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Tenerife: Santa Crus riservata con pochi 
turisti

Una regione culinaria in crescitaL’Arte di fare Vino nelle isole Canarie
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Ignoriamo la reputazione di Tenerife come l’isola d’iniquità 
della Spagna, una nefasta costa sostenuta dalla sterlina 

britannica e alimentata dalla birra lager spagnola a buon 
mercato. Uno o due residenti di Santa Cruz - la capitale 
settentrionale di Tenerife e le isole Canarie - lo sanno meglio. 
Ma non li sentirai gridare dai loro tetti.

In gran parte trascurato dai vacanzieri, Santa Cruz è in realtà 
una delle più belle città spagnole. Ti risparmieremo i paragoni 
del “fratello minore di Valencia”, ma con Santiago Calatrava 
che sfrutta lo skyline di entrambe le città è difficile ignorarlo. 
Mentre le città meridionali di Playa de las Americas e in una 
certa misura Los Cristianos si rivolgono a una folla di persone 
di etnia nord-orientale culturalmente ritardate, la bella Santa 
Cruz ospita una popolazione benestante di quasi 250.000 
Canarie.

Le isole Canarie sono state apprezzate dai turisti sin dagli anni 
‘70, grazie al clima temperato tutto l’anno. In qualche modo, 
Santa Cruz riuscì a evitare di essere invasa, anche se la città è 
più attraente dei suoi rivali meridionali, e il paesaggio meno 
arido. Uno dei progetti più importanti di Santa Cruz è la sua 
straordinaria architettura: nello spazio di un paio di isolati 
si può viaggiare da Miami South Beach attraverso il Prado 
dell’Avana, lungo Boulevard de Paris a Casablanca e risalire il 
Passeig de Gracia a Barcellona.

Questo è particolarmente vero per Las Mimosas. Risalita tra le 
colline a nord-est di Santa Cruz, Las Mimosas è un quartiere 
ricco senza le trappole che ci si potrebbe aspettare. Nelle 
strade vicino al Mencey Hotel troverai grandi viali in stile Art 
Deco dipinti con pastelli opachi e ti sveglierai su proprietà 
abbandonate circondate da vicini impeccabilmente olivi e 
color pesca.

Quando abbiamo chiesto a un agente immobiliare di queste 
gemme abbandonate ha ammiccato, tradendo il suo potenziale. 
Ha detto che Las Mimosas era costoso, ma si poteva prendere 
un tondo per riparazioni di prezzo inferiore a € 150.000. Sole 
tutto l’anno, architettura fantastica (il museo di arte moderna 
e cultura di Herzog & de Meuron apre quest’estate), niente 
turisti, buon cibo, voli regolari, cosa si può volere di più?

Negozi

Statuette

All’angolo tra Calle Valentin Sanz e Calle del Mirlo.
Santa Cruz significa croce sacra e non è un segreto che gli 
spagnoli siano un gruppo devoto. Questo piccolo negozio 
che vende iconografia kitsch è la perfetta combinazione di 
cristianesimo, commercio e kookiness.

Horno de Pan

Angolo di Calle Méndez Núñez e Calle de San Antonio
Ci siamo imbattuti in questo panificio bucato in rotta verso 
la spiaggia di domenica mattina. Abbiamo fatto spazio nella 
nostra borsa da spiaggia per caldi picos al forno, tortas e 
l’omonimo pan de horno.

Mercado Nuestra Señora de África

All’angolo tra Calle de San Sebastián e Calle Manuel Guimerá
Questo mercato nel centro della città potrebbe non 
assomigliare a Santa Caterina di Barcellona, ma racchiude 
lo stesso entusiasmo. Aspettatevi una serie enciclopedica 
di oli, prosciutti, verdure, vini e persino un negozio di dolci 
internazionali.

Belgio.
Per comprendere la passione che guida la nuova 

generazione di chef belgi è necessario viaggiare attraverso 
i campi di cavoli, superare le montagne di barbabietola da 
zucchero e perseverare lungo le strade fangose ​​delle Fiandre 
occidentali fino a raggiungere una fattoria riconvertita a 
poche miglia dal confine francese. Esci dal vento forte che 
soffia attraverso il paesaggio piatto e in un interno accogliente 
dove un fuoco di legna riscalda una sala da pranzo rilassante 
e troverai Kobe Desramaults, uno chef dolcemente parlato con 
gli sguardi di una pop star e un uomo che ha trovato la sua 
vocazione.

