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Gerhard Merz è nato a Mammendorf, Germania, nel 1947. Vive e lavora a Berlino e
Pescia. Tra le numerose mostre personali sono da segnalare: Accademia Tedesca Villa
Massimo, Roma (2011), Kunsthaus Bregenz (2003), Kunstsammlung Nordrhein-Westfalen,
Düsseldorf (2002), Kunstverein Hannover (2000) Helmhaus Zürich (1998), Kunsthaus
Bregenz (1998), Padiglione Tedesco, Biennale di Venezia (1997), Kunst-Werke, Berlin
(1995), Kunsthalle Basel (1995), Kunstsammlung Nordrhein-Westfalen, Düsseldorf (1994),
Los Angeles County Museum of Art, Los Angeles (1992), Deichtorhallen, Hamburgo
(1992), Kunsthalle, Hamburgo (1992), De Appel, Amsterdam (1990), Kunstverein
Hannover (1990), Museum of Contemporary Art, Chicago (1989), Kunsthalle Zürich, Zurigo
(1989), Kunsthalle Baden-Baden (1987), Le Consortium, Dijon (1987), Kunstverein
München, Monaco di Baviera (1986), Kunstverein Kassel (1984), Fruitmarket Gallery,
Edinburgh (1983), Kunstraum München (1982), Van Abbe Museum, Eindhoven (1980),
Städtische Galerie im Lenbachhaus, Monaco di Baviera (1978), Kabinett für Aktuelle
Kunst, Bremerhaven (1978), Kunstraum München (1975). Nel 1983 ha vinto il rinomato
premio “Arnold Bode Preis”.
È stato professore presso la Kunstakademie Düsseldorf (1991-2004) e presso l'Akademie
der Bildenden Künste a Monaco di Baviera (2004-2011) dove lui stesso aveva studiato dal
1963 al 1973
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Da oltre mezzo secolo, Gerhard Merz interroga lo spettatore con un'opera di estrema
chiarezza e, al contempo, di sofisticata complessità. Già nella sua prima mostra del 1971
al Kunstverein München, l'artista ha tracciato il fondamento teorico del suo percorso,
destinato a mantenere una coerenza rigorosa nel tempo. Una fotografia giovanile—che
ritrae un taglierino, una riga d’acciaio e una confezione di lampadina—si configura come
un manifesto programmatico tuttora attuale. Proporzione, ordine, luce e, come nella sua
prima esposizione, superfici geometriche di colore si rivelano strumenti essenziali e
autosufficienti per un'arte che ambisce all’assoluto. Fin dagli esordi, è già percepibile
un’istanza di trascendimento dei confini disciplinari.

Ispirato dall’architettura rivoluzionaria, Merz dissolve le linee di demarcazione tra modello
e realizzazione, tra pittura, spazio e architettura, elaborando un linguaggio che interroga
la natura stessa dell’opera d’arte. Nei decenni successivi, ha preso parte alle più
prestigiose manifestazioni artistiche internazionali, tra cui quattro edizioni di Documenta a 
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Kassel (1977, 1982, 1987, 1992), Westkunst a Colonia (1981), Von hier aus a Düsseldorf
(1984), Chambres d'Amis a Gand (1986) e il Padiglione Tedesco alla Biennale di Venezia
(1997). Per quest'ultimo, concepì un ambiente immacolato, una stanza bianca all’interno
del padiglione, in cui la struttura e la luce di migliaia di tubi fluorescenti trasformarono la
visita in un’esperienza percettiva totalizzante, capace di sospendere le connotazioni
storiche e stilistiche dell’edificio stesso. Da allora, la sua ricerca si è articolata attraverso
dipinti e sculture di grande formato, spesso a scala architettonica, presentati in numerose
esposizioni personali.

Merz propugna un processo di radicale disillusione, una epurazione dell’arte da contenuti
illusori, casualità, approssimazioni e narrazioni di attualità presunta. Questa posizione lo
pone in netta antitesi rispetto alle tendenze dominanti nell’arte contemporanea. "Merz
sembra rappresentare un vuoto che non implica né trascendenza né sottomissione alla
banalità", scriveva Thomas McEvilley nel 1995. L’estrema riduzione dei contenuti,
coniugata a un’astrazione formale di rigore assoluto—che è, in realtà, una costruzione
complessa—avrebbe potuto condurre ad una stasi concettuale o persino a una forma di
amarezza. Le opere di Merz, invece, dimostrano come la negazione possa rivelarsi non un
vincolo, ma un principio di liberazione: la riduzione esalta possibilità e percorsi alternativi
che emergono con ancora maggiore evidenza proprio in virtù delle restrizioni imposte.

