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i luoghi dell’anima 
del grande 

maestro scandinavo

Il Museo d’arte Mendrisio 
è lieto di presentare la prima 
grande retrospettiva 
in area italiana 
dedicata a Per Kirkeby. 

Tra i maggiori artisti contemporanei del Nord Europa, 
al pari di Gerhard Richter,  Anselm Kiefer, Jörg Immendorff, 
Markus Lüpertz e Georg Baselitz, Kirkeby si profila come 
una delle più straordinarie e complesse figure del mondo 
culturale scandinavo del dopoguerra: pittore ma anche 
geologo, scultore, scrittore, saggista, poeta, uomo di cinema 
e di teatro. 

La mostra intende ripercorrere 
la sua straordinaria carriera 
con oltre 80 opere tra dipinti di 
grande formato, opere su carta 
e sculture in bronzo. 

Dopo i lavori di riqualificazione e ampliamento 
avviati nel 2007, il 16 ottobre Il Centro per le 
Arti Contemporanee Luigi Pecci di Prato riapre 
con la mostra “La fine del mondo”, curata dal 
direttore Fabio Cavallucci. 

Hai scelto un titolo molto ambizioso per la 
tua mostra inaugurale. Non hai puntato a un 
tema particolare del mondo contemporaneo, ma 
a una grande domanda che accompagna la storia 
dell’uomo. Pensi che l’arte possa ancora rispon-
dere a interrogativi così ampi e in che modo lo 
può fare attraverso una mostra?

L’arte ha sempre risposto a domande 
importanti e dato forma estetica ai grandi 
cambiamenti. Quando Piero della Francesca, 
Masaccio, Brunelleschi, Alberti ideavano le 

regole della prospettiva, anticipavano il ra-
zionalismo che più di un secolo dopo, da Ga-
lileo a Cartesio a Newton, avrebbe tradotto la 
realtà in formule matematiche. Oggi siamo 
in una situazione così complessa e in evolu-
zione che è difficile anche per le arti intuire 
il futuro. Ma ciò non significa non tentare. 
Mi rifiuto di pensare che l’arte debba servire 
solo a riempire la casa di un collezionista 
o debba porsi domande interne al sistema. 
Occorre che l’arte torni a investigare i grandi 
temi del mondo. 

L’elenco degli artisti spazia dalle avanguardie 
storiche e le neo-avanguardie (Duchamp, Boc-
cioni, Fontana, Warhol) ad artisti presenti nelle 
grandi mostre internazionali (Hirschhorn, Garai-
coa, Cai Guo-Qiang) ad altri giovani e meno noti. 
Che cosa ha guidato una scelta così ampia e che 
tipo di percorso espositivo hai ideato?

Sul piano metodologico il modello che 
ho seguito è quello della grande mostra ci-
clica, come le biennali. Un tema forte e am-
pio, un largo numero di artisti provenienti 
da ogni continente, una miscela equilibrata 
tra opere note, o addirittura icone dell’ar-

te moderna, e giovani interessanti ma poco 
conosciuti. È chiaro che è anche una scom-
messa sul successo di pubblico. Ho voluto 
scegliere le opere, invece che gli artisti. Di 
Camille Henrot, per esempio, ho preferito 
mostrare nuovamente il video che le ha fatto 
conseguire il Leone d’Argento nella Biennale 
2013, Grosse Fatigue (2013), perché in tema, 
una sorta di genesi del mondo vista attraverso 
i pop-up di un computer. La mostra dovrebbe 
funzionare per loop: è un percorso circolare 
in cui si incontrano elementi simili. 

Seguendo la tua ricerca sull’interdisciplina-
rietà nell’arte, “musica, teatro, cinema, archi-
tettura e danza” saranno interconnessi “come 
parti integranti della mostra nel suo complesso”. 
L’ambizione delle avanguardie era l’opera d’arte 
totale, oggi quale può essere il valore aggiunto 
che la multidisciplinarietà può portare all’arte 
contemporanea?

