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plessi di segni che sfuggono a
una interpretazione univoca.

E’ il caso dei "Décors" e del fondamenta-
le Un Jardin d’Hiver II, allestimento inte-
so come luogo di sosta e di meditazione
che introduce alla mostra, opera compo-
sta da numerose palme, foto di incisioni
del XIX secolo, sedie, proiezione su
schermo e musica di sottofondo. È così
che attraverso un processo di esorbita-
zione dal segno della scrittura che lo
specifico poetico compie per divenire
spazio, Marcel Broodthaers consegna
al linguaggio la stessa forza simboli-
ca dell’immagine. Come succede
con la celebre La Salle Blanche,
presentata all’ ultima mostra del-
l’artista al Musée d’Art Moderne
di Parigi nel 1975, con i nomi dei
quadri scritti alle pareti, grazie

alla quale l’opera può essere
vista come un atlante di paro-
le, un alfabeto visivo unico in
cui le combinazioni di testi e
immagini dissolvono il si-
gnificato convenzionale dei
linguaggi per interrogarsi
sulle condizioni di accadi-
mento delle opere d’arte.
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Bologna, Mambo
MARCEL
BROODTHAERS
L’espace de l’écriture

Fino al 6 maggio

APPUNTAMENTI

GIÒ POMODORO, SCULTURE
◆ Fino al 30 aprile, a cura di
Marco Meneguzzo e Giuliana
Godio, si tiene una mostra
antologica dedicata allo scultore
marchigiano Giò Pomodoro
(1930-2002) con opere dal 1954 al
2001, nei territori dell’Alto
Monferrato. Si parte da
Alessandria si va poi ad Acqui
Terme, Novi Ligure, Valenza,
Tortona e Casale Monferrato.
Sono esposte 173 opere (pietre,
marmi, bronzi, poliesteri,
acquerelli, opere calcografiche e
gioielli) ripartite in nove diverse
sedi espositive. La mostra vuole
essere un viaggio conoscitivo
nella poetica e nell’estetica dei
monumentali e straordinari
capolavori di Giò Pomodoro, la
cui radice intellettiva, scientifica
e filosofica ha lasciato un grande
patrimonio artistico-concettuale. 

Klimt a Milano, 
che delusione 
la mostra di disegni 
La domanda, come si diceva una
volta, sorge spontanea. A cosa serve
una mostra come «Gustav Klimt.
Disegni intorno al fregio di
Beethoven» aperta venerdì scorso al

milanese
Spazio
Oberdan?
Dovrebbe
essere
l’«omaggio
di Milano»
(organizza
la Provincia)
all’artista
viennese nel
150° della
nascita. È
invece ben
poca cosa.
Perché il
problema

sta nell’aspettativa creata dal titolo e
dalla comunicazione: quel richiamo
al capolavoro dell’artista, dipinto
nel 1902 per il Palazzo delle
Secessione a Vienna, ispirato alla
Nona Sinfonia beethoveniana
filtrata attraverso la lettura di
Wagner, che la voleva cammino
simbolico dell’ascesa dell’uomo
attraverso le difficoltà fino a un
destino di gioia. L’aspettativa è di
una mostra sugli studi preparatori
per la grande pittura murale, tra gli
apici dell’intera cultura
mitteleuropea. Ma dei 18 disegni in
mostra solo tre o poco più sono
correlabili al Fregio. Ecco allora che
quell’«intorno» può intendere solo
in senso fisico la riproduzione
pittorica a grandezza reale
(realizzata ad hoc) di tre porzioni
del dipinto. Tecnicamente
pregevole, per carità. Ma tanto
spettacolare quanto inutile (e non
c’è nemmeno una foto del fregio per
intero). Gli altri fogli, datati anche a
dieci anni dopo, sono in gran parte
studi per altri dipinti. Comunque
ampiamente insufficienti,
nonostante la dovizia di
spiegazioni, per suggerire il
rapporto tra la grafica e la pittura
klimtiana.

Alessandro Beltrami

Rob Johannesma,
un olandese
a Firenze e Bolzano

Fino al 12 aprile organizzata dal
Museo Marino Marini di Firenze e
dall’ar/ge kunst Galerie Museum di
Bolzano e ospitata
contemporaneamente nelle due
istituzioni, «World-Wielding» di Rob

Johannesma
(1970, vive e
lavora ad
Amsterdam) è
la prima
personale
dell’artista
olandese in
Italia. A cura
di Alberto
Salvadori e
Luigi Fassi, la
mostra, nelle

due sedi, ospita le opere realizzate
nel periodo dal 1997 al 2011.
Johannesma è concentrato da
alcuni anni in un’esplorazione delle
possibilità simboliche e narrative
della riproduzione fotografica,
mediante la messa punto di una
sofisticata metodologia
comparativa di lettura delle
immagini, volta a istruire un
rapporto di risonanza 
tra icone del patrimonio storico-
artistico occidentale 
e materiali dell’universo 
mediatico globalizzato.

