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    D’ARS magazine è una collana in formato ePub che dal 2014 offre al pubblico una raccolta di articoli tratti da D’ARS - periodico di arti e culture contemporanee in due lingue (italiano e inglese).

    D’ARS propone uno sguardo a 360 gradi sul mondo della cultura contemporanea nazionale e internazionale. Diretto da Cristina Trivellin, D’ARS propone un approccio sincretico alle arti e alle culture contemporanee, spaziando tra i vari linguaggi in un ideale filo rosso che lega arti visive, filosofia, letteratura, teatro, cinema, musica, fotografia, architettura e studia le intersezioni tra arte, scienze e nuove tecnologie.

    Undicesima Edizioni si occupa di pubblicazioni nell’ambito delle culture contemporanee, con particolare attenzione ai formati digitali.


    D’ARS magazine is a series, available in ePub format, which from 2014 will publish a collection of articles taken from D’ARS - magazine of contemporary arts and cultures in both English and Italian.

    D’ARS offers a full, 360 degree view on the world of national and international contemporary culture. Directed by Cristina Trivellin, D’ARS proposes a syncretic approach to the contemporary arts and cultures. It traces a red line through the different media (which links visual art, philosophy, literature, theatre, cinema, music, photography and architecture), studying the intersections between art, science and new technologies. Undicesima Edizioni publishes publications about contemporary cultures, with particular attention to digital formats.
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  Le ultime fiere d’arte contemporanea si sono allineate in una direzione squisitamente commerciale che privilegia quel mercato di lusso che non è stato scalfito da credit crunch e sue attuali conseguenze. Un’apatia dorata che non si presta a rischi o sperimentazioni di sorta. La pur tradizionalista ville lumière sembra lanciare una sorta di controffensiva che rischia di risvegliare i “piani alti” dal torpore letargico.


  Lo scorso 23 aprile Thomas Hirschhorn – artista svizzero classe 1957 naturalizzato parigino – ha aperto al pubblico quella che lui stesso ha scelto di definire una “situazione”. Intervento che si iscrive nella continuità di una strategia d’infiltrazione nella realtà che ci circonda, Flamme eternelle (fiamma eterna) si afferma come uno spazio pubblico in un contesto museale. Oltre 16mila pneumatici delimitano all’interno del Palais de Tokyo una sorta di garage-agora che evoca una zona di resistenza a quanto si oppone alla comunicazione e alla compartecipazione creativa: nell’era dei social network che filtrano i rapporti tra le persone, la sfida di Hirschhorn sta nel creare un gigantesco laboratorio la cui attività ruota sulla dimensione dell’incontro. ll linguaggio formale dell’istituzione cede il passo alla creazione di un vocabolario universalizzante in cui a dominare è lo scotch – materiale feticcio per l’artista che ricorre spesso a elementi “poveri” del quotidiano – che serpeggia ricoprendo ogni oggetto di arredo quasi a sottolineare che si tratta di un work in progress e al tempo stesso di un luogo che non si presta ad alcuna definizione. Perché in effetti nulla è prestabilito, né un evento specifico né un oggetto di indagine: in questo happening-frattale in incessante divenire ogni attività è rimessa al libero dispiegarsi degli eventi. Provocati da alcuni degli oltre 200 artisti, scrittori, filosofi, poeti che Hirschhorn – presente in situ ogni giorno – ha invitato a partecipare all’iniziativa. E se si incappa in un momento di “pausa”? No problem: oltre a un bar con prezzi decisamente modici, lo spazio prevede un’area in cui guardare film in DVD comodamente spaparanzati su divani; una decina di postazioni informatiche per esplorare il progetto (e non solo) sul web; una biblioteca dove consultare liberamente testi relativi alle differenti discipline culturali o sfogliare l’house organ stampato quotidianamente in loco. O ancora si possono trarre spunti di riflessione per futuri dibattiti passeggiando a testa in su per cogliere le scritte che costellano lo spazio e pongono interrogativi aperti del tipo “le nostre vite valgono più di…”, “bisogna avere una perfetta consapevolezza dei propri limiti soprattutto se…”.