La multidisciplinarietà, o meglio la sine-
stesia, l’uso contemporaneo di tutti i sensi, 
è diventato realtà grazie alla tecnologia con-
temporanea. L’arte già da decenni si muove 
in questa direzione. Ora sta alle istituzioni 

Aristide Antonas, Landscape with Crane Rooms and Keg Apartments, (Ubin Quarry in Singapore). Courtesy dell’Artista

FABIO CAVALLUCCI SUL 
CENTRO PECCI DI PRATO

Giacomo Bazzani
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LA NUOVA TATE 
MODERN

Jeppe Ugelvig

Veduta della Switch House, Tate Modern, Londra

La Tate Modern di Londra può essere conside-
rata null’altro che un successo sorprendente: 
con solo sedici anni di storia il museo attira 
più di cinque milioni di visitatori l’anno, con-
tinuando a svolgere un ruolo cruciale nel posi-
zionamento di Londra tra le capitali culturali 
del mondo. Dopo diversi anni di costruzione, la 
Bankside si estende, testimoniando una visione 
sempre più internazionale dell’arte moderna e 
contemporanea. La Switch House sovrasta il 
mix eclettico dei grattacieli postmoderni della 
South Bank e le case popolari dell’era Thatcher, 
come una conseguenza organica del corpo cen-
trale industriale e quasi distopico della Tate. Se 
il museo moderno aveva l’obiettivo di imitare 
la fabbrica, il museo postmoderno presenta se 
stesso come un’icona architettonica altamente 
“vitale”, e la Tate soddisfa entrambi gli scopi. 
Dietro alla torre piramidale c’è il duo svizzero 
di architetti Herzog & de Meuron, gli stessi 
che nel 2000 hanno progettato la conversione 
in Tate dall’originale Power Station. 

All’interno, tre dei dieci piani sono dedicati 
all’esposizione della collezione permanente del-
la Tate, mentre il resto dei livelli comprendono 
spazi riservati alle performance e agli eventi, 
uffici amministrativi, una piattaforma di os-

riconoscerlo. Non so se questo porterà 
al Gesamtkunstwerk, all’opera d’arte totale, 
certo deve condurre all’abbattimento delle 
barriere erette tra i vari settori nei secoli. 

Gli enti locali hanno investito oltre 14 mi-
lioni di euro nell’ampliamento del museo e nel 
suo ruolo di guida regionale del contemporaneo, 
un investimento importante visti i tempi ma che 
porta con sé senz’altro anche aspettative elevate. 
Nello stesso tempo, quella del pubblico è una 
grande sfida per tutte le istituzioni dedicate al 
contemporaneo che richiede anche idee nuove. 
Quale sarà il tuo pubblico e come pensi di por-
tarlo al nuovo Pecci? 

Il Centro cercherà di fare attività indi-
rizzata a vari tipi di pubblico, non solo per 
le élite di addetti ai lavori. C’è un elemento 
innovativo da sottolineare: l’apertura sarà 
dalle 11 alle 23 d’inverno e dalle 12 alle 24 
nella stagione estiva. La sera si svolgeranno 
la maggior parte delle iniziative performative 
e multimediali. È solo per inerzia che i mu-
sei aprono al mattino e chiudono alle 17 o 
alle 18, questo andava bene nell’Ottocento, 
o nella prima metà del Novecento, quando 
di fatto il museo era un giocattolo borghese. 
Ma in una società attiva come quella attuale, 
l’unico momento in cui è possibile fruire di 
iniziative culturali è la sera. Ciò non riguar-
da solo la gente che vive sul territorio, ma 
vale soprattutto per i milioni di turisti che 
in Toscana vengono per l’arte antica. Se ap-
prendono che c’è un centro d’arte aperto a 
poca distanza con buone mostre, concerti, 
performance o film potrebbero decidere di 
trascorrere la serata a Prato. 

Il panorama dell’arte italiano si dice sia poco 
incoraggiante: poca attenzione pubblica, pochi 
artisti nelle grandi mostre internazionali, anche 
se ci sono gallerie private che stanno facendo un 
buon lavoro. Come pensi che il nuovo museo Pecci 
possa contribuire a far crescere il contemporaneo 
in Italia? Quali strategie potrebbero connetterlo 
al circuito internazionale?

Sul problema della debolezza dell’arte ita-
liana, tu sai, il Pecci ha già fatto molto, dando 
voce a centinaia di addetti ai lavori lo scorso 
anno nel primo Forum dell’arte contempora-
nea italiana. Il forum ritorna quest’anno, in 
occasione della riapertura, con l’intenzione 
di proporre un documento con proposte di 
intervento molto nette. Il Pecci continuerà a 
lavorare affinché l’arte italiana possa recupera-
re lo spazio perduto nel panorama mondiale. 

