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Ingresso Scale

Adrian Paci, Inside the Circle, 2011-12

L’arte contemporanea entra nel Museo di Storia Naturale con due immagini alquanto pertinenti. Da un suo video, Paci estrapola il particolare che mostra il passo a due fra un cavallo e la sua istruttrice, quest’ultima ripresa nuda per sottolineare il connubio, positivo e possibile fra natura e cultura, fra ritmo vitale e ritmo appreso, fra vitalità animale e raziocinio umano.

Francesco Gennari, Vetro, 2007

Gennari fotografandolo attraverso una lastra di vetro ci mostra un cipresso, albero frequente nel paesaggio italiano così come nella nostra pittura, la cui punta si piega costretta dal soffitto della stanza in cui è relegato. Questo piegarsi richiama la posizione del volto di Cristo in croce, vero topos della tradizione pittorica occidentale, e parte integrante, perciò, della nostra identità.

Sala BOO

Marzia Migliora, La morte tornò a letto…, 2007

Nella sala del Museo che ospita il grande scheletro di dinosauro, la ricostruzione in ceramica di due scheletri umani abbracciati, come un attestato di amore che supera la morte stessa. L’artista ha ricostruito due scheletri ritrovati in quella posizione durante gli scavi nella necropoli di  un sito preistorico presso Mantova. L’ha fatto usando la ceramica, un materiale che nella sua fragilità si fa metafora della vista stessa. 

Sala BO1

Francesco Gennari, Avendo se stessi come unico punto di riferimento, 2004

Una lumaca si trova capovolta, col guscio a cui è legata immerso in un piccola quantità di panna montata. Così l’animale può solo ruotare intorno a se stesso: in questa bizzarra immagine naturale Gennari vede raffigurato il Demiurgo, trasfigurazione della figura dell’artista,  il Motore Primo e immobile da cui discende ogni movimento e perciò ogni creazione.

Sala BO2

Francesco Gennari, Microcosmo, 2001; Mausoleo per un verme, 2004

Dentro un grumo di terra che già contiene i microorganismi esistenti in natura, Gennari ha a suo tempo inserito un verme e un ragno, lasciando poi che la loro esistenza si compisse autonomamente. Ha poi dipinto la zolla con pittura dorata come a impreziosire la sua opera, che emblematizza così l’atto creativo legandolo all’organico. Un verme è stato invece inserito in una struttura di legno ricoperta di meringhe e zucchero che diventa cosi la sua tomba. L’opera è qui presentata in fotografia, quella reale invece vive un suo processo nello studio dell’artista, dove sta tutt’ora, diventando ogni notte cibo per gli scarafaggi, in uno stravagante ma  efficace cortocircuito fra morte e vita.

Sala BO3

Vanessa Beecroft, White Madonna with Twins, 2006

La Madonna vestita di bianco in questa sontuosa fotografia a colori è l’artista stessa che rivive qui simbolicamente un’esperienza personale, l’adozione di due bimbi africani. L’immagine però vuole assumere un significato emblematico, quello della forza generatrice della maternità, che trascende anche le distinzioni in razze. Collocata in questo Museo questa figura materna accentua poi il riferimento all’Africa come terra dell’origine della specie umana, mentre la sua simmetrica compostezza formale rimanda alla pittura classica.

Sala BO4

Roberto Cuoghi, Senza titolo (Mappamondo verde), 2003

La mappa del mondo da sempre concretizza l’idea stessa di conquista dello spazio umano vitale attraverso la sua conoscenza scientifica, in un certo senso il suo controllo.  La mappa di Cuoghi però non veicola questa pacificante idea ma il suo opposto, il sospetto cioè che qualunque mappatura, qualunque  misura, sia insufficiente alla piena conoscenza del reale. Ecco allora diverse mappe sovrapposte e i profili dei continenti che non coincidono, come a causa di errori interpretativi. Il risultato è una carta geografica che sembra liquefarsi, contravvenendo al suo ruolo didattico.

