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Continuando una consolidata tradizione avviata quasi vent’anni fa, con gli ormai noti “DUETTI”, la AAM 
Architettura Arte Moderna inaugura lunedì 6 ottobre uno straordinario confronto tra JANNIS KOUNELLIS 
e GREGORIO BOTTA. E’ sempre un azzardo accostare il lavoro di due artisti. Soprattutto se uno è un 
maestro riconosciuto dell’arte contemporanea, esposto in tutto il mondo, come J. Kounellis, e il secondo 
è un artista emergente, ancora poco conosciuto, come G. Botta. 
Ma l’azzardo è premiato se i linguaggi dell’arte riescono, reciprocamente, a parlarsi. E in questo caso c’è 
una certa aura comune  in cui vivono i loro lavori, un’aura che consente loro di prendere possesso dello 
stesso spazio. 
Tutti conoscono J. Kounellis: greco d’origine, italiano d’adozione, vive tra Roma e Düsseldorf – dove 
insegna all’Accademia di Belle Arti – ed è forse il più radicalmente europeo degli artisti contemporanei, 
strenuo difensore delle ragioni e delle radici dell’arte occidentale. Non a caso si definisce “pittore”, anche 
se è ovvio che non dipinge quadri. Teorico della lezione formale del passato egli la proietta in avanti, 
dandole cuore, corpo e sostanza: i suoi interventi, non descrivono lo spazio, piuttosto lo rivelano, nella 
sua forza e nel suo mistero. 
J. Kounellis, in un certo senso, è il signore dello spazio. Qualcuno potrebbe anche non cogliere nel 
senso più pieno la sua opera: ma nessuno può sottrarsi alla forza prepotente, alla presenza magnetica 
del suo lavoro. Nei suoi interventi l’enigma che abita ogni luogo viene reso visibile, sottolineato nella sua 
struttura e, contemporaneamente, nel suo essere. Gli oggetti, le materie che abitano lo spazio e gli 
danno senso, la cultura che ne ha pervaso la vita sono offerti a noi nella loro essenza. Vero e nero è il 
carbone che usa, bruciante il suo fuoco, pesanti i suoi piombi, reali gli armadi che aleggiano sulle nostre 
teste: ma è come se la loro natura ci fosse rivelata per la prima volta. Senza abbellimenti e ornamenti: 
come pensava Loos, sarebbe un delitto.In questa ossessione della verità e dell’essenza si caratterizza 
la coerenza e l’imprescindibilità di tutta l’opera di J. Kounellis: per tutti gli artisti contemporanei è un 
maestro col quale fare i conti. 
Ferro, fuoco, piombo, vetro, cera: G. Botta, ha preso molti dei materiali e dei codici linguistici  di J. 
Kounellis e dei suoi compagni di strada: consapevole che quella lezione è ricca e non va abbandonata. 
Il suo è un lavoro ai confini della pittura: dove il quadro, quando c’è, non è superficie, ma si offre nella 
sua fisicità – spessori, trasparenze, superfici  aggettanti, oggetti, fuoco, luce come presenza e invito ad 
una lenta meditazione. 
Ma in questa mostra, un altro elemento entra a far parte del lavoro come protagonista: l’acqua. Ci sono 
cere immerse, quasi nascoste, nell’acqua: come se fossero colte nel loro venire al mondo, oppure alla 
loro fine. Comunque sono sul limite: anche al limite della visibilità. C’è una inquadratura  - ed una 
soltanto – dalla quale lo sguardo può poggiarsi su di esse: anche l’attività del guardare viene forzata, 
posta sul limite, interdetta al visitatore frettoloso e di passaggio. Richiede tempo ed intenzione: una 
sosta nella corsa della civiltà delle immagini. Chi guarda, si affaccia, esprime un gesto ed una volontà: e 
comunque il suo desiderio di vedere, la sua volontà di sapere, non può essere mai totalmente 
soddisfatta. Perché c’è un solo punto di vista, e neanche ideale. Come ogni cosa vivente, l’opera si 
sottrae ad un’immagine definitiva ad una risposta finalmente esaustiva. E’ colta nel suo passaggio. Già 
in altri lavori Botta aveva affrontato questo tema del vedere: quando aveva posto davanti alle sue cere 
delle grandi lastre di ferro (“le cieche” le aveva chiamate): chi voleva vedere doveva innalzare le cortine 
con uno sforzo fisico, e doveva stare fermo nel luogo deputato assegnatogli dall’artista: unico punto di 
vista dato, unico atto di volontà possibile. La volontà di vedere: anche se la visione si nega. 
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