Quanto all’esposizione degli artisti italiani 
cercherà di valorizzare i meritevoli, facendo 
un lavoro importante anche sui mid-career, 
ma senza nessuna concessione. 

servazione e, naturalmente, un ristorante, una 
caffetteria e un negozio. Sfruttando il recente 
riallestimento dell’edificio principale, le opere 
sono organizzate all’interno di una nuova serie 
di temi non canonici, una strategia curatoriale 
radicale che ha reso famosa la Tate negli anni 
2000. Al terzo livello, la sezione “Performer 
and Participant” copre l’arte performativa da 
ogni angolazione possibile (da Santiago Sierra a 
Suzanne Lacy a Marina Abramovic), e “Betwe-
en Object and Architecture” al secondo piano 
è perlopiù dedicata al minimalismo nel 1960. 
Evitando qualsiasi allestimento labirintico, la 
disposizione presenta semplicemente due am-
pie camere dal soffitto alto con opere distribuite 
equamente sul pavimento e sulle pareti: que-
sto offre lavori assoluti, come Untitled (Living 
Sculpture) (1966) di Marisa Merz o le ambigue 
Pink Tons (2009) di Roni Horn quel genere di 
“incontro diretto tra osservatore e oggetto” che 
era di “primaria importanza” per i minimalisti, 
come il testo letto sul muro. Ironicamente, la 
scultura in mattoni Equivalent VIII (1966) di 
Carl Andre, il cui acquisto nel 1972 ha causato 
indignazione pubblica, era stata recintata in 
modo aggressivo per ripararla da turisti curiosi 
– e al piano superiore, i pappagalli vivi nell’in-
stallazione Tropicália di Hélio Oiticica erano 
stati temporaneamente rimossi a causa di un 
numero elevato di visitatori. Forse tale conflitto 
interno rende l’istituzione ambigua e divisa tra 
il riconoscimento critico e lo status di grande 
attrazione turistica.

Il team curatoriale della Tate, per non par-
lare del nuovo direttore Frances Morris, pre-
senta un programma competitivo alle grandi 
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FRANCO BERNABÉ 
SULLA 16A 

QUADRIENNALE DI ROMA

Davide Ferri

Veduta della “VII Quadriennale” presso Il Palazzo delle Esposizioni, Roma (1955-56)

per delineare una visione dell’Italia più am-
pia possibile, che tenesse conto del sistema 
dell’arte e soprattutto delle sue componen-
ti: non solo gli artisti, ma anche i curatori 
e gli editori. L’atto iniziale è stato una call 
for project a una settantina di curatori italia-
ni, attivi nel nostro Paese ma in molti casi 
anche all’estero. Tra i progetti arrivati, circa 
trentacinque, una commissione composta 
da figure che non appartenessero soltanto al 
mondo dell’arte ne ha selezionati dieci, che 
sono quelli che configureranno la prossima 
Quadriennale.

Uno dei principali problemi della call for 
project iniziale era l’eterogeneità dei candidati 
(c’erano ad esempio, accanto a dei trentenni, 
alcuni direttori di museo), diversamente dalla 
scelta finale che – salvo qualche eccezione – sem-
bra molto compatta, dal punto di vista dell’età e 
del percorso professionale.

I curatori inseriti nella lista iniziale era-
no molto diversi tra loro, all’inizio c’è stato 
qualche comprensibile tentennamento, poi 
ha prevalso la scelta della compattezza, quel-
la cioè di concentrarci sulla generazione dei 
trenta-quarantenni, che poi è proprio quella 
che ha anche una forte esposizione a livello 
internazionale.

Perché dieci curatori per la mostra finale? 
Non sono troppi? E non è una scelta che finisce 
per andare a scapito di una visione più compatta, 
dunque più leggibile per il pubblico?

No, ed è proprio questo il punto, non 
volevamo dare una visione unica, volevamo 

narrare la complessità e dar conto della viva-
cità e molteplicità del panorama italiano, di 
una pluralità di voci. La scelta di un’edizione 
così strutturata è rischiosa ma l’alternativa, 
dal mio punto di vista, non è mai stata quella 
di selezionarne uno o due. Semmai era sce-
gliere direttamente gli artisti attraverso una 
commissione, ma abbiamo voluto riconosce-
re che oggi il lavoro del curatore è diventato 
fondamentale.

In questo modo non rischia di diventare la 
Quadriennale dei curatori, più che degli artisti?

Una critica simile, peraltro legittima, 
l’abbiamo ricevuta da Giuseppe Penone, che 
era nella commissione selezionatrice. Ma in 
mostra ci sono quasi cento artisti ed è pro-
prio la scelta allargata a dieci curatori che 
depotenzia l’assolutismo, la dittatura di un 
unico curatore per dare spazio agli artisti e a 
un dibattito che vive proprio delle riflessioni 
tra questi e i curatori. 

La provincia, il ritratto, Pasolini, Bartleby lo 
scrivano e il suo rifiuto, Tocqueville: sono alcuni 
degli spunti che verranno sviluppati dai progetti 
dei curatori selezionati. In che modo cercherete 
di costruire un racconto che attraversi le dieci 
mostre?