Dieci anni fa, Desramaults ha rilevato In De Wulf da sua 
madre e l’ha trasformato da un tradizionale bistrot fiammingo 
che serve anguilla e coniglio in un paradiso gastronomico in 
cui ogni piatto è intriso dell’essenza dei campi e della foresta 
circostanti. “Quello che voglio fare è prendere qualsiasi cosa 
stia succedendo fuori e portarla qui”, dice. Sono i giovani 
chef come Desramaults che hanno conquistato il Belgio in 
alta lode nella guida Michelin 2014, con 19 ristoranti nel 
paese che quest’anno hanno conquistato una nuova stella. Ed 
è nelle Fiandre, nel nord del Belgio di lingua olandese, dove 
questi ristoranti sono concentrati, mettendo città come Ghent, 
Bruges e Anversa sulla mappa gastronomica per il 2014.

L’esplosione di talenti rappresenta anche un’età adulta per gli 
studenti delle grandi cucine fiamminghe: De Karmeliet a 
Bruges, Hof van Cleve a Kruishoutem, fuori Gand e Oud Sluis, 
appena oltre il confine, nei Paesi Bassi, dove Desramaults si è 
formato per due anni. “Abbiamo molti giovani chef formati da 
vecchi chef a tre stelle”, dice Joachim Boudens, un sommelier 
che è co-proprietario di Hertog Jan insieme allo chef Gert de 
Mangeleer. La coppia ambiziosa ha rilevato il bistrot di un 
amico quando avevano circa venticinque anni. Otto anni e 
tre stelle Michelin in seguito sono pronti per un emozionante 
2014: stanno spostando il ristorante principale in una fattoria 
rinnovata a pochi chilometri di distanza, aprendo un ristorante 
pop-up a Bruges e ristrutturando l’edificio esistente come un 
bistrot.

“C’è una nuova generazione di giovani chef nelle Fiandre”, dice 
Boudens, “e vogliamo scrivere la nostra storia”.

Qui, a circa 700 metri sul livello del mare, il clima cambia drammaticamente tra pioggia, nebbia e sole. In una giornata limpida il 
Monte Teide incombe sui vigneti e si inizia a capire la dedizione necessaria per coltivare questi vitigni selvaggi e antichi. “Questi 

hanno più di 200 anni”, dice Lima, mentre indica un gruppo di rami intrecciati che si estendono in una formazione che assomiglia 
a una treccia, qui nota come cordón trenzado.

La ragione per il loro status superannuato è che la fillossera - un insetto che ha rovinato molte delle viti del mondo nel tardo 19 ° 
secolo - non ha mai raggiunto le Canarie isolate. Quindi, con un’età media di 100 anni, l’isola vanta alcuni dei più antichi vigneti 
d’Europa.

Le Canarie - sette isole confinanti con l’Africa e l’Oceano Atlantico - vantano una lunga storia di vinificazione e il 42% dei vigneti 
delle isole si trova a Tenerife. I cippoli fatti qui hanno bagnato le labbra di esploratori, missionari e drammaturghi per secoli (William 
Shakespeare menziona la “meraviglia” del vino delle Canarie in molte delle sue opere). Ma è qui negli strani paesaggi lunari di 
Tenerife color ocra che viene coltivato il 70 per cento delle modeste ma degne vigne della nazione.

Di nuovo sulle piste, Lima spiega che lavora prevalentemente con due dei vitigni più tradizionali di Tenerife: listán blanco (noto 
anche come palomino, il vitigno usato per produrre lo sherry) e listán negro, da cui produce vini che riflettono le loro origini 
vulcaniche nel loro carattere minerale. Mentre ognuno dei suoi 13 vini reca un carattere salmastro tipo umami (nella sua produzione 
da 110.000 bottiglie ci sono due varietà di vino bianco, il resto è rosso) è questa mineralità, come dice il mondo del vino, che unisce 
i tipples di Tenerife .