  Di fronte a un potenziale così vasto in termini di possibilità, chi scrive si è chiesto in quale direzione stesse evolvendo la “situazione”. La risposta accalorata, quasi infastidita di Hirschhorn “La direzione è questa, quella che puoi vedere” lascia però aperto l’interrogativo sull’impatto e i risultati di Flamme Eternelle: mera testimone del continuum dell’attività creativa dell’uomo o caposaldo di un nuovo modo di alimentare e codificare quella fiamma interiore – da qui il titolo altisonante – che spinge l’uomo di ogni epoca a esprimersi? In ogni caso solo a posteriori sarà possibile comprendere se questo terreno di sperimentazione avrà tracciato una nuova pagina della storia dell’arte come ipotizzava il giorno dell’apertura Jean de Loisy, presidente del Palais de Tokyo.


  Nella direzione della ricerca di un nuovo approccio al rapporto tra arte e pubblico si iscrive il Musée passager (museo passeggero), un progetto della regione Ile-de-France che si prefigge di superare le barriere – invisibili e non – tra pubblico e istituzione museale. Questo passeggero itinerante negli spazi urbani – tra il 2014 e il 2017 verrà collocato in 25 città dell’Ile-de-France – punta a creare una nuova visibilità alla creazione contemporanea in spazi normalmente non deputati all’arte contemporanea stessa. “L’orizzonte necessario”, il tema scelto per questa prima edizione, fa riferimento al rapporto tra l’arte e le innovazioni digitali e al cambiamento in corso nella società per effetto delle nuove tecnologie. La formula è semplice: un padiglione modulabile di 216 metri quadrati – disegnato dall’architetto Philippe Rizzotti – strutturato in due spazi principali. Il primo, chiuso e più tipicamente a connotazione museale, ospita le opere degli artisti; l’altro, con due aperture sui lati che si affacciano direttamente sullo spazio urbano, accoglie il pubblico e ospita eventi di vario genere: performance, concerti, attività ricreative per bambini.


  In connubio con mediatori culturali che organizzano visite guidate per singoli e scolaresche, l’arte contemporanea invita al dialogo e all’incontro interpretando sottilmente un ruolo di miglior attrice non forzatamente protagonista.


  Una terza formula di incontro tra arte e pubblico cavalca la dimensione multimediale nella mostra Le mur (il muro) che celebra i dieci anni della Maison Rouge. Oltre 1200 opere facenti parte della collezione del fondatore e presidente Antoine De Galbert sono esposte secondo un accrochage a riempimento grazie all’utilizzo di un programma informatico. Questa logica normalmente discutibile – non foss’altro che per il rischio di perdita di identità dei lavori – trova però la sua giustificazione nella volontà di invitare il visitatore a diventare il cicerone di se stesso. Strutturata su muri privi di didascalie, l’esposizione propone al pubblico di scoprire i dati relativi a ogni singola opera selezionando la relativa icona attraverso una postazione multimediale o un sito a cui accedere tramite il proprio smartphone: il percorso diventa frutto di una scelta che corrisponde al gusto di ogni singolo individuo. All’originalità dell’approccio fanno da contraltare il tempo necessario per la visita e il numero esiguo di schermi digitali a disposizione degli utenti. Una scommessa per svecchiare l’arte che forse necessita di qualche ritocco.


  [DANILO JON SCOTTA È GIORNALISTA E ORGANIZZATORE DI MOSTRE ED EVENTI CHE SI DIVIDE TRA PARIGI E MILANO, DOVE ESSENZIALMENTE SI SVOLGONO LE SUE ATTIVITÀ.]
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  Recent contemporary art fairs have all undertaken an exquisitely commercial standpoint, benefitting the privileged few who have not been affected by the credit crunch and its disastrous consequences. It is a golden apathy that dares not to risk or experiment. Yet the seemingly traditional Ville Lumière seems to be launching a counterattack that threatens to wake the “higher powers” from their lethargic torpor.