La possibilità di un racconto organico, se 
esiste, è innanzitutto a monte, nella selezione. 
Tra quelli che ci sono pervenuti abbiamo cer-
cato dieci progetti che, se non proprio com-
plementari, esplorassero ognuno un pezzo di 
realtà italiana, e per questa ragione potessero 
stare in dialogo tra loro. Ma non è possibile 
dare una visione unitaria del nostro paese 
perché, semplicemente, questa visione uni-
taria non esiste. 

Quali sono, dal suo punto di vista, i problemi 
dell’arte italiana, le cause della sua debolezza? E 
in che modo la Quadriennale prova a rispondere 
ad alcune di queste difficoltà? 

Credo che il problema principale sia il 
fatto che l’Italia degli ultimi venticinque anni 
non ha espresso un ambiente stimolante per 
la creatività. È come se non fossero successe, 
diversamente dal passato, dagli anni Cin-
quanta e Sessanta ad esempio, un numero di 
cose sufficienti a far scattare un meccanismo 
di alimentazione del processo creativo. Lo 
stimolo nasce dall’aggregazione, da una plu-
ralità di situazioni e persone che si muovono. 
Questa Quadriennale è dunque all’insegna di 
un unico obiettivo: la depersonalizzazione e 
la creazione di un ambiente. Anche per que-
sta ragione è nato un “fuori Quadriennale”, 
con gli spazi pubblici e privati presenti in 
città che fanno rete con la mostra principale.

istituzioni contemporanee internazionali, inter-
vallando mostre che testimoniano attenzione 
per il femminismo, gli studi post-coloniali e 
l’identità di genere, ad aree monografiche intri-
ganti, come quella dedicata a Louise Bourgeois. 
Londra ha tutto il diritto di vantare il suo nuovo 
tempio dell’arte contemporanea.

(Traduzione dall’inglese di Eleonora Milani)

Novantanove artisti in mostra e dieci curatori 
che, attraverso altrettanti progetti, raccontano 
alcuni aspetti dell’arte italiana del nostro tempo: 
com’è andata definendosi la struttura di questa 
Quadriennale?

Questa edizione nasce dalla volontà del 
Ministro Franceschini di rafforzare l’inizia-
tiva delle grandi manifestazioni pubbliche 
di supporto al sistema dell’arte italiana. Tra 
queste c’era naturalmente anche la Quadrien-
nale, con la sua storia recente abbastanza 
travagliata: molti ricorderanno che l’ultima 
edizione era saltata per mancanza di fondi. 
Così una volta trovate le risorse (che per metà 
sono private), ci siamo posti l’obiettivo di 
rilanciarla nelle modalità e nei contenuti, 
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Veduta della Fondazione Lac o Le Mon, San Cesario di Lecce (LE)
Fotografia di Giancarlo Norese

Lu Cafausu, singolare costruzione situata in un 
piccolo paese del leccese, ha innescato nel colletti-
vo composto da Emilio Fantin, Giancarlo Norese, 
Cesare Pietroiusti, Luigi Presicce, Luigi Negro, 
una serie di riflessioni che, nel 2006, hanno dato 
avvio a una ricerca artistica che oggi è ancora in 
atto e che sta vivendo sviluppi multiformi tra cui 
la “Festa dei Vivi (che riflettono sulla morte)” – 
celebrazione attiva dal 2010 – e l’istituzione di 
Fondazione Lac o Le Mon nel 2015. Giancarlo, 
Cesare, potreste raccontare come Lu Cafausu è 
stato fonte di suggestioni e come è nato il progetto? 

GN: Mentre lavoravamo al quarto libro 
di Oreste, Luigi Negro ha condiviso con noi 
la storia di Lu Cafausu, un termine che in 
dialetto salentino significa il “falso Luca” ma 
che in realtà ha poi scoperto essere un luogo 
reale, fragile e inclassificabile, a metà tra lo 
stato di abbandono e l’orgoglio protettivo 
di un monumento, situato a San Cesario di 
Lecce. 

Lu Cafausu deriva dall’inglese coffee hou-
se. È un padiglione di un giardino che non 
esiste più, di una villa che non esiste più. Era 
il luogo dell’ozio dove ci si incontrava per un 
caffè, leggere, chiacchierare. Lu Cafausu è 
stato allora il pretesto per unirci nuovamente. 
Nel 2006 ci siamo recati a San Cesario e lo ab-
biamo ripulito. Io ho preparato il caffè. Cesa-
re con il caffè ha realizzato dei disegni, Fantin 

ha stirato degli stracci mentre le persone in-
torno ci osservavano. Questo è stato l’inizio. 

