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Corpo Aureo

“l’oro non e che luce impastata nella materia: come l'arte, nelle crepe della citta.”
Nel dibattito contemporaneo sull’arte pubblica e sulle politiche culturali urbane, la riflessione sulla
periferia ha acquisito centralita non solo come nodo spaziale, ma come categoria epistemologica e
politica. La periferia non e piu un semplice margine urbano, ma un campo di possibilita estetiche e
progettuali, una soglia tra visibile e invisibile, tra presenza e oblio. In questo senso, portare 'arte in
periferia non equivale a “portare bellezza dove non c’e”, come certa retorica paternalistica continua
a sostenere, ma a creare dispositivi critici che rendano percepibile cio che e stato sistematicamente
espulso dalle narrative dominanti della citta. All'interno di questa prospettiva si colloca l'intervento
artistico site-specific nella Chiesa di San Giovanni Battista a San Giovanni a Teduccio, quartiere
orientale di Napoli profondamente segnato dalle trasformazioni post-industriali e da un lungo
processo di marginalizzazione simbolica. La scelta di operare in una chiesa, spazio di transizione per
eccellenza, passaggio tra I'immanente e il trascendente, tra tempo sacro e tempo storico, permette
una duplice attivazione: da un lato, la riappropriazione di un luogo architettonico del culto come
spazio culturale, dall’altro, la riflessione su come arte, spiritualitda e memoria possano generare nuove
configurazioni simboliche del territorio. Lintervento di Maziar Mokhtari si inserisce pienamente nelle
pratiche artistiche che, a livello europeo, hanno fatto dell’arte nei contesti periferici uno strumento
critico di rigenerazione urbana. Ne sono esempio alcune esperienze che hanno saputo coniugare
progettualita estetica e trasformazione sociale attraverso l'attivazione di luoghi abbandonati o
negletti. A Palermo, la biennale itinerante Manifesta 12[8] ha riconfigurato il paesaggio urbano
attraverso una rete di interventi che hanno incluso non solo gli spazi monumentali del centro, ma
anche siti marginali, ex conventi, orti botanici e quartieri popolari. A Berlino, il Zentrum fur Kunst und
Urbanistik (ZK/U) ha trasformato una ex stazione merci in una piattaforma ibrida di arte, urbanistica
e ricerca, creando un laboratorio permanente di riflessione sul rapporto tra cultura e territorio.
Analogamente, a Marsiglia, nei quartieri di Air Bel e Félix-Pyat, si &€ dato vita a forme di residenza
artistica diffusa, a scuole informali di arti visive e a mostre mobili che agiscono nello spazio urbano
come agenti di trasformazione critica. Tutte queste esperienze condividono una visione dell’arte
come campo operativo in grado di risignificare lo spazio urbano, attivare nuove narrazioni locali e
innescare processi, anche non lineari, di riconoscimento collettivo. Il loro punto di forza non risiede
nella monumentalita degli interventi, ma nella capacita di porsi come forme di “disobbedienza
estetica” al sistema segregativo delle citta, secondo la definizione di Jacques Ranciére[1]: pratiche
che rompono l'ordine del visibile e rendono pensabile 'impensato.

Il titolo “Corpo Aureo” richiama un immaginario che intreccia materia e trascendenza, preziosita
simbolica e metamorfosi spirituale. Il giallo, in questa visione, non & soltanto una scelta cromatica, ma
una tonalita epistemica: evoca la luce, il sacro, la rivelazione. E il colore delle icone, dell’oro liturgico e
delle alchimie trasformative. La scelta del giallo da parte dellartista diventa quindi un atto di
posizionamento, un modo per restituire alle periferie una qualita auratica, non nel senso retorico del
riscatto, ma come emersione di un potenziale immaginativo spesso negato. E in questa genealogia
che siinserisce la mostra nella Chiesa di San Giovanni Battista. “Uovo d’oro”, opera che tematizza il
mito fondativo di Napoli attraverso il simbolo dell’'uovo virgiliano, non & solo una riflessione
sull’origine, ma una meditazione sulla frattura: il guscio, rotto diviene metafora visiva di un’identita
spezzata e al tempo stesso in trasformazione. Lopera non si impone sul luogo, ma si incastra nella
sua sacralita, aprendone uno spiraglio alla lettura diasporica.