Juan Jesús Méndez, proprietario e enologo di quarta generazione di Viñátigo - un tocco a sud di Suertes del Marqués a La Guancha 
- è ugualmente affascinato dal frutto originario della nazione. Essendo sia un enologo qui che un professore di viticoltura, ha fatto 
del suo lavoro la vita per esplorare e preservare le uve più oscure e in via di estinzione dell’isola. Grazie al suo continuo lavoro con 
l’Università Rovira i Virgili di Tarragona, sulla terraferma spagnola, ha aiutato a identificare oltre 82 varietà di uva nella sola Tenerife. 
Questi includono gual (noto come “boal” a Madeira), una varietà bianca che ha un carattere smokey, e vijariego negro, una varietà 
rossa che una volta veniva usata per produrre vini chiassosi e altamente alcolici, ma ora viene ripresa in un modo più elegante di 
Méndez e altri. Viñátigo, con la sua distinta cantina a cupola scolpita nella pietra, non è solo una delle più antiche dell’isola, ma è 
anche un faro per il suo futuro.

All’ovest dell’isola il paesaggio passa da colline lussureggianti a piste vulcaniche bruciate. È difficile immaginare di crescere molto 
qui. Ma nell’ultimo decennio Roberto Santana Morales - uno dei quattro amici che compongono Envínate, un collettivo di giovani 
enologi spagnoli che lavorano nelle isole Canarie - ha lavorato duramente per salvare i vigneti dimenticati di Tenerife.

Qui, nel loro vigneto di Santiago del Teide, dove l’uva entra nella produzione dei suoi vini di Benje, le viti crescono tra i campi di 
cenere costituiti da lava solidificata dalla più recente eruzione vulcanica, avvenuta nel 1909. La roccia nera segna l’assenza di crescita, 
ma i rigogli verdi indicano le aree in cui la vita esiste ancora. “Questa zona non è influenzata dagli alisei di Alisios che definiscono 
il nord dell’isola”, dice Morales. “Possiamo coltivare uve fino a 1.000 metri sopra il livello del mare e coltivarle in un modo molto 
minimale.”

I membri di Envínate, a quanto pare, non sono scoraggiati da una sfida. Piuttosto, sono attratti da esso. Stragliando sulle scogliere 
nell’estremo nord dell’isola, Táganan è il primo di tre progetti di Envínate a Tenerife e forse il più mozzafiato dei paesaggi dell’isola. 
Come per molti dei vigneti locali, per pura necessità tutto qui viene fatto a mano o con l’aiuto di cavalli. Comprendendo la natura 
estenuante del compito in questione, Morales ha incoraggiato gentilmente altri agricoltori e isolani a prendere le redini. “Il nostro 
compito è pensare al futuro”, dice. “Il vino deve avere anima e anima proveniente dalla vigna. Dobbiamo prenderci cura delle 
persone che si occupano di questi vigneti e assicurarsi che trasmettano le loro conoscenze alla generazione successiva. “
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Aerospazio

Il Guggenheim di Bilbao Dhaka Art Summit in Bangladesh Il rilancio dell’arte figurativa in 
Austria
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Mentre parla dei suoi piani per il progetto chiama 
“l’aereo spaziale”, Marc Newson trova difficile non 

scoppiare in un sorriso. Si avvia esitante intorno alla 
bocca, poi si diffonde rapidamente negli occhi prima di 
illuminare tutto il suo viso. Ma allora, come qualcuno non 
potrebbe sorridere? Come dice il designer industriale: 
“Guarda, so che è un cliché, ma questo è lo spazio di cui 
stiamo parlando, l’ultima frontiera. Io stesso ucciderei per 
arrivare lassù. Chi non lo farebbe?

Fino a poco tempo fa l’appetitosa proposta che il turismo 
spaziale potesse essere possibile era proprio questo: una 
proposta. Sì, l’uomo aveva piantato un’impronta e una 
bandiera sulla superficie della luna, ma questo era quasi 
40 anni fa e l’ulteriore esplorazione dello spazio non è 
cresciuta con una velocità che molti avevano previsto o 
desiderato. La NASA, per esempio, sta continuamente 
rimandando nuove missioni, o cancellandole, e lo Space 
Shuttle sta andando in pensione.

Ma allo stesso tempo, alcuni privati ​​- chiamiamoli i 
ricchi schifosi - hanno dimostrato che l’appetito pubblico 
rimane entusiasta della possibilità di seguire dove sono 
andati prima solo gli astronauti e un cane russo. Nell’aprile 
2001, l’uomo d’affari americano Dennis Tito è diventato il 
primo civile a visitare la Stazione spaziale internazionale 
come ospite del programma spaziale russo (in cambio di 
15 milioni di euro) e da allora è stato seguito da altri tre 
appassionati. Ora le porte sembrano destinate a essere 
spalancate.