Che cosa rappresenta per voi un luogo del 
genere, al confine tra reale e immaginario?

CP: Lu Cafausu è un luogo dalle caratte-
ristiche molto strane, a metà tra l’eccezionale 
e l’insignificante. Ci è sembrato una metafo-
ra della nostra stessa condizione. Abbiamo 
tentato di capire cosa fosse, quale fosse la 
sua storia, cercando di ricavarne delle infor-
mazioni. Presto però ci siamo resi conto di 
essere stati noi a costruire una narrazione 
attorno a questo luogo. Abbiamo allora av-
viato esperimenti di scrittura collettiva che 
continuano ancora adesso, costruendo delle 
storie in parte vere, in parte di fantasia. Il 
residuo di un’architettura scomparsa è di-
ventato il centro di una costruzione di tanti 
immaginari che hanno forse a che fare con 
la storia reale del luogo. 

Nel 2015 avete poi aperto Fondazione Lac 
o Le Mon, un antico casale che ospita workshop, 
laboratori, attività comunitarie. Come mai que-
sto nome? 

CP: Sugli atti il terreno del casale è deno-
minato “Fondo Lacrima o Le Moniche”. La 
lacrima non è il pianto ma il vino, e le moni-
che non sono le monache bensì le lumache, 

che in zona sono dette monicelle. Non pena 
e clausura come potrebbe sembrare ma vino 
e lumache, da bere e da mangiare. È un nome 
ambiguo, un po’ come Lu Cafausu.

Da dove proviene la necessità di trovare una 
sede fissa? Che tipo di attività si svolgono all’in-
terno della Fondazione?

CP: Da una parte c’è la volontà di recu-
perare una dimensione comunitaria, decli-
nandola verso una formazione al confine tra 
diverse discipline – anche detta transdiscipli-
nare o interdisciplinare – ancora assente in 
Italia. Diversamente dai luoghi canonici di 
istruzione, qui si mette al centro lo spazio 
fisico – l’edificio, il giardino, il parco – e le 
esperienze vissute all’interno che fanno parte 
della quotidianità, dalla dimensione del cibo, 
al sonno, al divertimento. 

Dall’altra, ci ha spinto l’amore verso que-
sto luogo. Si tratta di una realtà molto interes-
sante che però è ad alta, altissima marginalità. 
A serio rischio di scomparsa e abbandono. 

GN: Il fatto di avere un luogo fisico per 
la prima volta non è iniziato con leggerezza. 
Lu Cafausu è anche la metafora di qualcosa 
rivolto a metà tra il futuro e una dimensione 
arcaica. È una necessità andare oltre le open 
call, i bandi e tutto questo tipo di ridondanza 
comunicativa, per prediligere un incontro 

CESARE PIETROIUSTI E 
GIANCARLO NORESE 

SU FONDAZIONE
LAC O LE MON

Giulia Gregnanin

Altri tempi, altri miti. Il titolo, tratto da Un 
week end postmoderno di Pier Vittorio Ton-
delli, è interessante anche perché, per certi versi, 
contraddittorio: viene da un libro che descrive un 
decennio – gli anni Ottanta – ormai lontano e 
una forma di postmodernità che dovremmo esserci 
lasciati alle spalle…

La scelta del titolo, frutto di una riflessione 
comune, mi ha stupito, pensavo che avrebbe 
espresso, vista l’età dei curatori, l’idea di un 
antagonismo molto più radicale…

Invece Tondelli è una scelta molto italiana, 
il libro parla di una contestazione garbata e 
molto sofferta psicologicamente, con la pro-
vincia in primo piano. E rappresenta bene il 
tipo di esperienza che stiamo facendo, con il 
racconto di spezzoni di vita italiana, conte-
statario ma in modo delicato, non aggressivo.
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STEPHEN NELSON
SUL MACC DI 

COGLIANDRINO (PZ)

Alex Estorick

Veduta del MACC – Museo d’Arte Contemporanea di Cogliandrino (PZ)

avrà ottenuto un viaggio gratis verso un posto 
sconosciuto e mitizzato d’Italia. 

In base alla tua esperienza, trovi delle diffe-
renze tra il sistema dell’arte del Sud e quello del 
Nord Italia? O è forse più una questione di centro 
e periferia? Mi chiedo se la scelta di una fermata 
dell’autobus sia in un qual modo correlata.