  On the 23rd of April, Thomas Hirschhorn – a Swiss artist who lives in Paris, born in 1957- opened to the public something he defined a ‘situation’. It is an intervention that seeks a way to infiltrate the reality that surrounds us: Flamme eternelle (Eternal Flame) is a public space situated in a museum. Over 16 thousand pneumatics delineate the outline of a sort of garage-AGORA inside the Palais de Tokyo, reminiscent of a defensive bastion, which seems very appropriate since it stands in opposition to creative communication and participation: in this era, where social networks filter and pervade relationships, Hirschhorn’s aim is to create a gigantic laboratory focused on the concept of “the encounter”. The institution’s language gives way to the creation of a more universal vocabulary, dominated by Sellotape - a symbolic and recurring material in the artist’s work, who is often inspired by common everyday objects- which covers every bit of furniture, as if to underline the “work in progress” atmosphere and to simultaneously accentuate that this is a place that goes beyond a single definition. This is because, in fact, nothing is pre-established, it is not a specific event, nor is it an investigation. In this fractal process, every activity is freely developed during the events, which are, in turn, provoked by the 200 or so artists, writes, philosophers and poets who Hirschhorn- who is present at the museum everyday- had invited to participate. And what if you need a break? No problem: apart from a cafe boasting very reasonable prices, the space includes an area where you can watch DVDs dolloped comfortably on a sofa; a score of PC stations that allows you to explore the project (and more) on the web; a library where you can browse texts related to the cultural disciplines discussed or you can read the HOUSE ORGAN, printed every day at the museum. Or you can even gain inspiration for future debates by reading the phrases that cover the ceiling like constellations, stimulating reflection through open ended sentences such as “ our lives are worth more than...” or “one must be perfectly conscious of one’s limits, especially if...”.


  Faced by such a vast potential, in regards to the possibilities, critics have questioned the direction the project was taking. Hirschhorn’s heated, almost annoyed response was “this is the direction, the one you can see now”. However, it must be said that he is very vague in regards to the impact and results of Flamme Eternelle: is it a mere bystander to the continual mutation of man’s creative activity, or is it the cornerstone of a novel way to feed and encode that inner flame – hence the title- which has urged man throughout the ages to express himself? Whatever the case, only the future will tell whether this experiment marks the start of a new chapter within the annals of art history, as was speculated by Jean de Loisy (president of the Palais de Tokyo) on the opening day.


  Also embarking on the search for a new relationship between art and the public is Musée passager (museo passeggero), a project in the Ile-de-France Region that aims to overcome the- visible and invisible- boundaries between the public and the museum institutions. The show, a travelling installation for urban space (which will feature in 25 cities in Ile-de-France between 2014 and 2017), concentrates on contemporary creation in spaces that are not normally used for contemporary art. “The necessary horizon”, the theme that has been chosen for its first edition, refers to the relation between art and the digital innovations and the change in society that these new technologies have created. The formula is simple: an adjustable, 216 square metre pavilion (designed by the architect Philippe Rizzotti) that is split into two halves. The first half is closed off and is reminiscent of a museum, since it holds the artists’ works; the other part has two side openings that connect directly with the urban space, inviting the public and hosting various events: performances, concerts and recreational children activities.


  Through its collaboration with cultural mediators, which organise guided visits for both private entities and school groups, contemporary art still stimulates dialogue and debate, subtly taking on the role not of the protagonist, but of the supporting actress.


  A third formula for the encounter between art and the public is through the multimedia dimension, as is seen in the show Le mur (The wall), which celebrates the tenth anniversary of Maison Rouge. Over 1,200 works from Antoine De Galbert’s collection (the founder and chairman of the Maison Rouge) are exposed and sorted through the use of a computer program. This normally questionable logic - as it risks the loss of the work’s identity - finds its justification in its desire to invite the spectator to become his own guide. The exhibition is devoid of captions or details about each piece; instead, it encourages the public to discover the information for each individual work by selecting an icon on a multimedia program that can be downloaded onto a smartphone: the route is therefore shaped by the tastes of each individual spectator. The originality of the approach is counterbalanced by the time needed for the visit and the small number of digital screens available for the users. This is a bet to rejuvenate art that might still need some tweaking.