L’attività artistica di Merz si distingue per una precisione assoluta, sia essa espressa in
disegni, fotografie, dipinti, modelli in scala reale o architetture realizzate da terzi.
"Difendo il diritto umano di fare arte senza motivo", afferma l’artista, rivendicando
un'operatività che trascende la dimensione del concetto puro.
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Nel corpus dell’artista, numerosi titoli di opere e mostre attestano la sua profonda affinità
con l’Italia e la sua tradizione artistica: Archipittura, Costruire, Brennero-Duomo-Dove Sta
Memoria, Mare, Mondo Cane. Con una determinazione imperturbabile, Merz prosegue il
proprio cammino, anche in un’epoca segnata dall’instabilità. L’artista, dopo un
significativo periodo di riflessione, riprende la sua attività creativa proponendo un nuovo
ciclo di opere, Ça ira, creato appositamente per gli spazi della Galleria Giampaolo
Abbondio ed ispirato al celebre canto rivoluzionario francese. I monocromi in bianco e
arancione, insieme a un dittico in verde e rosa dedicato a Marcel Duchamp, si inseriscono
in un dialogo essenziale e vibrante con l’architettura rinascimentale della galleria,
riaffermando il potere della forma pura.
La mostra è curata da Frank Boehm, curatore e architetto, direttore del Museo Mitoraj di
Pietrasanta dal 2024.
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Video intervista Gerhard Merz - “Corriere della sera - La Lettura”
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VENEDIG, OR THE LAW OF FORM, MEASUREMENT AND LIGHT

di Gudrun Inboden

“(...) In the dazzling light of VENEDIG is any meaning used up? Does the empty space
show nothing other than its own clarity? Where in this brightness is the actual object of
illumination? What clarity is meant here, apart from the real one articulated in
measurement, form and light? 
That art «transcends the sense of language» is well enough known as a postulate of
modernism; but in this space in Venice such longing, with the darkness that is natural to it,
is not longer dominant. Instead, what stands clearly before our eyes is that «meaning has
vanished into verse»[T.W.Adorno1961], and that in this apparently insignificant deviation
of the indicative from the utopian tense of modernism a profound difference is
communicated. Modernism worked towards the autonomy, the purity of language.
Modernism wanted at last to redeem language from its task of conveying meaning and
then – having as its vehicle reached the destination – withdrawing selflessly behind it. But
this vision addressed the germ of superordinate meaning, and in order to become
concrete itself, it sought its semantic echo in the aesthetic subject. Thus modernism
unintentionally allowed the scheme of means and ends to survive. In the emptiness of
VENEDIG, however, even this dark remnant of a pathos formed on the aesthetic subject-
object-relationship has given way to the ethos rooted in the incorruptible spirit of reason. 
Released in this way from modernism and loosed from their telos, the means of
measurement, form and light no longer speak in the idiom of the «aesthetic message»,
and in VENEDIG any question about this merely echos in the void. The light shows
nothing except that it is there. It does not illuminate «What it is for», but «That it is». That
art is may thus become the occasion for a basic (and thus astonishing) inquiry in which
the functional is perceived to be secondary. (...)”
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ARTFORUM 
Gerhard Merz
Los Angeles County Museum of Art (LACMA)

di Colin Gardner 

Gerhard Merz has built a reputation in recent years with a series of site-specific
installations that attempt to realize the utopian Modernist dream of a formalism that fuses
art and architecture in a seamless, nonutilitarian whole. While this seems at first glance to
be a hopelessly nostalgic yearning for the “total” art epitomized by the art-for-art’s-sake
movements of the early 20th century, Merz introduces enough contradictory elements to
create a visually provocative, if theoretically futile work.
Archipittura, 1992, Merz’s recent installation at the Los Angeles County Museum of Art,
was a logical step in this development, combining the dual elements of architecture
(architettura, in Italian) and painting (pittura). A large room was split into unequal “halves”
by an open-ended dividing wall, which allowed the viewer to walk around it but never to
view all of the walls of the room at once. Each face of the divider featured an identical
black mural with a surrounding white border. Approximately one-third of the way in from
the left edge, a vertical, stainless steel bar suggested a three-dimensional Barnett
Newman stripe or a Mies van der Rohe structural reference to an I-beam. This
architectural grid was further reinforced by the overhead lighting (neon tubes arranged in
parallel pairs at 90-degree angles to the wall) and concrete floor (interlocking rectangles).

Merz’s debt to the International Style was underlined by a large inscription, on one of the
facing perimeter walls, which stated: “FOR LUDWIG MIES VAN DER ROHE LESS IS
MORE MCMXCII.” The opposite wall, which featured a square glass panel suspended
away from the surface in stainless steel mounts, opened onto a smaller anteroom which
Merz calls a “studiolo” or study. This housed a smaller, dark-ocher canvas that not only
suggested an equivalent to the mural in the form of an easel painting, but also replaced
the vertical bar with an oversize, stainless steel T-square. The interior and exterior rooms
thus established a complementary formal interplay of painterly and architectural
vocabularies, so that any initial binary relationships were blurred if not dissolved.

By encouraging the viewer to interact bodily with the space-as-painting and painting-as-
space, Merz seemed to be referencing El Lissitzky’s “Proun” installations of the mid ’20s,
in which painterly surface and sculptural volume metamorphosed according to the
viewer’s changing position. However, Lissitzky’s program was rooted in a practical,
utilitarian, constructivist ideology in which painting and architecture were inseparable from
a program of revolutionary socialism. Anchoring his work in the reifying, esthetic sphere of
the museum, Merz appears to be deliberately eschewing any wider social agenda. This
resorting to a purist estheticism thus aligns Merz with a Kantian/Greenbergian formalism,
rooted in Platonic ideals of transcendental form. Ironically, it also allies Merz with the
retardataire Neo-Classicism of Carlo Maria Mariani, whose retrospective coincidentally
occupied the galleries next door. Strange, but appropriate bedfellows indeed.
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Los Angeles County Museum of Art (LACMA), 1992
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