Attualmente sta conducendo questa corsa spaziale alla 
Virgin Galactic di Richard Branson, la sua collaborazione 
con l’ingegnere aerospaziale americano Burt Rutan, che 
mira a battere, tra gli altri, il progetto del fondatore di 
Amazon Jeff Bezos con Blue Origin in quanto il primo 
operatore commerciale di passeggeri, a lanciarlo già 
2009. E questi sono solo quelli che conosciamo. Un’intera 
schiera di compagnie aeree è impegnata a supervisionare 
i propri progetti, per lo più condotti con un segreto degno 
di un Cremlino dell’era della Guerra Fredda.

Astrium è un leader del settore spaziale. Già fa lanciatori, 
satelliti e veicoli spaziali, mentre la sua casa madre, Eads, 
possiede Airbus. È appena diventato pubblico con i suoi 
grandiosi piani e ha nominato Marc Newson come capo 
progettista.

“È un sogno che si avvera?” Chiede. “Oh, è più di questo, 
è molto di più.”

L’ascesa di Newson verso questa posizione rarefatta è 
iniziata in un modo improbabile. Nato in Australia nel 
1963, ha iniziato la sua formazione professionale come 
designer di gioielli prima di passare al design con un 
incarico che era, sempre più ampio, quanto i suoi capricci. 
Ha progettato di tutto, dagli orologi ai bar alle camere 
d’albergo, il tutto in uno stile che chiama biomorfismo, in 
cui gli spigoli vennero evitati a favore di forme più fluide 
e voluttuose. Ha vinto premi per i suoi telefoni cellulari, la 
sua gamma di posate e persino il suo bagaglio Samsonite. 
L’anno scorso è stato dato 20 milioni di dollari australiani 
(12,5 milioni di euro) da Qantas per creare un salone di 
prima classe all’aeroporto di Sydney, ei risultati altamente 
eleganti hanno suggerito che erano soldi ben spesi.

Nominato da Astrium sei mesi fa per lavorare una magia 
simile sul piano spaziale, ora è concentrato interamente 
sul design degli interni del velivolo. È stato, osserva, che 
richiede molto tempo: “Non ho mai lavorato di più o ho 
affrontato una curva di apprendimento più ripida, ma è 
stato incredibile. In effetti, stiamo tentando di creare stile, 
comfort e sicurezza per un viaggio che porterà persone 
normali nello spazio e ritorno. Durante la risalita, per 
esempio, il passeggero sperimenterà fino a circa tre G 
[paragonabile a quello che un pilota di Formula 1 può 
sentire in qualche occasione] e un’accelerazione fino 
a tre volte la velocità del suono. Per alcune sezioni del 
volo saranno quasi interamente verticali e, ovviamente, 
diventeranno senza peso. “

Dieci anni fa, la città di Bilbao scivolava verso rovina 
apparentemente irrevocabile. Le campagne di 

bombardamenti ETA erano dilaganti, le sue industrie 
gemelle di costruzione navale e acciaio erano crollate 
e il porto, un tempo famoso, si stava trasformando in 
ruggine. Nelle parole di un nativo, “Alla fine degli anni ‘80 
e all’inizio degli anni ‘90, Bilbao assomigliava a un paese 
del blocco orientale degli anni ‘60. È stato orribile.”

Ma poi, nell’autunno del 1997, il Museo Guggenheim ha 
aperto e con una alacrità che avrebbe sorpreso tutti, la città 
ha cominciato a girare se stessa. Oggi, la capitale basca si 
è trasformata in un’affascinante destinazione europea con 
un’economia vivace e un’aura di benessere paragonabile a 
Parigi e Milano. L’anno scorso, il museo ha generato oltre 
234 milioni di euro di entrate e ha mantenuto quasi 5.000 
lavoratori locali nel mondo del lavoro.

Un milione di persone hanno visitato la città nel 2006, 
nuovi hotel a malapena in grado di far fronte al crescente 
afflusso (nel 1997, ad esempio, c’erano solo 29 hotel qui, 
che si occupavano esclusivamente del commercio. un 
posto relativamente piccolo, con una popolazione di 
350.000 persone).

