ASSADOUR

Tutta I’enorme congerie di forme che questi getta sul piano, dalla piramide alla poupée, dal /1 Eq m m

quarto di cerchio all’omino meccanico, trova collocazione fatale in un rigorosissimo sistema di L W

coordinate matematiche, che giustifica, del resto, la sua antica ammirazione per Luca Pacioli. e e antandres | Wolitemo | Montemarto ALIANO

Questa ordinata magia trae il massimo nell’incisione, di cui Assadour sembra conoscere tutti i Palazzo De Leo

segreti e le potenzialita se, come fa, riesce a utilizzare 1’acquaforte diremmo ‘a contrario’, 26 agosto - 19 dicembre 2019
sottoponendola a una disciplina che non le appartiene, traendone implicazioni geometriche ALIANO

inusitate. La liberta del segno di cui I’acquaforte ¢ vessillo a partire dalle sue origini cinquecen- Palazzo De Leo Pericle Fazzini

tesche viene da lui sottoposta a una lambiccata scrutinatura di valori, a un sofisticato sistema di 26 agosto - 19 dicembre 2019

‘depotenziamento’ in funzione della ricerca di terre nuove [...] Pericle Fazzini Oper™ 880 al 1985
Diversamente da Kandinsky, che rifiuta a priori il principio volumetrico, Assadour, piu che Opere dal 1930 al 1985

toccato dal surrealismo (all’inizio degli anni settanta entro nel circuito di Philippe Soupault), ha

. - ) . Ore 10.30-12.30 17.30-19.30
il gusto, frequente, di ‘manovrare’ le ombre sulle forme, figurative e no, del suo repertorio, con e

una determinazione a ‘rendere pieno’ quasi da neofita: come se scoprisse nel mentre la legge " CASTRONUOVO SANT’ANDREA
sottostante; come se, novello Roger de Piles, dovesse ingegnarsi a dimostrare il chiaroscuro per MIG. Museo Internazionale della Grafica
un vocabolario dell’arte del disegno. Questo abc illuminotecnico ¢ tanto piu radicale e seducente CASTRONUOVO SANT°’ANDREA 27 agosto - 19 dicembre 2019
quando si tratta di oggetti di taglio dal piccolo al minuscolo, sui quali lo scavo, secondo gli MIG. Museo Internazionale della Grafica

aggettivi di Carlo Belli, ¢ «caparbio» ed «estenuante»: «Assadour arriva a disegnare la sabbia, 27 agosto - 19 dicembre 2019 Toti Scialoja
eq ¢ come se 1’occhio ri.scoprisse l’upiverso». Altrettanto spesso egli d.E‘l cqnsistenzg alle forme Toti Scialoja B 1045011997
piane attraverso 1’espediente metafisico dell’ombra portata o, per meglio dire, sbattimento. [...] Opere dal 1945 al 1997 P AT AT

«Rifugiato in sé e come assente da s¢; immobile, perduto in un lucido sonno, il poeta vede salire
dal fondo dell’essere certe bolle iridate, dove talora si riflettono le grigie cose che vegetano
silenziosamente intorno a lui»: cosi Marcel Raymond ha definito la ‘posizione’ di Soupault,

Ore 17.00-20.00

parole che valgono anche per Assadour, compreso il grigio ferrigno. * MOLITERNO
MOLITERNO Biblioteca Comunale G. Racioppi
Biblioteca Comunale G. Racioppi 28 agosto - 19 dicembre 2019
Federico De Melis 28 agosto - 19 dicembre 2019