DA TORINO MAURIZIO CECCHETTI

l confine tra ciò che è informa-
zione e ciò che è arte, oggi,
sembra essersi assottigliato a tal

punto che l’arte supplisce spesso al
ruolo che dovrebbe essere dei mass
media. Naturalmente, è un confine
ibrido, che ha molti elementi di
ambiguità. Fino dove arriva l’infor-

mazione e dove subentra l’arte, per
esempio, nella celebre foto della
Madre algerina scattata nel 1997
dal reporter Hocine? Vero è che
quell’immagine presa dalla realtà
venne usata per scopi che falsaro-
no lo stesso "contenuto informati-
vo" dell’immagine, che da icona
del dolore divenne una bandiera
della propaganda occidentale con-
tro il fondamentalismo islamico.
Che cosa c’era di vero in quell’im-
magine? Il pianto della donna e le
ragioni di quel pianto: nella notte
tra il 22 e il 23 settembre 1997, a
Bentalha, piccola località poco lon-
tana da Algeri, ebbe luogo una car-
neficina con sgozzamenti di donne
vecchi e bambini. La foto fece im-
mediatamente il giro del mondo in
poche ore e la protagonista diven-
ne la mater dolorosa algerina a cui
erano stati uccisi i figli. Ma la verità
era un’altra, tragica ma meno
scioccante di quella fornita dalla
versione ufficiale: alla donna erano
stati uccisi il fratello, la cognata e la
nipote. Quella foto, dotata certa-
mente di un elevato coefficiente ar-
tistico, era invece falsa nel suo va-
lore di informazione. Presentando
la mostra Press Play, aperta da po-
chi giorni a Torino alla Fondazione
Sandretto Re Rebaudengo, Irene

I
Calderoni prende come emblema
del rapporto fra arte e informazio-
ne la Zattera della Medusa di Géri-
cault. Il fatto è noto ed è tornato al-
la memoria nei giorni del naufragio
della Concordia. La nave Medusa
portava in Senegal il nuovo gover-
natore francese e naufragò per l’in-
competenza e la superficialità dei
suoi comandanti; l’equipaggio ven-

ne lasciato alla deriva in
mezzo all’Oceano su una
zattera di fortuna. La cosa
fece scalpore in Francia,
una classe di potenti ven-
ne messa alla gogna. Gé-
ricault dipinse fra mille
tormenti il suo grande
quadro nel quale una pi-
ramide umana ha al suo
vertice un uomo di colore
che sventola un drappo
nel tentativo di farsi vede-
re dai soccorritori. 

candalo su scanda-
lo: un "negro" come
vessillifero di quella zattera

della vergogna. Inaudito! «Il quadro
contraddiceva in un sol colpo tutte
le regole estetiche del tempo, e lo
faceva tramite un tema politico
controverso» scrive Calderoni. Ma
è proprio questa constatazione a
mettere alla prova la mostra di Tori-
no. Qual è la differenza fra l’infor-
mazione e l’arte? L’essenza struttu-

S

rante del particolare e lo stile che vi
si manifesta. L’arte che prende la
cronaca come tema decanta ciò
che si vede, traduce la realtà in mo-
do selettivo. L’opera di Hans-Peter
Feldmann, per esempio, è stata
realizzata nel 2001 e s’intitola 9/12
Frontpage. È costituita dalle prime
pagine di oltre 150 quotidiani del
mondo il giorno dopo l’attentato

alle due torri di New York. Un ele-
mento ricorre uguale in tutte: l’im-
magine dei due monoliti avvolti
dalla nuvola di fumo. Ricorda i ca-
mini nei crematori nazisti, dei qua-
li Jorge Semprún scrisse che il fu-
mo che usciva dalle loro bocche e-
ra l’«ultimo segno del passaggio
dell’anima e del corpo dei compa-
gni». Ecco, quelle prime pagine e-