Con il sistema dell’arte non ho molti con-
tatti qui, francamente il binomio mi fa accappo-
nare la pelle ma, come tutta l’industria italiana, 
il Nord sembra controllare il denaro, mentre 
il Mezzogiorno risulta trascurato o feticizzato. 
Prova a prendere un treno da Nord a Sud e sarai 
già in grado di sentire l’economia polverizzar-
si; un po’come la fermata di un autobus, dove 
le vetture non si fermano più. Nonostante ciò 
penso che le cose più interessanti stiano acca-
dendo al Sud, ad esempio Matera sarà Capitale 
Europea della Cultura nel 2019. Recentemente 
ho esposto una serie di acquerelli alla galleria 
Francesco Pantaleone a Palermo, uno spazio 
molto stimolante.

La storia della Basilicata in quanto cellula 
della Magna Grecia è molto importante, Ora-
zio è nato a Venosa; il primo insediamento 
Normanno era a Melfi, luogo da dove si sono 
stabiliti per governare il Sud Italia. Gli artisti 
invitati potrebbero utilizzare questa storia. La 
Lucania (il suo vecchio nome) è diventata fa-
mosa dopo la guerra come luogo di esilio per 
Carlo Levi. Questo probabilmente è indice del 
fatto che è stato un intellettuale colto del Nord, 
precisamente di Torino, a scrivere e trasporre 

la povertà abietta e la “vergogna nazionale” 
delle case-grotte a Matera. Quindi, per uno stra-
no capriccio della storia questa terra è passata 
dall’essere un luogo di origine a uno di esilio, 
uno stato straniero. Spesso non si sente nem-
meno un pezzo d’Italia; il dialetto viene parlato 
più dell’italiano, anche per questa ragione ci si 
sente tagliati fuori dal concetto di Bella Italia; 
ci si trova in una dimensione più rudimentale 
che fantastica.

C’è un installazione di Anish Kapoor nel 
Parco Nazionale del Pollino. L’ultima cosa che 
mi aspettavo di vedere qui era proprio Anish 
Kapoor. Non so se questo costituisca una sorta 
di egemonia culturale ma sembra una scelta 
davvero strana per un luogo, diametralmente 
opposta da ciò che sto cercando di realizzare. 
In Italia diversi progetti sembrano essere messi 
a punto senza considerare il pubblico o gli abi-
tanti locali. Faccio soltanto parte di un sistema 
che esiste qui in una certa modalità e questo 
vuole essere il mio contributo.

Quando parli della vita nel Sud Italia la fai 
quasi sembrare come un’economia che poggia an-
cora sul baratto.

Il vicinato qui porta cibo e gentilezza, 
francamente non ho idea se si rendano conto 
o meno di questo. Qui vige ancora un modello 
di vita basato principalmente sulla sussistenza. 
Il cibo è auto-prodotto, allevato in casa, macel-
lato, fatto in casa insomma. È uno stile di vita 
di convenienza che esiste da sempre. Non ho 
nulla da offrire rispetto a tutto ciò che ricevo 

tra corpi e una dimensione più analogica. 
Cerchiamo di creare una condizione ottimale 
per facilitare una conoscenza reciproca calma 
e profonda, ad alta qualità relazionale.

In che cosa consiste la “Festa dei Vivi (che 
riflettono sulla morte)”, la cerimonia con caden-
za annuale che avete istituito dal 2010 e che si 
svolge ogni 2 novembre, nella giornata che da 
tradizione è dedicata alla commemorazione dei 
defunti?

CP: È come se avessimo reinventato una 
festa nazionale. Si tratta di una riflessione 
sulla morte come trasformazione, soglia, mi-
stero, ma anche come necessario orizzonte di 
senso. Per noi il 2 novembre rimane come un 
appuntamento fisso. L’anno scorso in quella 
data abbiamo costituito la fondazione, sca-
vando simbolicamente e materialmente alle 
fondamenta della Casa Cafausica e facendo 
riemergere così una cantina scomparsa. Su 
una parete era impresso un pentagramma 
musicale che poi è stato spunto per l’orche-
strazione di una piccola melodia da parte di 
Luca Tarantino. 

Stephen, potresti introdurre il MACC - Museo 
d’Arte Contemporanea di Cogliandrino? 