Sarebbe una semplificazione eccessiva suggerire che l’arte 
ha migliorato la qualità della vita qui, ma è innegabile 
che sia stata di aiuto. “Già nel 1992 sapevamo di dover 
apportare importanti cambiamenti per sopravvivere, 
perché non avevamo futuro di cui parlare”, afferma Idoia 
Postigo, project manager di Metropoli-30, un’associazione 
per la rigenerazione della città metropolitana di Bilbao. .

“Siamo fortunati qui perché siamo sempre stati una zona 
ricca [i baschi pagano le tasse direttamente al governo 
basco, dando all’area un’autosufficienza al confine con la 
piena autonomia dei desideri dei separatisti], ma quando 
le nostre industrie storiche hanno cominciato a collassare, 
noi Sapevamo che dovevamo andare avanti, quindi siamo 
diventati un’industria dei servizi. “Secondo Postigo, 
l’apertura del Guggenheim ha ulteriormente spinto un 
piano di riqualificazione già in corso. Ciò includeva il 
nuovo sistema metropolitano progettato da Sir Norman 
Foster, l’aeroporto futuristico dell’architetto Santiago 
Calatrava e la modernizzazione dell’unica altra galleria di 
note, il Museum of Fine Arts. Ma è stato il Guggenheim 
ad avere un impatto internazionale, accelerando una 
trasformazione che molti hanno cercato di scimmiottare.

Quasi 50 anni dopo l’apertura del primo Guggenheim 
a Manhattan, la fondazione ha intrapreso progetti per 
estendersi al di fuori degli Stati Uniti nei primi anni ‘90 
e ha preso in considerazione offerte da Londra, Parigi e 
Berlino. Ma la capitale basca si è affermata, con le finanze 
pronte ($ 100 milioni - circa € 75 milioni) e una trama nel 
cuore della città. L’accordo fu concluso e l’architetto Frank 
Gehry, basando il suo progetto su uno schizzo che aveva 
realizzato sul retro di una busta, si mise a creare quello che 
sarebbe diventato uno degli edifici più distintivi al mondo.

Inizialmente c’era molta opposizione locale. Con un tasso 
di disoccupazione del 25%, le persone non capivano 
del tutto il loro governo investendo in un museo. Ma 
gradualmente hanno cominciato a realizzare il suo 
potenziale in termini di trasformazione della città in 
qualcosa che prima era impensabile per Bilbao: una 
destinazione turistica.

Ha continuato a dimostrare un successo, registrando 
250.000 visitatori nel suo primo anno. Nel 2006, questa 
cifra era quadruplicata e il museo ha accolto nove milioni 
di persone attraverso le sue porte. La disoccupazione è 
diminuita (ora si attesta al 9%) e sebbene l’area sia in fase 
di boom economico, non è ancora diventata l’alveare della 
creatività che Metropoli-30 avrebbe desiderato.

Postigo afferma: “Non siamo ancora diventati un vero 
centro artistico, ma stiamo lavorando per migliorarlo 
incoraggiando nuovi artisti a stabilirsi qui e a prosperare. 
Vorremmo un numero maggiore di turisti perché, anche 
se essere una destinazione culturale è ancora nuova per 
noi, ci piace. “Ma questo è a suo modo testardo.

Marta Martinez, una ragazza di 36 anni che lavora 
nella tecnologia alimentare, spiega: “Siamo una città 
dalla mentalità aperta, ma abbiamo anche un forte 
senso di identità. Siamo gente basca e amiamo il modo 
in cui viviamo. Siamo lieti di avere visitatori, ma non 
cambieremo per questo. “È un sentimento che riecheggia 
in tutta la città, perché anche se le catene alberghiere 
Hilton e Sheraton sono arrivate, troverete pochi fast food, 
pochi altri musei o gallerie, e non parchi divertimento a 
misura di bambino. Al suo posto è quello che Bilbao ha 
sempre offerto: favolosi pranzi di tre portate che lasciano 
il posto a due siestas e una vivace scena da bar.

Infrastrutture, paesaggio e architettura modernista: una 
serie di fotografie trovate sono state graffiate e sbiancate 

dal sole. Queste immagini, una volta pristine, evocano 
ora gli effetti del tempo, del clima e della storia umana 
sulle linee pulite della modernità. La serie - intitolata 
Threshold - arriva per gentile concessione del compositore 
contemporaneo Bangeshi Ayesha Sultana, la cui crescente 
carriera internazionale è un simbolo delle opportunità che 
sono sempre più disponibili per gli artisti emergenti della 
nazione.

