioning one’s own work, both
on a verbal level, through public intervention and a practical
one, by inviting artists. Experiences of this kind no doubt
enhance the dialogue — all too often asphyxiatingly aseptic
— on shared projects.

The clear solidity of the work of art and its presentation can-
not but fed through the liquidity of ideas and reasonings:
just as an exhibition is a space of statement and testimony,
the debate provides the space of revelation and discovery.
The dryness of certain exhibitions, the arrogance of certain
exhibition processes, the gratuitousness of much artistic
production: these are issues which only through dialogue,
and perhaps a brave one at that, may be shown up and at

times avoided.
Art is something to be lived in.

VINCENZO DE BELLIS When | was asked to take part in Cu-
ratology© and told that at the end | would have to present an
artist or a work that represented me, in a sort of paradoxical
self-portrait done by someone else, | thought that there were
two ways | might deal with the thing: either by avoiding it
through a conceptual procedure that would show just how ar-
ticulate my thought process was, or by responding to the in-
vitation for what it was, without the expectation that it might
turn out to be who-knows-what kind of statement.

In the end | opted for the latter. That said, | still had to deci-
de who to present. Once | had excluded other solutions that
| did not feel were quite suited to the occasion, also in this
case there were two possible paths: either to present a new
artist, perhaps one at his/her first exhibition, thus showing
just what a fantastic talent scout | was, or to go for a better
established artist who | really admired and who was willing
to take part in such a game, which was — if you will — a little
perverse.

Here too | opted for the latter hypothesis. Now, however,
| should come to the point and say why | chose Francesco
Arena, and luckily there is only one option here: because
Francesco’s work speaks of art, of its recent history as well
as that a little further into the past, conversing with it, wi-
thout frills but with a sharp immediacy which | feel reflects
me perfectly.

DAVIDE FERRI

I’'ve always preferred solo exhibitions (or at most, four-han-
ders) to group shows.

| like face-to-face exchanges, ones that last over time. The
position you end up finding yourself in when you’re working
with an artist who you can really identify with. The develop-
ments within a project, when they take place slowly, natural-
ly. Borrowing someone else’s imagery for a certain period of
time. It’s like staying over on a camp bed in his living-room,
at least for a few months.

Again: over the last few years, | feel that | have worked more
with oppositions and contrasts than with affinities. That’s
why | thought that the shows by Flavio Favelli and Italo Zuffi
might work in relation to the space hosting them, the Mu-
seum of Contemporary Furnishing in Ravenna (it was there
that the decisive part of my training took place, in a beautiful
design museum to be found well off the beaten track, in the
lowlands in the province of Ravenna).

The shows by Flavio Favelli and Italo Zuffi were founded on
a system of opposites: between the objects of design and
Flavio’s furniture in the former case; between people and
a range of different aspects of the landscape around the
museum, which the artist attempted to place in relation, or in
conflict, in the latter.

The exhibition by Sergio Breviario and Davide Rivalta at the
Fabio Tiboni was also an attempt at dialogue between op-
posing poetics.

It’s a bit like what happens in a book by Faulkner, The Wild
Palms, in which two highly entertaining stories proceed by
alternate chapters from the first to the last page. | was re-
ading that book while I, Davide and Sergio were all working
on the exhibition.

Reading always runs alongside exhibitions. Novels and short
stories in particular.

My most interesting ideas come out of that. Sometimes also
from poetry. Faulkner for E’ ospite solo verso sera. Sea-
mus Heany for a show with a number of English artists who
painted landscapes almost exclusively (Seeing Things), He-
mingway for Festa Mobile, a project in a number of bars
around Bologna, which was in fact to do with bars as places
of exchange, training and work, and which | curated recently
together with Antonio Grulli.