Il MACC è uno spazio no-profit dedica-
to all’arte vicino Cogliandrino, ai piedi del 
Parco Naturale del Pollino. Ho trasformato 
una pensilina degli autobus che spesso ha af-
fissi necrologi in un luogo per pubblicizzare 
l’arte. Mettendo da parte fini personali, ho 
pensato potesse essere l’occasione per portare 
in Basilicata gli artisti che ammiro, che non 
sono mai stati qui e che avrebbero potuto go-
dere dell’esperienza che si propone di offrire 
il luogo. Gli inglesi, in particolare, hanno 
un’idea piuttosto bucolica di protezione delle 
aree naturali che ho voluto mettere alla pro-
va: ho allora invitato due artisti provenienti 
dal Regno Unito mostrandogli un’Italia che 
probabilmente mai si sarebbero aspettati. Per 
l’avvio di nuove collaborazioni innanzitutto 
mostro le immagini della pensilina. Se poi 
l’artista manifesta intesse per lo spazio, invio 
un biglietto aereo: un volo per una fermata 
dell’autobus. Non ci sono parametri predefi-
niti. Se l’artista crede di non poter produrre 
il lavoro in risposta alla mia chiamata bene, 
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nei confronti dello stato uscente trascorsi due 
anni dalla dichiarazione di recesso.

La discussione sugli effetti della Brexit 
si è estesa inevitabilmente anche al mercato 
dell’arte e vari esperti si sono pronunciati al 
riguardo. Londra è una delle principali piazze 
di questo mercato – riuscirà a mantenere i suoi 
altissimi livelli e volumi o subirà la concorren-
za di Parigi, che potrebbe cercare di riaffermare 
il ruolo che aveva fino allo scoppio della Sec-
onda Guerra Mondiale? La turbolenza finan-
ziaria creata dall’esito del referendum porterà 
a uno stato di incertezza tale da contrarre il 
mercato dell’arte?

Da un punto di vista giuridico, inevitabil-
mente, diverse cose cambieranno. Ma come 
questi cambiamenti avranno effetto su Londra 
resta per ora un interrogativo. Ad esempio, 
quale sarà lo status di coloro che, provenendo 
da vari angoli d’Europa, Italia compresa, hanno 
stabilito il proprio studio d’artista o galleria 
d’arte in Gran Bretagna? Non solo in termini 
di permesso di soggiorno ma anche della pos-
sibilità di svolgere un’attività professionale o 
commerciale. Da ora in poi, una scelta che fino 
a ieri sembrava appetibile – stabilirsi a Londra 
– sarà sicuramente più difficile da prendere 
in considerazione in assenza della libera cir-
colazione e stabilimento dei cittadini degli stati 
comunitari all’interno degli stessi.

Ulteriormente, verranno meno i fondi co-
munitari alla cultura e tale mancanza potrebbe 
non essere colmata dalle risorse britanniche, 
con l’effetto a breve e medio termine di minori 
investimenti e minore respiro delle istituzioni 
museali e non. Per quanto riguarda gli artisti, 
nessun particolare problema per le blue chip, 
ma i giovani di varia provenienza europea 
che hanno iniziato da poco a collaborare con 
gallerie britanniche potrebbero trovare meno 
attenzione e disponibilità di un tempo. Cam-
bieranno anche i confini doganali: all’interno 
dell’Unione Europea i beni circolano libera-
mente, ma per raggiungere la Gran Bretagna 
dovranno passare la dogana, come ora accade 
con la Svizzera. Il trasferimento delle opere 
d’arte sarà dunque diversamente disciplinato 
e controllato. Diversi artisti o collezionisti 
potrebbero decidere di non muovere le opere 
all’esterno dei confini dell’Unione, escludendo 
così Londra a vantaggio di piazze quali Parigi.

Nessun particolare problema dovrebbero 
avere le grandi case d’asta internazionali che 
hanno sede a Londra, già abituate a lavorare 
su scala internazionale, con differenti valute 
e regolamentazioni. (Del resto, anche le aste 
londinesi di fine giugno hanno retto, pur non 
superando tendenzialmente le quotazioni mas-
sime pre-asta). I compratori dalle Americhe e 
dall’Oriente resteranno abbastanza indifferenti 

alla modifica della frontiera comunitaria e per 
questi Londra rimarrà in ogni caso una piazza 
importante per le aste. Se l’offerta di alcune 
opere “comunitarie” forse diminuirà – a van-
taggio di piazze come Milano che potrebbe 
aumentare i lotti all’asta, o Parigi che potrebbe 
registrare addirittura significativi incrementi –, 
i colossi della vendita sapranno sicuramente 
sviluppare nuove strategie. 

Il mercato dell’arte nel Regno Unito ha 
un valore estremamente elevato ed è possibile 
pensare all’attuazione di mosse strategiche da 
parte degli inglesi per mantenere i livelli at-
tuali o addirittura per renderlo più attraente 
e interessante. Pensiamo alla gestione com-
petitiva dell’IVA applicabile o alla possibile ri-
duzione o eliminazione dell’istituto del diritto 
di seguito. Quest’ultimo, infatti, non rientra 
culturalmente nelle corde dei britannici e, con 
qualche dispiacere degli artisti, potrebbe essere 
eliminato per “compensare” i disagi causati 
dalla Brexit alle gallerie e agli altri operatori 
professionali e incentivare la loro permanenza 
sulla piazza.