Questa effigie – come ha scritto il
filosofo Koji Taki – era chiamata
Go-shin-ei («la sua vera immagi-
ne»). La sua storia comincia dal
modo con cui fu fabbricata. Il ri-
tratto fu dipinto da Chiossone sen-
za avere sotto gli occhi l’imperatore
in posa, ma soltanto una sua foto,
che il pittore trasformò nell’imma-
gine di un comandante carismati-

co e autorevole. Una volta
completato, il dipinto venne
fotografato e diffuso in mi-
gliaia di copie in tutto il Pae-
se: scuole, caserme, mercati,
uffici e altri luoghi pubblici.
Fu una vera e propria cam-
pagna mediatica fondata su
un’immagine "artefatta". In
questa mancanza di "auten-
ticità", si trova anche la con-
ferma "rovesciata" delle tesi
benjaminiane sulla riprodu-

cibilità tecnica, qui, la perdita del-
l’aura non riguarda l’opera d’arte
ma l’icona del rappresentato, cioè
la sacralità del potere. Così il teatri-
no meccanico di Jon Kessler o le te-
che del dolore di Thomas Hir-
schhorn sono opere di denuncia,
géricaultiane nello spirito, ma prive
di quella forma "essenziale" che le
renda simboli di una condizione u-
mana, ovvero troppo allineate all’e-
stetica dell’orrore oggi vigente. Gli
unici che escono dal ricatto
"performativo" dell’attualità sono
Sebastian Diaz Morales e Fiona
Tan. Il primo con un video che vie-
ne proiettato su un muro nero e
racconta la protesta a Buenos Aires
innescata dalla crisi economica ar-
gentina del 2001, sinopie di forme
risucchiate dalla notte, che richia-
mano in qualche misura i video del
sudafricano William Kentridge. 

iona Tan, invece, utilizza cine-
giornali del primo Novecento
creando un effetto décalage

fra la qualità estetica delle immagi-
ni e il tema della natura matrigna:
questa sfasatura ha il proprio pun-
to di sintesi poetico nella silhouette
di un uomo su uno scoglio che
guarda il mare, immagine antieroi-
ca, contraltare di quella celebre del
viandante di Caspar David Friedri-
ch che in cima a una montagna
contempla il futuro avvolto in un
mare di nubi. L’arte, considerando
il tema di questa mostra, è come il
manichino che mentre rivela l’es-
senza imperitura del mondo, la sua
"regalità", svela il moto di superfi-
cie dei fenomeni, la loro transito-
rietà rappresentata nell’informa-
zione. Ed è per questo, forse, che
l’"estetica di pietra" della Zattera di
Géricault ha resistito alla cronaca e
al passaggio di due burrascosi se-
coli condensandone giorno dopo
giorno l’essenza tragica.
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Torino, Fondazione Sandretto
Re Rebaudengo
PRESS PLAY

Fino al 6 maggio

F

E svanirono i confini
tra media e arte

Torino
Dalla foto della «mater
dolorosa» algerina
del 1997 all’estetica
di pietra della «Zattera
della Medusa», 
fino ai giornali dopo
l’11 settembre

DA BOLOGNA
GIANCARLO PAPI

el 1964, all’epoca
della sua prima e-
sposizione quan-

do pietrificò per sempre
in una base di gesso le ul-
time copie del suo libro
Pense-Bête, egli seppelliva
con esse il suo destino di
poeta. La parola, tuttavia,
resterà sempre il suo ter-
reno preferito, perché ciò
che fondamentalmente lo
interessava era l’integra-
zione tra significato poetico e suggestio-
ne visiva. Lo dimostra l’esposizione che
gli dedica il Mambo di Bologna a cura di
Gloria Moure, dal titolo Marcel
Broodthaers. L’espace de l’écriture, che
rappresenta la prima retrospettiva del-
l’artista belga in un museo italiano. La
mostra cade esattamente a trentasei anni
dalla scomparsa dell’artista, avvenuta il
28 gennaio 1976 a Colonia, lo stesso gior-
no del suo cinquantaduesimo complean-
no, proprio come era accaduto più o me-
no quattro secoli prima a William Shake-
speare verso il quale Broodthaers nutriva
una profonda ammirazione. Un’ammira-
zione tanto alta da spingerlo a chiamare
la propria unica figlia Marie-Puck, nome
di un personaggio di Sogno di una notte
di mezza estate, che ha firmato l’allesti-
mento della mostra bolognese. Sono una
cinquantina i lavori, provenienti da mu-
sei di tutto il mondo, che documentano il