Gianni Caravaggio, Bandiera naturalizzata (Sindelfinger), 2000

La bandiera di Caravaggio non è simbolo di una comunità di appartenenza, ma di una individualità che vuole legarsi ad un luogo specifico, e che crea per questo un suo personale stendardo. Sindelfingen è la cittadina tedesca dove l’artista ha trascorso la prima giovinezza, e i diversi strati di stoffa che compongono la bandiera sono intagliati in modo da delineare l’orizzonte di del luogo, colto da più punti di vista. Anche i colori della bandiera, che nella fotografia vediamo garrire all’aria, imitano quelli di quel particolare paesaggio. 

Paola Pivi, Do you know why Italy is shake like a boot?..., 2001; Collana, 1995

A partire da una battuta triviale sull’Italia, Paola Pivi propone un’opera che ironizza sulle identità campanilistiche e sugli stereotipi turistici legati al nostro paese. Sopra un normale stivale femminile, l’artista ha collocato una serie di distintivi metallici recanti le immagini dei maggiori monumenti italiani, uno per città, e li ha posizionati approssimativamente nella zona corrispondente sullo “stivale”: in alto a sinistra (Torino), a destra (Venezia), e così via  al centro, sul tacco, sulla punta. Una sporta di battuta di spirito visiva, che viene paradossalmente posta su un piedestallo. Collana, invece, opera giovanile in plastica smaltata, viene collocata in vetrina mimetizzandosi in reperto etnografico.

Rosa Barba, Color Clocks:Vertical Leans Occasionally Consistently away from Viewpoints, 2012

Rosa Barba chiama “sculture filmiche” le sue opere, perché le realizza adottando materiali per il  cinema come proiettori o pellicole. Nel suo lavoro ci sono immagini filmiche, ma per lo più queste vengono sostituite dalle parole, che veicolano nella loro apertura semantica significati allusivi, obliqui. Nel ciclo cui appartiene l’opera in mostra, la pellicola reca visibilmente una sola parola, “Low”, con tutta la famiglia di significati attribuibile. La scultura ci appare come uno strano strumento di misurazione o documentazione scientifica che però contiene solo una pellicola che ruota infinitamente sugli stessi perni e ribadisce quello sfuggente concetto.

Luca Trevisani, 1+1=1=3, 2008

L’opera di Trevisani parte sempre da forme trovate, e spesso da forme naturali, dalle morfologie desunte dal mondo animale o vegetale. L’opera stessa in un certo senso si confronta col processo che in natura  ha portato a quella determinata conformazione, attraverso processualità pertinenti ai materiali di produzione industriale che sono la scelta caratteristica dell’artista. Si innesta insomma un confronto fra natura e artificio, dove comune denominatore è l’idea di un’opera come momento emergente in un divenire formale. La scultura esposta nasce dall’accostamento del carapace di due tartarughe che l’artista ha fuso in un materiale plastico lasciando leggibile la loro morfologia autonoma. Accanto, la forma in gesso ottenuta nel tentativo di creare una sfera col semplice atto di unire le mani per conformare la materia.

Sala BO5

Sabrina Mezzaqui, Case gialle, 2002

Un video ci restituisce sull’immagine di fili elettrici su cui si posano numerosi uccelli, a prima vista sembra una figura astratta,come un pentagramma costellato di note mobili. Ad uno sguardo prolungato scopriamo che si tratta di un’immagine realistica e perfettamente naturale, che solo lo sguardo fisso e meccanico della camera trasforma in un modulo visivo.

Sala BO6

Maurizio Cattelan, Love saves life (I musicanti di Brema), 1995

Di solito provocatoria e/o ermetica, l’opera di Cattelan in questo caso è giocosa e letterale: come si evince dal titolo, essa ci presenta i protagonisti della favola dei Musicanti di Brema, colti qui nell’atto in cui, uno sul dorso dell’altro e ciascuno emettendo il proprio verso, l’asino, il cane, il gatto e il gallo riescono a spaventare i briganti che hanno occupato la casa dove gli animali si erano rifugiati per sfuggire ad un brutto destino. Posta nella sala della Collezione De Reali, assiepata di animali impagliati uccisi per il divertimento degli umani, gli animali tassidermizzati di Cattelan raffigurano quasi un atto di rivolta.