L’esito del referendum rappresenta in ogni 
caso un fatto storico e, anche nello scenario 
più ottimista, data l’importanza di Londra 
nell’economia mondiale, turbolenze e infi-
ammazioni finanziarie saranno inevitabili. 
Quando la finanza è in subbuglio anche il 
mercato dell’arte ne risente e modifica i suoi 
assetti. Forse si consoliderà l’atteggiamento 
di tanti compratori che, in questa fase di tem-
pesta finanziaria, si arroccano sui grandi artisti 
storicizzati – questi aumenteranno probabil-
mente le loro quotazioni. Per qualche tempo 
ci sarà forse meno denaro da investire in arte 
e si preferirà dunque comprare blue chip, desti-
nando semmai gli spiccioli a qualche giovane 
interessante. Lo stato di incertezza inevitabil-
mente intaccherà quella fascia di artisti con 
quotazioni medie che potrebbero anche non 
confermare in futuro la propria “posizione”, 
e che pur avendo quotazioni d’interesse non 
danno ancora sicurezza agli investitori. A mag-
gior ragione questo fenomeno potrà manifes-
tarsi nel mercato interno britannico. 

L’ago della bussola del mercato dell’arte sta 
sicuramente oscillando tra le prossime misure 
britanniche per difendere o, addirittura, per 
rendere più appetibile la piazza di Londra e 
l’azione dei governi di singoli paesi dell’Europa 
continentale che potrebbero pensare di attrarre 
una parte di quel mercato miliardario. Proba-
bilmente Londra rimarrà ancora un faro nel 
sistema dell’arte per diversi anni, mentre Parigi 
inizierà a risorgere.

Dopo il risultato del referendum britannico, 
ci si è interrogati sugli effetti che avrà l’uscita 
del Regno Unito dall’Europa comunitaria. 
Salvo colpi di scena, ai sensi dell’articolo 50 
del Trattato di Lisbona, il Regno Unito dovrà 
notificare al Consiglio europeo la sua intenzi-
one di uscire dall’Unione Europea e avviare 
le trattative per sottoscrivere un accordo di 
recesso. Le istituzioni comunitarie e i princi-
pali paesi membri hanno chiesto a gran voce 
che i britannici procedano immediatamente 
con la dichiarazione e che il conseguente ac-
cordo venga stipulato il prima possibile, per 
evitare ulteriori effetti negativi dovuti a uno 
stato di incertezza. Nel caso in cui non vi siano 
intese per sottoscrivere un comune accordo, 
il Trattato cesserà in ogni caso di avere effetti 

BREXIT E MERCATO 
DELL’ARTE

Andrea Pizzi

dai miei amici. Credo che il museo sia il 
mio modo di dire grazie. Contribuisco attra-
verso l’arte. L’arte è lì a disposizione, come a 
significare la mia piccola offerta verso la comu-
nità. La gente può passare davanti al museo con 
le loro auto e i loro trattori e non notarlo mai, 
oppure può spingerli a fermarsi. Non posso 
controllare il livello di curiosità delle persone, 
uffro unicamente un’opportunità da cogliere. 
Anche se il MACC presenta una A in maiusco-
lo, personalmente non considero l’arte con la 
A maiuscola. 

Sei mai stato sorpreso dai diversi modi in cui i 
tuoi artisti hanno risposto allo spazio?

Finora sono stati invitati solo due artisti: 
David Austen e Nicky Hirst. Sento che entram-
bi possiedono lo spirito che cercavo quando ho 
fondato il MACC: un senso di leggerezza, di 
assurdo, di attesa, tutte cose che si trovano ai 
margini. È piuttosto metafisico. Entrambi han-
no citato Beckett in relazione al tema dell’attesa 
e il tema della morte ricorre. Sono molto inte-
ressato a come un pubblico locale e più ampio 
risponda al progetto. Il museo è lì, ogni giorno, 
aperto 24 ore, è parte del dialogo locale (o al-
meno spero), è su Instagram, Tumblr, e ha le 
sue borse di tela; abbiamo prodotto le etichette 
per le bottiglie di vino del nostro amico Pino ...

Il primo ottobre 2016 il MACC inaugura la 
mostra di Nicky Hirst, a cura di Stephen Nelson.

(Traduzione dall’inglese di Eleonora Milani)
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