Once Pier Luigi Tazzi told me that a curator is also a writer.
Not in the sense that he can also make use of writing on the
side (which is something we all do, for better or worse). But
rather in the sense that through exhibitions, you can actually
have genuine dramaturgical and spatial experiences. And |
think that’s all there is to it. If you’re a curator and you conti-
nue to read a lot of books, you’re unlikely to forget it.

| have stated on a number of occasions, perhaps a little fo-
olishly, that | love paintings. As a matter of fact, I’ve never
really put on a proper painting show. Perhaps due to that
kind of “fear of painting” which is so often the real reason
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why many people say that they don’t like it. Others shrug the
matter off, stating that painting is a dead language, and pre-
tend not to be interested in it (and even if painting really was
a dead language, why on earth should we stop dealing with
it? What about poetry? Should we not read it anymore?).

| feel that painting is a specialist language (or heavily self-
referential, as people may so often be heard to say), more
than a dead language. And it apparently offers less space
to talk about the world we live in, because when you talk
about it, it forces you to remain within those limits (be they
narrative, traditional, or format-based ones), which at times
can be too restrictive, not only for those who paint but also
for those who try to talk about it. Which is also a good thing,
from a certain point of view. And so, forced to stay within
those limits, you run fewer risks of bumping into those rheto-
rical forms, those mannerisms that are part and parcel of the
language of curators (in my view, very often us curators tend
to “roll the drums” a bit too much with words like platform,
project, device, practice, nomadism, precariousness, moder-
nism etc, as well as throwing in a load of English words that
stop us from making up new ones of our own).

Yes, sooner or later, I’ll do a show with painters | really
love.

FRANCESCO GARUTTI Encounters and Coincidences Nulla
mi affascina di piu di certe coincidenze. Intendo fortuiti casi
di analogia, relazioni ed incontri apparentemente casuali;
inquietanti incroci e tangenze che hanno luogo nel nostro
quotidiano cosi come nelle vicende di cronaca di cui leg-
giamo ogni giorno sui quotidiani. Imbattersi in una persona
della quale si erano perse notizie da molto tempo o ritrovare
un oggetto che si pensava perduto per sempre. Oppure rico-
struire delle inconsapevoli relazioni di amicizia all’interno di
una rete di rapporti professionali. Mi incuriosi molto anni fa
una strana sequenza di vicende di cronaca nera raccontate
nel capitolo introduttivo dello screenplay del film “Magno-
lia” (1998) scritto dal regista californiano P.T.Anderson. Il
prologo si compone per parti tra loro inanellate, una colla-
na di racconti, la narrazione di alcuni casi di assassinio e
suicidio realmente accaduti tra gli Stati Uniti e Londra, dai
primi del ‘900 ai nostri giorni. | fatti raccontati si susseguono
ed intrecciano tra loro secondo un principio di pura fatalita,
apparente coincidenza: Sir Edmond W. Godfrie, residente a
Londra nel quartiere di Greenberry Hill, viene ucciso da tre
vagabondi che cercano di rapinarlo, si tratta di tre criminali
i cui cognomi coincidono, accostandoli uno accanto all’altro,
con il nome del quartiere in cui la vittima viveva da tempo,
si tratta infatti di Jospeh Green, Stanley Berry e Daniel Hill.
Mentre la morte del 19enne Sidney Barrynger nel 1953 a Los
Angels & una strana storia che Paul T. Anderson descrive at-
traverso un diagramma, uno schema pennarello-su-pellicola
che ricostruisce le tragiche dinamiche attraverso le quali il
corpo di Sidney, gettatosi nel vuoto dal cornicione del blocco
di appartamenti nel quale vive, intercetta un proiettile spa-
rato per caso dal fucile appartenuto ai suoi genitori, e cosi
via... Il prologo del film e il film stesso si compongono come
una mappa di coincidenze, pressioni, confronti e relazioni
tra i dieci personaggi del plot. Una sorta di domino che si
chiude su se stesso, un animale la cui testa é raccolta tra le
piume della coda. Non ho potuto fare a meno di immaginare
questo tipo di struttura narrativa circolare, come un’interes-
sante modello di mostra, come il formato per un’esposizio-
ne del lavoro di un gruppo di artisti in cui dati biografici,
informazioni raccolte sulle opere e opere stesse potessero
incontrarsi e toccarsi. (...)

(Anche il sentimento dell’invidia, in un misto di ammirazione,
desiderio ed astio produce interessanti mappe immaginarie.)
()

Un giorno vorrei raccogliere decine di opere pre-mature di
artisti di ogni tempo, lavori chiave tappe di un processo di
trasformazione, frammenti rivelatori del racconto di una sor-
ta di evoluzione: dalle fotografie delle “Homes for America”
del 1965 di D.Graham, alle immagini di alcuni dettagli delle
architetture dipinte delle “Storie di San Francesco” (XIII-XIV
sec.) di Giotto di Bondone, fino ai “samples” o ai “mobili” di-
pinti da Thomas Schutte giovanissimo, ventenne nella classe
di pittura di Gerhard Richter. (...)