. Henri Goetz
Henri Goetz

Opere dal 1947 al 1950
Ore 10.00-13.00  16.00-20.00

Operedal 1947 al 1950

*

Assadour Bezdikian (Beirut, 1943), meglio conosciuto con il suo primo nome, lascio il Libano all'eta di diciotto anni per
iscriversi all'Accademia Pietro Vannucci di Perugia. Prosegui i suoi studi all'Ecole Nationale Supérieure des Beaux Arts MONTEMURRO MONTEMURRO
di Parigi, dove_ vive ¢ lavora <.ia1‘ 19.64’ alhevq di ‘Cm_naud‘ o . . . , Casa delle Muse di Leonardo Sinisgalli Casa delle Muse di Leonardo Sinisgalli
Assadour ha illustrato molti libri e pubblicazioni, tra cui L'Affaire Lemoine (Parigi, 1968-69), Frammento N'3 °0. licembre: 4as usc di n
(Liechtenstein, 1972), La Vecchiaia Nevica (Milano, 1978), Ombre (Lussemburgo, 1976), L'Oiseleuse (Paris, 1978). 29 agosto - 19 dicembre 2019 29 agosto - 19 dicembre 2019
Ha tenuto numerose mostre: a Parigi, alla Galerie La Pochade (1971), alla Galerie Sagot-le-Garrec(1977, 1983), alla Assadour
Galerie du Dragon (1986) e alla Galerie Faris al FIAC (1986); a Roma, presso la Galleria L'Arco (1980) e la Galleria II ) e X Assad

illenni i i i ie di Operedal 1967 al 2013 B
Millennio e a Bruxelles presso la Galerie La Taille Douce (1972). Inoltre, in molte altre gallerie di Géteborg, Pesaro, pere aa a
Beirut, Trieste, Lione, Amsterdam, Bari, Firenze, Grenoble, Tokyo, Essen, Losanna, Metz, Colonia, Nagoya, Matera, Ore 16.30-19.30 ()/1(7(%5/(1/ 1967 al 2013

Seoul, Reggio Emilia.

Dopo I’antologica italiana al Museo Fazzini di Assisi, nel 2008, nel 2016 ¢ il Sursok Museum di Beirut a proporre una
vasta retrospettiva.

Numerosi sono stati anche i riconoscimenti internazionali ricevuti: la medaglia d'oro alla Terza Biennale Internazionale
della Grafica d'Arte (Firenze,1972); la Medaglia d'Argento alla Biennale Internationale de I'Estampe Epinal (Francia, LB
1973); il Primo Premio alla Biennale de Givet (1975), il Premio alla Biennale di stampa internazionale (Polonia,1980);
la Menzione d'Onore alla Biennale di stampa Norwegian International, Frederikstad (Norvegia,1980), la Medaglia
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PERICLE FAZZINI

[...] Sono immagini di una potenza arcaica (lo spirito di un idolo mediterraneo), che solo
Arturo Martini era riuscito ad esprimere, ma di una assoluta novita nel panorama della scultu-
ra europea di quegli anni. [...] L’esperienza cubista, la scoperta dell’arte negra, il dinamismo
plastico dei futuristi non erano passati invano. Solo che Fazzini tendeva a una evoluzione
naturale, pur se faticosa, del suo mondo, “come se avendo messo nel fiume un qualunque
pezzo di sasso a cigli vivi, arrivato alla foce 1’acqua con lo scorrere me lo avesse reso tondo”.
Voleva poter dare armonia alla materia che scolpiva, far si che 1’idea rendesse umana la pietra.
Siamo nel 1940. L’interesse per il movimento e i giochi d’equilibrio restituiscono ancora piu
rapido e sintetico il lavoro di Fazzini che si sente “un insieme di pagano e di cristiano, di
erotico e di mistico. [...] un frammento che ha nostalgia delle nuvole, degli uccelli, degli
alberi e di tutte le cose che esistono primordialmente pure nella realta di ogni giorno”. Si
accentua la volonta di moto impressa alla forma, si riduce quasi a un gioco contrastante di
forze la tensione delle masse plastiche, I’amore per la narrazione e l’antica eccitazione a
scoprire 1 rapporti tra pittura e scultura si stemperano ora in un ritorno al non finito ora in una
monumentalita che, dal disegno originario al bozzetto, alla scultura finita, assorbono progres-
sivamente quella posizione d’avan- guardia occupata da Fazzini negli anni antecedenti. Il
lungo impegno in grandi opere come la Fontana del Palazzo dell’Eni all’Eur (1961-1965), il
Monumento alla Resistenza di Ancona (1964-1965), il fregio I campi (1955) e il bassorilievo
11 solco(1965-1966) per la Federconsorzi di Roma e soprattutto la Resurrezione (1972-1975),
il Cristo che risorge dall’orto di Getsemani sconvolto come da un’esplosione nucleare, per la
Sala Paolo VI in Vaticano, sono si il risultato ideale di tutta una vita, il riassunto dei suoi
grandi amori che il disegno e I’opera grafica restituiscono in pieno, ma anche il sotterraneo
rammarico di veder scemare quell’aggressione alla materia “con trepido atto, senza alterarne
in nulla I’originaria energia”.