Sala BO6

Paola Pivi, One cup  of capuccino then I go, 2007

Artista multiforme, ma attirata dagli animali che riprende spesso nelle sue foto, questo caso Pivi ci mostra un’immagine di sapore surrealista, fatta del connubio di elementi incongrui. In uno scenario palesemente artificiale, una stanza col pavimento in parquet parzialmente ricoperto di sabbia ospita  un gran numero di finte tazze di cappuccino, oggetti dichiaratamente finti, fra i quali si aggira però un elemento vero, ma totalmente avulso da quel contesto quasi teatrale, un leopardo. La composizione sembra ironizzare sui valori formali, e sull’accordo cromatico fra le tazze di cappuccino e il manto maculato dell’animale.

Scale uscita
Mario Airò, Liru, 1994

Un foglio di plexiglas sta posto a terra, sopra un serpente in gomma. Mario Airò, ispirato dalla lettura de La via dei canti di Bruce Chatwin, ha serigrafato sul foglio trasparente la carta topografica di un territorio montuoso che resta anonimo. Vediamo solo le linee sinuose e assiepate che definiscono i rilievi di quel luogo, e che richiamano formalmente la sinuosità del serpente che si muove con moto spiraliforme. Per gli Aborigeni australiani studiati da Chatwin, gli animali sono i progenitori degli umani e possiedono la facoltà di orientarsi nel deserto.

Sala BO8

Roberto Cuoghi, Senza titolo, 2009

In una vetrina della “Camera delle meraviglie” spicca ora uno strano ritratto: un personaggio maschile è ripreso seduto con le braccia incrociate su un ginocchio. La stranezza non sta nella posizione, ma nell’aspetto di questo individuo che resta senza nome: ha un occhio socchiuso perché ha subito un colpo violento, alcune macchie scure coprono la parte superiore destra del volto, mentre una torta con tanto di vassoio gli viene lanciate proprio nel momento in cui viene fotografato, colpendolo però sulla nuca. Si tratta insomma di un “antiritratto”, trattamento che Cuoghi ha riservato a una serie di protagonisti del sistema dell’arte italiano, per rovesciare nel suo opposto auto-derisorio il tema aulico del ritratto pittorico.

Maurizio Cattelan, Senza titolo, 2009

Una mano di gomma priva di tutte le dita tranne uno, sulle prime può sembrare la copia di un reperto anatomico realizzato per lo studio di particolari malformazioni, ma se ci rendiamo conto che il dito superstite è il  medio e che l’autore è Cattelan ci rendiamo conto che siamo davanti a una delle sue provocazioni. Quella mano con un unico dito teso infatti non può che richiamare il noto gesto oltraggioso che si fa con il linguaggio dei gesti più diffuso e volgare…Come sempre nelle opere dell’artista c’è però qualcosa d’altro che rende la provocazione più sottile, meno gratuita: Cattelan ha dichiarato infatti che l’oltraggio è rivolto al saluto nazista, simbolo di un’ideologia pericolosamente ancora in circolazione, e che merita senz’altro quel trattamento.

Sala BO9

Nico Vascellari, Nido, 2009

Nelle due opere chiamate Nido, Vascellari ha messo confronto due modi diversi di rapporto con la materia, quella costruttivo-funzionale e quella analitico-teorica, con una differenza: in questo caso la prima modalità appartiene agli animali e la seconda agli umani. L’artista ha infatti operato su una serie di nidi di uccelli, letteralmente smontandoli pezzo per pezzo, un filo d’erba secca o un rametto dopo l’altro, usando per questa delicata e attentissima operazione un bisturi. La “costruzione” animale è stata cosi “decostrutita”, in un certo senso studiata nei suoi particolari. Poi, sopra grandi tavole bianche l’artista ha ri-organizzato i materiali ottenuti secondo un ordine diverso, quello tassonomico, tipicamente umano, che si risolve nel classificare gli elementi per affinità formale. Ecco dunque tutti quei piccoli, a volte minuscoli e quasi immateriali frammenti naturali accostati l’uno all’altro a creare una sorta di struttura grafica astratta, in una inedita convivenza fra il sapere degli uccelli e quello degli essere umani. 