A chi appartengono davvero le opere d’arte?

Ho deciso di incontrare due collezionisti milanesi, Stefa-
nia ed Emilio Giorgi, per provare ad esplorare conversando
con loro il rapporto tra I'opera, il collezionismo e il sistema
dell’arte oggi.

Ho chiesto loro di scegliere un lavoro della loro collezione,
di presentarlo e raccontarlo insieme, qui a ViaFarini. Si trat-
ta di due piccoli disegni della giovane artista greca Georgia
Sagri, tracce di una performance realizzata durante Art Ba-
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sel nel 2008, nella sezione Art Unlimited.

Stefania ed Emilio raccontano le loro scelte, la loro attitudine
alla pratica del collezionismo, rivelano come la loro vocazio-
ne all’arte si intrecci alla loro vita privata e professionale.
Descrivono il loro primo incontro con I'opera, I'immediata
fascinazione che li ha portati ad acquistarla ed il seguito
inevitabile: possedere ed essere posseduti.

Gli artisti mettono al mondo I'opera. Appena questa diviene
pubblica sono costretti a distaccarsene lasciandola vivere,
crescere e cambiare, nei musei, nelle gallerie e negli appar-
tamenti degli altri.

Critici, collezionisti e curatori la osservano per la prima vol-
ta, la guardano e ne respirano il racconto, ne annusano il
senso. Come due animali selvatici opera e spettatore si in-
contrano, si esplorano reciprocamente in silenzio, si scam-
biano il fiato scrutando I'uno il mondo dell’altro.

| collezionisti seguono le tracce delle opere nel mondo, le
desiderano forse piu di chiunque altro, le comprano, le rac-
colgono, le amano e le custodiscono nelle stanze della loro
case. Laricerca dell’arte e per loro dedizione ed ossessione,
esplorazione del mondo e mercato. La collezione descrive
una geografia di persone ed incontri, & metafora dell’incon-
scio di chi la compone; forse vuol dire anche rischiare e
perdersi. Sembra essere una pratica vicina all’analisi, un
processo nel quale lo psichiatra & costretto a smarrirsi per
guarire il paziente...

Valore di culto, valore economico ed affettivo si intrecciano
in modo indistinguibile.

L’incontro ravvicinato tra un’opera, due collezionisti ed un
critico sembra qui rendere visibile alcune tensioni e rela-
zioni.

Mi interessa il problema della proprieta e dell’eredita
dell’opera riflettendo sulla possibilita di un patrimonio glo-
bale, sostenendo la natura sempre e solo pubblica dell’ar-
te. E’ interessante pensare che le opere non appartengano
mai davvero a nessuno e che collezionare sia una procedura
strutturalmente infinita in senso culturale. Ogni scelta del
collezionista traccia una rotta, ogni opera ne contiene per
definizione un’altra.

()

ANTONIO GRULLI From Intenzioni | firmly believe that cura-
tors are artists in all respects.

Therefore, I’'m starting to get a bit annoyed with all those
phrases that tend to hint at the removal of the artistic com-
ponent in the work of the curator, and the attempts to view
him or her as a mere technician, bowing and scraping before
artists and their works.

| believe, on the other hand, that the task of curators, just
like that of critics, at this time is to move away from the wor-
ks as much as possible, betraying them, misunderstanding
them, adding as much of their own point of view as possible,
and their own lives, thus bringing out new layers to the wor-
ks, complicating their interpretation by increasing points of
view and component parts. Curators should now be asked for
something more: a new work of art.

This is the exact opposite of those who maintain that our
task is to simplify the interpretation of the work and serve
as intermediaries between the artist, his or her works and
the general public. The curator’s task is not to unveil the
secret of the work of art, quite the opposite. If anything, it is
to increase its fascination and mystery, to call for a greater
commitment on the part of the onlooker. That’s why some of
the most interesting examples of curating over the last few
years are those projects curated by real artists: they are
willing to dare, and they are more creative.

And so why, if we feel that this path is a fruitful one, can we
curators not do it as well? It is as if we believed that the ar-
tists, as soon as they set about curating an exhibition, were
granted a series of licences that we are denied. And so, let
us take them for ourselves...

A reworked extract from the text entitled Intenzioni sent (by
way of a kind of manifesto that might substitute my own CV)
in the run-up to my first intervention at Curatology®© in June
2009.

