Dal testo di Daniel Birnbaum in catalogo
[...] Questa mostra parla di trasformazione, di digestione, e di sfida. Comprende cinquanta artisti provenienti da tutto il mondo, attivi in ogni campo dell'arte. Anche se spesso rivelano un tono melanconico, le loro opere non hanno affatto uno spirito introspettivo e apolitico. Porsi sotto l'influsso cosmico di Saturno (la "stella malinconica") significa molte cose diverse e, spesso, apparentemente contraddittorie. L'animo saturnino è cupo e depresso, e tuttavia ispirato e radioso; passivo ed essenzialmente negativo, e tuttavia, talvolta, ribelle e magnificamente produttivo. La tradizione lo considera il temperamento proprio dell'artista, ma la malinconia è un concetto ambivalente e spaesante, e ci dà la sensazione che, nonostante tutto, un cambiamento radicale sia possibile. È uno stato di disperazione, ma anche di ispirazione. 

Oggi sono numerosissimi gli artisti attratti dall'idea del vecchio e dell'obsoleto. Un artista che sperimenta con i nuovi mezzi di comunicazione dovrebbe conformarsi all'universale convergenza di tutti i media tradizionali e sbizzarrirsi con la manipolazione dei dati che rappresentano il suono e la visione, ridotti ai loro segnali fondamentali? Benjamin Buchloh pone spesso l'accento sul ruolo chiave dell'obsoleto nelle opere di molti degli artisti più stimolanti di oggi. Impiegando strategie passate nel contesto delle più avanzate forme di dominio visivo e spaziale, mobilitano ciò che Buchloh definisce 'controforza allegorica', creando improvvise interruzioni temporali e spaziali a partire dall'incantesimo apparentemente inattaccabile che i linguaggi delle tecnologie mediatiche, dell'architettura e del design hanno fondato in funzione dello spettacolo e della produzione dei beni di consumo. Il malinconico, attratto da ciò che non ha un uso, può sembrare introverso, ma è anche qualcuno che dice no a un'idea troppo semplicistica di "progresso"; questo suo diniego è una forma di resistenza.

Due degli artisti hanno realizzato alcune nuove opere di grandi dimensioni in occasione della mostra: si tratta di Paul Chan e di Olafur Eliasson, entrambi impegnati in una ricerca visionaria ai confini della percezione, e in un'audace speculazione sulla natura stessa di ciò che costituisce l'esperienza umana. Quando Eliasson ha installato Your sun machine [La tua macchina solare], circa un decennio fa a Los Angeles, non ha in realtà aggiunto nulla all'ambiente (o almeno nulla che in qualche modo non fosse già presente). Semmai ha sottratto qualcosa, praticando un foro nel tetto e facendo così entrare l'abbagliante sole californiano. Ri-materializzato sotto forma di una macchia vibrante sul pavimento, il remoto corpo celeste diviene fisicamente presente: si può quasi vederlo muovere. Ma Your sun machine non parla solo di quel corpo incandescente che si trova al centro del sistema solare; parla anche di noi. Gli oggetti del mondo esterno sembrano muoversi, ma ovviamente è il contrario: siamo noi soggetti agenti a far sembrare le cose come le vediamo. Il sole si muove fluttuando sul pavimento della galleria perché noi stessi stiamo viaggiando per l'universo a una velocità incredibile, mentre stiamo in piedi su questo nostro pianeta. Si potrebbe avere l'impressione che l'arte di Eliasson parli solo della natura, per la precisione dei potenti fenomeni naturali presenti nella sua natia Islanda: vento, acqua, luce e fuoco. Tuttavia, le sensazioni completamente nuove che le sue installazioni producono non sono naturali, se per naturale si intende l'esperienza pura, sfrondata di ogni orpello d'artificialità. In un'epoca di incertezze, di nuove tecnologie e di soggettività mediata, l'attenzione che Eliasson rivolge alla percezione è senza dubbio visionaria, e chiaramente influenzata da posizioni utopiche quali le teorie di Buckminster Fuller, senza che peraltro vi sia nulla di radicalmente futuristico o hi-tech nei suoi progetti. Il che segnala come l'artista consideri l'aspetto meccanico della percezione non già come attinente alla condizione attuale, ma piuttosto come elemento fondante dell'esperienza umana. In effetti, le opere di Eliasson non possono essere comprese in termini di distinzione fra meccanico e biologico. Al contrario, come sostiene Jonathan Crary, "la dualità natura/cultura svanisce all'interno di un dato campo in cui macchina e organismo non sono separabili".

Chiunque guardi l'ipnotica animazione di Paul Chan 1st Light, prima parte del ciclo completo The 7 Lights, non può fare a meno di pensare alle persone che cadevano dalle torri durante l'attentato al World Trade Center - eppure, questo modo naturalistico di rendere la disintegrazione delle cose del mondo e la brutale eliminazione di vite umane, non ha nulla in sé dello sfruttamento. Al contrario, crea un'atmosfera calma e meditativa; lo spettatore è condotto dolcemente entro una dimensione dove il tempo sembra essersi fermato. È come essere sospesi in un'altra temporalità, in una dimensione temporale che molti autori hanno tentato di affrontare. L'opera di Chan, scrive un critico, "è stranamente avulsa dal tempo, pur essendo una riflessione sul tempo.” In un recente dibattito sulla sua opera, l'artista stesso medita sulla propria aspirazione ad abolire la linearità del tempo, affermando che “il tempo lineare non è realtà né concetto: è una cattiva abitudine.” Come fa notare George Baker, vi è un'opera in particolare di Chan che rende possibile esperire la percezione della temporalità e l'esperienza della ripetizione: My Birds … Trash … The Future [I miei uccelli... Spazzatura... Il futuro]. “Ricercando la propria ispirazione testuale in egual misura nella Bibbia e in Aspettando Godot di Samuel Beckett, questo video tiene i suoi personaggi non-morti, così come i suoi spettatori, in un perpetuo stato di sospensione", scrive Baker, "un'attesa come quella di Vladimir ed Estragon in Beckett, davanti a un'animazione ambientata intorno a un albero spoglio, in un paesaggio riarso. Tuttavia, non è del tutto esatto annoverare questa animazione fra i video 'narrativi' di Chan. Perché intorno a questo albero gli eventi accadono, ma nessuno si sviluppa; la violenza scoppia, ma è senza senso, letteralmente senza direzione né sommatoria, nient'altro che un'assurda catena di ripetizioni arbitrarie. E quando il video 'finisce', non fa altro che andare in loop e ripetersi nuovamente: il loop digitale come eterno ritorno, dunque."

Un nuovo progetto di Chan, che debutta in occasione della mostra, prende invece le mosse dall'opera del Marchese de Sade. Nelle opere precedenti, l'artista aveva esplorato i mondi di pensatori utopici quali Charles Fourier e di artisti controcorrente come Henry Darger, interpretando le loro fantasie di fuga come programmi sul modo di lasciare questo nostro deprimente mondo. Le fantasie di Sade su sesso, potere e controllo erano considerate, in passato, come il limite estremo dell'immaginazione umana. "Mi dispiace, ma non è più così: le sue fantasie, in buona sostanza, si sono avverate", ha spiegato Chan in una recente conversazione. "Che cosa sono le prigioni di Guantanamo o di Bagram? Nient'altro che segrete, solo con infinite risorse in più. Sono castelli sadiani. Per quanto mi riguarda, oggi stiamo vivendo le 120 Giornate di Sodoma." […]