Giuseppe Appella

Pericle Fazzini nasce a Grottammare, in provincia di Ascoli Piceno, nel 1913. Formatosi nella bottega del padre,
artigiano del legno, studia disegno e scultura a Roma dove, dal 1930, frequenta i corsi della Scuola libera del nudo,
legandosi ad Alberto Ziveri, insieme al quale invia lavori per la “Casa di un poeta” progettata per la IV Triennale alla
Villa Reale di Monza dall'architetto Luigi Moretti.

Nel 1932, vince il Pensionato Artistico Nazionale che gli garantisce stabilita economica per circa due anni. Seguono
numerose esposizioni: a Roma, con Ziveri, alla Galleria Sabatello; a Parigi, alla “Mostra dell'arte italiana del XIX e
XX secolo” al Jeu de Paume; alla IT Quadriennale di Roma; alla XXI Biennale di Venezia, dove partecipa con tre
statue ripresentate alla “Ausstellung der Moderne italienische Kunst” alla Kunsthalle di Berna.

Nel 1947 vince il premio Torino con il Ritratto di Anita ed espone alla prima mostra milanese del “Fronte nuovo per
le Arti”, nella Galleria della Spiga, con Viani, Leoncillo, Franchina, Corpora, Vedova, Pizzinato, Morlotti, Santomaso
e Guttuso.

Nel 1949 gli viene assegnato il premio Saint Vincent con la Sibilla. Successivamente, ¢ invitato alla “Mostra dell'arte
italiana del XX secolo” al Museo d'arte moderna di New York.

Del 1951 ¢ l'antologica romana a Palazzo Barberini e il Premio del Presidente della Repubblica Luigi Einaudi
assegnato dall'Accademia Nazionale di San Luca.

Dopo aver vinto la cattedra all'Accademia di Belle Arti di Firenze, dal 1958 al 1980, insegna all'Accademia di Belle
Arti di Roma. Continuano le partecipazioni a diverse esposizioni in tutto il mondo, fino alla committenza, nel 1972,
della grande Resurrezione per la sala delle udienze edificata da P. L. Nervi in Vaticano.

Muore a Roma nel 1987.

TOTI SCIALOJA

Forse per aprire lo scrigno che custodisce il patrimonio umanistico di Toti Scialoja la chiave piu
appropriata ¢ quella della poesia, luogo perfetto e crudele, compagna di strada sempre piu avara
a detta di Sinisgalli. «<Ho cominciato a scrivere poesia verso i dieci anni. Erano strofette comi-
co-grottesche, per lo piu concentrate sugli animali. Sono stato pascoliano, crepuscolare, a
diciott’anni ero innamorato di Ungaretti, a venti fui ipnotizzato da Mallarmé [...]

Verso la seconda meta degli anni Trenta, proprio quando decide di interrompere gli studi giuridi-
ci per dedicarsi alla pittura e proprio quando pensa «di essere negato alla poesiay, entra a pieno
titolo nel dibattito che ruota attorno alla Scuola di via Cavour e alla Galleria della Cometa diretta
da Corrado Cagli e Libero de Libero (qui I’artista ha modo di assorbire le modalita espressive di
un Mafai, di un Savinio, di un Levi, di un Afro, di un Mirko e naturalmente di un Cagli che
reputa punto fermo) con il desiderio di apprendere, di costruire un proprio personale percorso in
cui pittura e scrittura, pratica e teoria, manuale ¢ mentale confluiscono nell’ambito d’un
programma che abbraccia e che vuole abbracciare lo spettro intero del sapere umano [...]
Pittore per i poeti e poeta per i pittori, Scialoja ¢, e resta, un artista che «dipinge e scrive paralle-
lamente», che mette in luce, sempre e con tenacia, il desiderio di meriggiare pallido e assorto nei
diversi spazi dell’arte (si occupa tra 1’altro di teatro, di costumistica, di letteratura per I’infa-
nzia), di edificare «un’esperienza in grado di giungere alla pienezza del Gesamstkunstwerk»,
dell’opera d’arte totale piu esattamente. «Teoricamente i miei quadri dovrebbero essere letti
come un percorso da sinistra a destra, perché ¢ cosi che li faccio. Naturalmente non € una lettura
obbligata, ma ¢ una chiave. [...] Quindi € proprio un percorso, un percorso temporale, spazio
temporale che crea un racconto. [...] Per me il percorso da una prima impronta a sinistra, fino a
una seconda, una terza, € uno scorrere che crea una memoria, € una prospettiva che si struttura
nel tempo. Cio¢ il significato del racconto si affida proprio al salto tra una prima e una seconda,
tra una seconda e una terza impronta, e alla durata di questo salto, o pausa».