SIMONE MENEGOI! Divertissement (Anti-poison)
|

The history of art does not unravel

like an endless

chain of rings.

In any case

too many rings will not hold.

The history of art does not contain

a before and an after,

nothing that simmers within it

on a low flame.

The history of art is not produced

by those who think of it and nor

by those who ignore it. The history of art
makes no headway, obstinately

hating the little by little, it neither proceeds
nor recedes; it changes track

but its destination

is not on the timetable.

The history of art does not justify

and does not deplore,

The history of art is not intrinsic

for it is outlying.

The history of art does not administer
caresses or whiplashes.

The history of art is not the lord and master
of anything that concerns us.

Being aware of it does not serve

To make it more true or more fair.
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The history of art however is not

the devastating bulldozer it’s said to be.

It leaves underpasses, crypts, holes

and hiding places. There are survivors.

The history of art is also benevolent: it destroys

as much as it can: were it to exaggerate, of course

it would be better, but the history of art is low on informa-
tion

it does not carry out all of its vendettas.

The history of art scrapes along the bottom

Like a dragnet with few tears

from which more than one fish manage to escape.
Sometimes we come across the ectoplasm

of a survivor, and he does not seem particularly happy.
Unaware that he is outside, for nobody has mentioned it to
him.

The others, in the bag, believe themselves to be

Freer than him.

Eugenio Montale, La storia (from Satura, 1971), with one
small variation.

MARCO TAGLIAFIERRO My name is Marco Tagliafierro, | was
born in Novara in 1973, and | started to get interested in the
relationships between art and design when | was at univer-
sity (Faculty of Arts, State University of Milan), frequenting
the studio of Alessandro Guerriero, founder of Alchimia, with
whom | curated several exhibitions on applied arts. It was
also Alessandro Guerriero who invited me to Fabrica to work
on the “Museo Benetton” project, which | collaborated on for
several months together with a number of other students.
As far as my work as a curator and researcher into aesthetic
phenomena is concerned, | might say that it all started in
the wake of my coming into contact with a cultural scene
focussing on design and with one object in particular: the
1981 Beverly mobile, designed by Ettore Sottsass, a project
which is also an anthropological statement. To start with, it is
characterised by a dissymmetry set on a monumental base.
It is made using a collage of materials commonly considered
uncombinable. The base, for example, is in laminated pla-
stic, the one normally used for kitchens, bathrooms, toilets
and in hospitals. This mobile features zones of colour that
have nothing to do with each other: there are Braque colours
and those found in suburban bars, with the addition of a
snakeskin texture which looks like a homage to Kitsch. My
coming across such a complex work made me come to terms
with my own innate inclination towards impossible compari-
sons, in search of symbolic coincidences between dissimilar
contexts that may still develop a potential dialogue on the
basis of reciprocal semantic resonances.

This is how | discovered my vocation, that which may be
identified in the research for different iconographical areas
rooted in cultures deemed unimportant, or ancient cultures
that we no longer understand the logic of, or those to be
found in suburbias across the world, only to put them to-
gether and invite them to communicate among themselves,
overcoming the fears of an initial incommunicado. My study
of the thought of Gilles Deleuze and Felix Guattari, especial-
ly with regard to “A Thousand Plateaus”, and Zygmunt Bau-
man and his essay, “Liquid Modernity” led my understanding
of contemporary visual phenomena, especially with regard to
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their ability to combine different elements. The spread of po-
etics based on daring aggregations of dystonic signs, such
as those that characterise the research of Steven Claydon
and Goshka Macuga, encouraged me to investigate the me-
chanisms that underlie these “concretions” of heterogeneous
elements. Yet it is still the interpretation of the artistic sign
as a cultural gesture in the anthropological sense that allo-
wed me to keep this investigation open: | refer here to “The
Golden Bough” by James George Frazer and “Mnemosyne”
by Aby Warburg.

This issue has turned out to be a constant element in my
modus operandi. The exhibitions | have curated include:
What Remains at the Spazio Lambretto in Milan (2007), then
Stultifera Navis, with Andrea Bruciati (2008), at the Porta
Sant’Agostino in Bergamo, Let’s forget today until tomorrow
in the Brown Project Space in Milan (2009), Three sparks
in the eyes, in the “Le dictateur” spaces (2010). | currently
contribute to the following magazines: Artforum, Flash Art
and Mousse.