N
breve, quanto intenso,
percorso creativo di
Broodthaers sviluppatosi
lungo un arco di tempo
durato solo dodici anni
dal 1964 al 1976. Oggetti,
fotografie, diapositive,
film, libri, installazioni
concorrono a documen-
tare come la relazione tra
immagine, oggetto e pa-
rola costituisca il tema
centrale e costante della
ricerca dell’artista. Le sue
idee originali su come l’o-
pera d’arte si identifichi

con la riflessione su se stessa e su come il
sistema sociale ed economico dell’arte a-
gisca come contesto di creazione e legit-
timazione influenzando la percezione
del pubblico, sono sviluppate con un lin-
guaggio fresco, falsamente naïf e non
lontano dalla semplicità di Beckett. Co-
me l’autore irlandese, Broodthaers di
fronte al dilemma del quotidiano –- per
l’artista questo si riconduce alla doman-
da sulla natura dell’arte – parte dall’evi-
denza esteriore per raggiungere la verità
interiore. Fondamentalmente due sono i
riferimenti centrali dell’universo di
Broodthaers che si congiungono: Stépha-
ne Mallarmé e René Magritte. È proprio
quest’ultimo nel 1946 a regalare al giova-
ne poeta Broodthaers una copia dell’ulti-
ma opera di Mallarmé Un coup de dés ja-
mais n’abolirà le hasard del 1897. Si trat-
ta di un testo visivamente e concettual-
mente rivoluzionario, costituito da un’u-

nica lunga scrittura  senza pun-
teggiatura in cui le parole sono
distribuite apparentemente a
caso sulle pagine, composte
in caratteri e in corpi diffe-
renti e circondate da diversi
margini di bianco. Da que-
sto testo Broodthaers ere-
dita il valore plastico del
linguaggio attraverso cui
prende avvio la sua atti-
vità artistica attorno al-
la metà degli anni Ses-
santa. Il percorso della
mostra parte da que-
sti primi espliciti atti
d’artista per prose-
guire nell’analisi
della sua ricerca
successiva in cui
Broodthaers
amplia pro-
gressivamente
l’indagine sul-
la relazione
tra segno e
contenuto,
tra signifi-
cante e si-
gnificato,
tra verità
e ingan-
no, fino
a creare
sistemi
com-

saltano un feticcio dove l’immagi-
ne copre la visione dei tanti uomi-
ni-topi prigionieri nella gabbia di
cemento che di lì a pochi minuti
crollerà. L’accostamento di quelle
prime pagine monotematiche però
invita a scomporre la percezione
dell’insieme con metodo compara-
tivo: che cosa le accomuna e che
cosa le distingue? A parte il fraseg-

gio e gli slogan che si ripetono mo-
notoni, sia pure con interpretazioni
diverse, dopo un po’ mi colpisce u-
na differenza minima, una pagina
diversa da tutte le altre, quella del
"The Sydney Morning Herald", che
mostra le rovine di Liberty Plaza
nel day after. Avverto uno scarto
temporale in quell’immagine di-
versa. Mi avvicino e mi accorgo an-
che la data di pubblicazione è di-
versa, non il 12 settembre ma il 13.
In un’opera che s’intitola 9/12
Frontpage non è un particolare irri-
levante. Sarà intenzionale, oppure
è una svista? Se fosse così, si tratte-
rebbe di una imprecisione che
mette a rischio l’intero sistema
simbolico dell’opera. Ma questo in-
taccherebbe anche il suo valore ar-
tistico. Preferisco pensarlo come
dispositivo nascosto, il particolare

strano di cui parlava
Chastel, che attiva la
domanda dello spetta-
tore. E le risposte che
possono venire da cia-
scuno di noi, in fondo,
sono meno importanti
del fatto che l’opera ha
messo alla prova la no-
stra percezione della
forma e ci ha insinuato
un dubbio. Questa mo-
stra aiuta a comprende-
re che non il tema ma il
modo di rappresentarlo
e la qualità dei mezzi u-
sati è ciò distingue l’ar-
te dai mass media. La
pratica "riproduttiva"
di Thomas Demand
che prende l’immagine
di uno studio televisivo,
lo fa ricostruire in car-
tone nei minimi detta-
gli e lo rifotografa gio-

cando sul concetto del "simula-
cro", però è quasi un artiglio spun-
tato. Esiste un ritratto dell’impera-
tore giapponese realizzato nel 1888
dal pittore Edoardo Chiossone.

Johannesma, foto

Bologna
L’incontro decisivo
con la scrittura
di Mallarmé,
attraverso l’amico
Magritte, fino
all’insieme
di parole, immagini
e opere spaziali

A volte il meccanismo
informativo o artistico
si inceppa, per una svista
forse: come accade
nell’opera sull’attentato alle
due Torri. La perdita dell’aura
nel ritratto di un imperatore

ARTE

Disegno di Klimt

Broodthaers, da poeta a pittore

Sopra, un’opera
di Hans-Peter Feldmann,

«9/12 Frontepage».
A destra, un’opera

di Fiona Tan.

Marcel
Broodthaers: «La
caméra qui
regarde»
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