Antonello Tolve

Toti Scialoja, nasce a Roma il 16 dicembre 1914. Qui si forma, frequentando il salotto della contessa Pecci Blunt, dove
entra in contatto con artisti ed intellettuali quali Emilio Cecchi, Giuseppe Ungaretti, Massimo Bontempelli e Libero De
Libero. Attraverso quest'ultimo conosce il gruppo della Scuola Romana che lo sollecita ad interrompere gli studi di
Giurisprudenza per dedicarsi all'arte. Infatti, partecipa alla III e la IV Quadriennale d'arte Nazionale, tiene le prime
personali a Genova nel 1940 e a Torino nel 1941. Del 1943 ¢ I'esordio in teatro con scene e costumi realizzati per L'opera
dello straccione, libero adattamento da The Beggar's Opera di John Gay musicata da Roman Vlad con regia di Vito
Pandolfi. Questo ¢ anche I'anno in cui ha inizio il sodalizio con Aurel M. Milloss, ideatore della coreografia dell'opera
Capricci alla Strawinsky, per la quale Scialoja cura scene e costumi. Nel 1948 ¢ a Parigi, dove aveva gia soggiornato nel
1947. Durante gli anni Cinquanta partecipa alle Biennali di Venezia (1950, 1952, 1954) e ad alcune importanti mostre.
Nel 1956, primo viaggio a New York in occasione della mostra personale alla Catherine Viviano Gallery. Durante
l'estate del 1957 ¢ a Procida, dove nascono le Impronte realizzate mediante la tecnica dello stampaggio: fogli oleati, su
cui il colore aderisce senza lasciarsi assorbire, vengono rovesciati sulla tela e premuti. Nel 1960, dopo un breve viaggio
aNew York, si reca a Parigi per restarvi fino al 1964. Frequenta le lezioni tenute alla Sorbona da Maurice Merleau-Ponty
e comincia a scrivere le prime poesie nonsense, raccolte in seguito in Amato topino caro (Bompiani 1971). Tornato in
Italia, partecipa alla Biennale di Venezia, presentato da Gillo Dorfles e lavora per il teatro, con regia di Piero Panza, e di
Traumdeutung di Edoardo Sanguineti. II testo di Giuliani viene ripreso nel 1965 e rappresentato al Teatro Parioli di
Roma con la compagnia teatrale dei Novissimi, insieme a L'occhio di Giordano Falzoni e Improvvisazione di Nanni
Balestrini, per i quali Scialoja realizza scene e costumi.Nel 1982 ¢ nominato direttore dell'Accademia di Belle Arti di
Roma e la sua nuova produzione pittorica ¢ presentata alla XLI Biennale di Venezia. Muore a Roma 1’1 marzo 1998.