Il Bangladesh potrebbe non essere conosciuto per la sua 
scena artistica contemporanea, ma sta cambiando. Per 
una nazione con una storia breve e turbolenta ha un ricco 
patrimonio di arte e architettura - non è ben nota al di 
fuori della regione. Nella capitale, Dhaka, ci sono scuole 
d’arte rispettate, musei e iniziative artigianali su piccola 
scala, oltre a un’architettura monumentale e modernista. 
L’Asian Art Bienniale ha avuto luogo a Dhaka dal 1981; 
il cuore della scena artistica del Bangladesh, tuttavia, è il 
Dhaka Art Summit.

Ospitato ogni due anni all’Accademia Shilpakala di Dhaka, 
la scuola d’arte nazionale, il summit vede collezionisti, 
curatori, critici e galleristi riunirsi in città. Questi visitatori 
vengono a conoscere la regione; i locali possono creare 
collegamenti con il mondo dell’arte internazionale.

I collezionisti Nadia e Rajeeb Samdani lavorano per 
sostenere artisti e architetti del Bangladesh e sono la 
coppia dietro l’iniziativa. Rajeeb è l’amministratore 
delegato di Golden Harvest Group, uno dei più grandi 
conglomerati del paese, con operazioni che spaziano 
dall’agricoltura, alla logistica e all’IT. Diana Campbell 
Betancourt è la direttrice artistica e la curatrice principale, 
che completa l’energia illimitata dei Samdani con il rigore 
intellettuale e le credenziali del mondo dell’arte pesante. 
“La gente pensa all’Asia meridionale come l’India e il 
Pakistan”, dice Nadia. “Ma noi abbiamo la nostra identità 
in Bangladesh e la nostra arte”.

Questo senso di identità informa il formato stesso del 
Dhaka Art Summit. Delhi ospita l’annuale Art Fair e 
anche Lahore avrà presto una biennale. Ma i Samdiani 
hanno espressamente rifiutato entrambi i formati al fine 
di creare “uno spazio generativo per l’arte e lo scambio” - 
un approccio che ha beneficiato direttamente artisti come 
Sultana.

Oltre alla serie Threshold in mostra al Dhaka Art Summit, 
i precedenti progetti di Sultana includono l’inserimento di 
foglie d’oro nelle fessure tra i mattoni del vecchio Shyam 
Bazaar di Dhaka. Nel 2014 ha ricevuto il premio Samdani 
Art, anch’esso fondato dalla Samdani Art Foundation, che 
ha lanciato la sua carriera sul palcoscenico internazionale. 
Da allora ha esposto a Roma, a Kolkata in India e alla fiera 
d’arte fiac di Parigi. Gli altri vincitori precedenti del premio 
includono il fotografo Rasel Chowdhury e il fotoreporter 
Khaled Hasan. Il mondo dell’arte si aspetta grandi cose 
dal vincitore del 2018, Mizanur Rahman Chowdhury - 
presentato con il premio della regista Tate Maria Balshaw 
- il cui lavoro spazia tra scultura, installazioni e videoarte.

In tutto il resto del summit, sono esposte opere di oltre 
300 artisti in 10 mostre gratuite. Non è ovvio che l’arte sia 
in vendita; non è giusto. Ma diversi collezionisti hanno 
fatto acquisti durante il weekend di apertura. C’è anche 
un programma fitto di workshop, conferenze, eventi e 
discussioni, oltre a una sezione dedicata alle iniziative 
artistiche esistenti in tutto il Bangladesh. Includono 
Artpro, un collettivo di artisti che gestisce laboratori 
con gruppi emarginati; Back Art, che ha lanciato un 
nuovo festival di arte performativa; e Gidree Bawlee 
Foundation of Arts, un ritiro di residenza di artisti rurali. 
Nel frattempo, nuove iniziative come l’Education Pavilion, 
una struttura di bambù simile a una barca progettata dallo 
studente Maksudul Karim, cercano di enfatizzare il potere 
dell’architettura nella costruzione di comunità e identità. 
Il ricco programma ha visto oltre 300.000 fare il viaggio 
verso la capitale del Bangladesh, dai conducenti di risciò 
al direttore del Moma Glenn Lowry.