  [DANILO JON SCOTTA IS JOURNALIST AND ORGANIZES EVENTS AND EXHIBITIONS, BETWEEN PARIS AND MILAN.]
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AUTO DA SÉ. IL DESIGN
ITALIANO TRA AUTARCHIA, AUSTERITÀ E AUTOPRODUZIONE, 2014,
TRIENNALE, MILANO. VEDUTA DELLA MOSTRA



La lingua è un convoglio di norme applicate a dei segni, si
potrebbe provare a semplificare. Il segno è un significato legato a
un referente. Tralasciando lezioni di semiotica del tutto
improbabili, questa piccola introduzione torna utile al fine di
meglio inquadrare ciò che il mondo del design sta cercando di
proporre da quasi un secolo e come, attraverso modelli di
produzione sedicenti alternativi, si affanna a galleggiare in
periodi di crisi economica.

Alla sua settima edizione, il Triennale Design Museum sceglie un
allestimento autocritico, o meglio,
autocelebrativo: un’analisi di tre
periodi storici differenti accomunati tra loro dalla creazione
“Auto da sé”. Auto da sé. Il design italiano
tra autarchia, austerità e autoproduzione è dunque il titolo
assegnato alla mostra di quest’anno, curata da Beppe Finessi,
esperto conoscitore del design italiano, allestita dal designer
Philippe Nigro, con la grafica di Italo Lupie, catalogo Corraini
Edizioni.

L’allestimento partirà dagli anni Trenta, il periodo autarchico
del design ancora poco analizzato a livello sistemico, passando
agli anni Sessanta e Settanta, in cui i distretti produttivi nati
in piccole aree geografiche erano basati su tradizioni locali e
disponibilità diretta di materie prime, fino ad arrivare ai nostri
giorni, gli anni Zero e il boom dei nuovi maker, in cui impera la
pratica di sperimentali forme di produzione dal basso e di
autoproduzione.

L’intenzione alla base della costruzione del concept è che, in
misura maggiore o minore, i tempi di crisi economica sollecitino
nella produzione industriale il fiorire di nuovi agenti creativi
associati a escamotage funzionali
all’abbattimento dei costi.

Potrebbe sembrare un punto di vista vincente e certamente lo è
nelle migliori intenzioni dei curatori. In realtà, in questa
prospettiva autoreferenziale, serpeggia
il rischio di confondere termini e finalità di un’area produttiva che trae la sua forza dalla posizione
mediana e trasversale assunta nel corso degli anni, sostenuta
dall’industria da un lato e dal sistema dell’arte dall’altro.

L’iconografia e l’economia dell’immaginario del design, non sono
sorrette semplicemente dalla fantasia creativa e operosa del
singolo o di un gruppo di lavoro, ma poggiano su un immaginario
mediale in cui le apparenze diventano modelli estetici di vita
incorporati nelle icone della marca e della comunicazione. Nella
seduzione dei termini autarchia,
austerità e autoproduzione, giace una pulsione di efficacia:
l’icona rappresentata dall’oggetto smette di significare,
oltrepassa la sua funzione, e semplicemente ridisegna il modello
del piacere in base al “peccato” economico-finanziario.

In questo quadro, esaltare la produzione basata sul rigore estetico, materico e
anticapitalistico, non vuol dire affatto liberare il design dal suo
ristretto bacino di utenza, che lo vede sempre più depauperato
dalle sue funzioni oggettuali: puramente espositivo per gli
appassionati poco facoltosi e d’altro canto ornamentale per gli
altri.

Così facendo, l’oggetto non viene più proposto come merce, si
libera quasi dalle sue stigmate industriali per presentarsi come
prodotto etico, un prodotto-desiderio o prodotto-evento. Il museo,
l’evento, la manifestazione assumono la posizione dell’oggetto di
consumo, ne assorbono le dinamiche, ma nello stesso tempo rendono
ambiguo il termine cultura. Nel processo di estetizzazione della
vita, ogni attività creativa è infatti merce, è valore.
Addirittura, l’estetizzazione dell’economia è economia del simbolo,
della merce immaginaria. In questo il design management è l’esempio
più evidente di [...]