HENRI GOETZ

“I pittore vive con I’invenzione del suo primo quadro, trova la morte se non c’¢ creazione nel
secondo, anche se ¢’¢ cambiamento di composizione”. Non sembra avere dubbi Picabia, artista
di spericolati ordigni visivi e di impossibili calcoli lessicali: non ¢’¢ vita nell’arte senza conti-
nua creazione, senza che ci sia trasformazione profonda, mutamento di forme, di tecnica, di
pensieri e, soprattutto, di sguardi. Una convinzione, ed anche una franca dichiarazione di poeti-
ca, che Francis Picabia ha appuntato in una lettera indirizzata nel settembre del 1945 ad Henri
Goetz, amico e complice di antica data. Certo non ¢ una scelta casuale. Come Picabia, con cui
nel 1947 Dartista ha realizzato il volume Exploration, Goetz durante gli oltre cinquant’anni
della sua felice attivita di artista, scandita da pochi traumi e da numerosi incontri fortunati — tra
gli altri, Hans Hartung, con cui condivideva a Parigi la casa e le speranze, Paul Eluard, “meravi-
glioso poeta amico dei pittori”, Picasso, che gli dimostro come la tecnica ¢, prima di ogni altra
cosa, istinto per la materia — non ha infatti mai smesso di forzare i limiti della propria esperien-
za, non ha mai rinunciato ad avventurarsi, senza protervia e senza timore, oltre i confini del
conosciuto per sperimentare con pazienza altre possibilita di linguaggio, nuove modalita di
espressione [...]

Un movimento fluido, un montaggio senza apparenti cesure che pur nella mai contraddetta
continuita del movente creativo non si negava all’eventualita dell’imprevisto, alle occasioni,
anche impensate, di confronto e persino di radicale sperimentazione. [...] Opere surrealiste,
Breton ne era convinto, eppure non soltanto surrealiste: Henri Goetz, ricercatore infaticabile di
immagini e, quindi, di tecniche che ne fossero efficace veicolo — una per tutte, il carborundum,
elaborato per rendere piu agevole e rapido il processo calcografico - non si € mai riconosciuto
in una poetica : “Je rest ouvert a chaque occasion de m’engager dans de sentiers qui me sont
encore inconnus”. Una disponibilita che in questi nostri giorni privi di orizzonte ha tutta I’urge-
nza di una promessa da mantenere.

Stefania Zuliani

Henri Goetz nasce nel 1909 a New York. Studia a Boston, nel Massachusetts Institute of Technology, alla Harvard
University e nella Grand Central School of Art di New York.

Nel 1930 ¢ a Parigi. Con I’amico Victor Bauer scopre le opere di Picasso, Braque, Matisse, Rouault, Klee ¢ Kandin-
sky. Nel 1936 sposa Christine Boumeester ed insieme espongono al Salon des Surindépendants, Hans Hartung
diventa il suo migliore amico. Nel 1937 tiene la sua prima personale alla Galeria Bonaparte. Ritornato a Parigi, si
presenta in una serie di personali, Alain Resnais gli dedica il primo film Ritratto di Henri Goetz, con Christine, Ubac
e Folon fonda il gruppo “Graphies”, con Ubac diffonde la rivista “La main a plume”, comincia la sua attivita di
insegnante che lo vede impegnato all’Accademia Ranson, alla Grande Chaumiere, all’Accademia André Lhote, al
Conservatorio americano di Fontainebleau, prima di diventare nel 1969 professore di pittura ed incisione all’Unive-
rsita di Vincennes e fondare I’ Accademia Goetz. La “tecnica Goetz”, utilizzata fin dai primi anni Sessanta, viene
ottenuta con una vernice-collante mescolata precedentemente con polvere di carborundum (carburo di silice) e da
qualche tempo con polvere di pomice, della grana desiderata, e quindi stesa col pennello o la spatola su una lastra di
metallo o di plexiglas e lavorata secondo i propri codici espressivi, con la possibilita di acquisire variazioni materi-
co-cromatiche delicatissime e brillanti al tempo stesso. L’indurimento della pasta permette I’inchiostratura e la
stampa al torchio.

Goetz inizia la sua attivita di incisore a partire dal 1940. La produzione totale di opere grafiche ¢ stimata a circa 650
stampe, custodite presso il Dipartimento di Stampe e fotografie dalla Biblioteca Nazionale di Parigi.
Muore a Nizza nel 1989. 11 suo lavoro ¢ presente nei musei di tutto il mondo. Un museo Goetz-Boumeester ¢ stato
fondato nel 1983 a Villefranche-sur-Mer.