La stessa identità del Bangladesh come nazione moderna 
risale alla Guerra di Liberazione del 1971. Dopo la 
divisione dell’India da parte degli inglesi nel 1947, la 
regione era conosciuta come Bengala orientale e poi 
Pakistan orientale. Attraverso questi cambiamenti 
sismici nell’identità politica e nazionale, le dichiarazioni 
culturali più importanti - e durature - della regione sono 
state architettoniche. Mentre il monumentale edificio del 
parlamento di Louis Kahn prende molti dei plausi, è stato 
l’Islam di Muzharul che ha posto le basi per il modernismo 
bengalese.

Phileas, un’associazione filantropica guidata da un 
piccolo gruppo di professionisti dell’arte di Vienna, sta 

lavorando duramente per colmare questo anello mancante 
nell’esposizione artistica austriaca. La sua missione è 
quella di dare l’arte austriaca alle sue dovute, sostenendola 
con finanziamenti da mecenati privati ​​e creando gli 
importanti collegamenti che potrebbero collocare artisti 
austriaci nelle e più importanti sedi ed eventi del mondo 
dell’arte.

“Ci piace credere che siamo un punto di accesso all’arte 
austriaca”, dice il co-direttore del gruppo Moritz Stipsicz, 
nativo austriaco con esperienza in economia e gestione 
delle gallerie. Sta spiegando un aspetto del lavoro di 
Phileas mentre ci sediamo nel suo piccolo ma alto soffitto 
di uffici sulla Schleifmühlgasse, una delle gallerie di 
Vienna, mentre gli amanti dell’arte passano all’esterno. Lui 
e lo storico dell’arte Jasper Sharp - un alto e affabile expat 
britannico il cui pedigree include la messa in servizio 
del padiglione austriaco nella Biennale di Venezia del 
2013 - hanno fondato Phileas alla fine del 2014 dopo aver 
riconosciuto un’assoluta mancanza di artisti austriaci in 
mostra all’estero, nonché inefficienze operative nelle arti 
finanziamento a casa. Ora l’organizzazione ha chiuso il 
cerchio, non solo finanziando mostre e produzioni, ma 
anche acquistando opere d’arte e donandole ai musei 
austriaci.

Un altro aspetto delle attività del gruppo è la creazione di 
un mecenatismo privato in un paese in cui non è affatto 
una tradizione. Gli austriaci dipendono da finanziamenti 
statali (certamente molto generosi) per guidare non solo 
l’arte visiva ma tutta la cultura, specialmente la musica. 
A differenza del Regno Unito o degli Stati Uniti, l’Austria 
distribuisce molte sovvenzioni per piccoli artisti a livello 
cittadino, regionale e nazionale, offre grandi budget per 
musei come il Belvedere e il Mumok, ha l’incarico di 
acquisire opere d’arte austriache e sovvenziona anche 
gallerie austriache ‘presenza alle fiere internazionali d’arte. 
Ma questi programmi spesso si sovrappongono in modo 
burocratico e c’è una piccola panoramica dei risultati. 
Quando, per esempio, un artista viennese emergente 
riceve una piccola sovvenzione per finanziare un libro, 
dove finisce il libro? Phileas pone domande come questa e 
vede la produzione artistica come un ecosistema.

All’inizio Sharp e Stipsicz, entrambi quarantenni, 
contattarono i potenziali sostenitori con la loro idea (e, 
il primo anno, una breve lista di mostre da sostenere). 
Hanno offerto “partnership” a Phileas: i soci junior 
contribuiscono con € 2.000 ei partner contribuiscono 
con € 15.000 o più. Phileas è composto da una quarantina 
di soci e partner junior, tre quarti dei quali erano nuovi 
alla filantropia artistica. “Non volevamo cannibalizzare 
i gruppi di amici dei musei esistenti”, afferma Sharp. La 
maggior parte dei partner è austriaca, anche se alcuni 
sono internazionali con radici o affinità austriache.

L’attenzione va oltre la finanza e riguarda la guida 
di progetti dall’applicazione del finanziamento 
all’acquisizione, promuovendo nel contempo il dialogo 
tra tutte le parti. “I giorni in cui si effettua un bonifico 
bancario e si presentano per lo champagne all’apertura 
sono spariti nella maggior parte dei luoghi”, afferma 
Sharp. “La gente si rende conto che ci sono abbastanza 
cene e cocktail party per affondare una nave. Alla gente 
piacerebbe il contenuto. Vogliono avere accesso a persone 
interessanti e conversazioni fuori dall’ordinario. “
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