Sala BO9

Sabrina Mezzaqui, Mettere a dimora un vocabolario della lingua italiana… , 2008

Partendo da un vocabolario illustrato (lo Zingarelli) aperto sul lemma pianta-piantare l’artista crea una installazione dove dal libro e dalle parole correlate sorge una serie di illustrazioni esplicative che occupano liberamente lo spazio. A porre un limite alla proliferazione di immagini di fiori e piante tratte dal vocabolario, stampate in bianco e nero e sapientemente intagliate, ci sono solo i limiti fisici del luogo e delle strutture espositive. Lo Zingarelli è uno strumento didattico di scolastica memoria, e l’opera consiste in parte nella verifica del suo valore conoscitivo rispetto alla natura che descrive. Per l’artista però il titolo dell’opera diventa la metafora di un modo più consapevole e responsabile di rapporto con quell’oggetto, teso alla sua protezione e conservazione.

Sala B11

Luca Trevisani, Partirei dall’acqua, 2006

Una piccolissima clessidra in vetro contenente sabbia rosa viene inclusa in una sfera di resina trasparente e collocata in posizione orizzontale. La non-verticalità impedisce all’oggetto di svolgere la sua funzione, quella di misurare il tempo con lo scorrere della sabbia da sopra a sotto e così via. Il tempo misurabile non esiste più, esiste se mai un tempo continuo, un flusso di eventi non scandibili in minuti e ore: la sfera di resina sottolinea nel suo volume questa assenza di scansioni temporali. Nella sua trasparenza inoltre essa richiama l’acqua, elemento naturale che è flusso e continuità per antonomasia, e che nell’idea dell’artista diventa metafora di un concetto diverso di temporalità, legandosi anche all’idea di vita primordiale.

Sala B14

Marzia Migliora, Senza titolo, 2007

Insieme agli animali variamente rappresentati nelle sale del Museo, spiccano le due formiche alate di Marzia Migliora, luminose perché realizzate in tubo al neon bianco e rosso. Molto schematizzate, le due immagini non fatte per essere studiate da un entomologo; esse valgono come le figure di individui cooperanti in comunità solidali e industriose, quelle degli insetti “sociali” molto spesso, nella nostra cultura, additate a modello anche per le nostre società.

Sala B 16

Francesco Vezzoli, Flower Arrangement (Homage to Bruce Nauman), 2004

Anche un semplice, per quanto sontuoso, mazzo di rose rosse in un cestino di vimini diventa per Vezzoli occasione per una citazione, dove la cultura “alta” dell’avanguardia artistica viene confrontata con quella “bassa” delle composizioni floreali. Le rose vengono poste su un piedistallo accanto ad una sequenza di sette fotografie che mostrano un analogo mazzo che via via appassisce. La disposizione degli elementi richiama la performance Flour Arrangement che Bruce Nauman realizzò nel 1967 documentandola con sette fotografie riproducenti cumuli di farina. Giocando con l’assonanza fra “flour” e “flower”, Vezzoli realizza questo omaggio al grande artista americano con ironia ma anche col suo consueto “esprit de finesse”.

Galleria dei Cetacei

Paola Pivi, Senza titolo (Zebre), 2003

Due zebre nella Galleria dei Cetacei sono una voluta incongruenza, nonché confronto fra due modi di rappresentare gli animali, quello razionale degli scienziati e quello poetico degli artisti. Nell’immagine di Paola Pivi poi a essere irrazionale è per prima cosa il paesaggio, montagnoso e innevato. Non si tratta di un fotomontaggio, le zebre sono state realmente trasportate allo specifico scopo di scattare questa fotografia. Come sempre, l’opera di Pivi è l’individuazione di un limite e la volontà di superarlo, in questo caso l’intento un po’ paradossale di creare un reale ed effettivo “dètournement” spaziale e logico.

Esterno

Lara Favaretto, Punching, 2011

Un parallelepipedo in cemento che può sembrare la base per una scultura, e che invece di sorreggere qualcosa reca in sé una forma in negativo, un vuoto. Si può dire che la consistenza pesante del blocco è posta in tensione con l’incavo sulla sua sommità, in quanto quest’ultimo è generato da un pressione del corpo. L’artista ha immerso un braccio dentro il cemento fresco, creando un solco profondo a sufficienza per evocare l’energia dell’atto, ma in un tempo breve, sufficiente a compiere questo confronto. La forma definitiva che la scultura assume è determinata dalle proprietà della materia e dal suo autonomo tempo di “messa in forma”, non ci sono altre istanze “soggettive” da parte dell’artista.