Anche “Magarnas in Giallo Napoli” si muove lungo questa linea di tensione: riprendendo elementi
decorativi della tradizione islamica e trasfigurandoli attraverso la cromia identitaria partenopea,
'opera interroga l'estetica del’lornamento non come accessorio, ma come codice politico.
L'ornamento, qui, € segno eccedente: stratificazione visiva che resiste allomogeneita, sintomo di



una citta, Napoli, che si definisce non per esclusione, ma per accumulo. | tappeti persiani bruciati, con
la loro lenta rotazione, introducono un ulteriore livello di lettura: quello del trauma e della cura,
dellintimita e della diaspora. Il ferro da stiro, oggetto domestico e femminile, inscrive sul tessuto una
ferita non visibile ma permanente. La memoria non & rappresentata, ma impressa, incorporata,
restituita come superficie bruciante e mobile. In un contesto come San Giovanni a Teduccio, spazio
urbano storicamente attraversato da processi di deindustrializzazione e abbandono, questi tappeti
diventano strumenti rituali di resistenza e riscrittura. Lintervento artistico nella Chiesa di San
Giovanni Battista non si propone come atto redentivo né come strumento di pacificazione estetica
del territorio. Esso opera invece come gesto critico, come affioramento di una complessita spaziale
e simbolica che resiste a ogni semplificazione. Piu che trasformare, questo progetto interroga:
interroga il luogo, la sua memoria interrotta, le relazioni tra arte e spiritualita, tra gesto
contemporaneo e stratificazione storica. In questa prospettiva, I'arte non rigenera, ma disvela; non
ricompone, ma stratifica; non pacifica, ma espone. Ed & proprio nell’esposizione del trauma, della
soglia, della discontinuita che essa esercita il proprio potere critico. Lungi dall’assumere un ruolo
ornamentale o pedagogico, 'opera agisce come dispositivo di sospensione, sospensione della
funzione, dell’atteso, del visibile, aprendo un varco nell’ordine normativo del senso urbano. San
Giovanni a Teduccio non & dunque rappresentata, ma percorsa. La chiesa non & neutralizzata come
involucro, ma attivata come macchina semantica. Il sacro non viene riaffermato, bensi rilanciato in
uno spazio di ambiguita, dove spirituale e politico si contaminano. In questo slittamento, tra visibile
e rimosso, tra decorazione e ferita, tra culto e rovina, si genera un campo di tensione che non offre
soluzioni, ma rende praticabile un pensiero altro della citta. In ultima istanza, il valore di questo
progetto non risiede in cid che risolve, ma in cid che muove: lo squardo, la memoria, la domanda. E cosi
che l'arte, senza occupare lo spazio periferico, lo restituisce alla sua natura piu profonda: non come
confine, ma come orizzonte generativo del possibile.

Carla Travierso
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Corpo Aureo

’Gold is nothing but light kneaded into matter: like art, in the cracks of the city.”

In contemporary debates on public art and urban cultural policies, reflection on the periphery has
taken on central importance, not merely as a spatial node but as an epistemological and political
category. The periphery is no longer a simple urban margin, but a field of aesthetic and design
possibilities, a threshold between the visible and the invisible, between presence and oblivion.

In this sense, bringing art to the periphery does not mean “bringing beauty where there is none,” as
certain paternalistic rhetoric still claims, but rather creating critical devices that make perceptible
what has been systematically expelled from the dominant narratives of the city.

Within this perspective lies the site-specific artistic intervention inside the Church of San Giovanni
Battista in San Giovanni a Teduccio, a district in the eastern part of Naples deeply marked by
post-industrial transformations and a long process of symbolic marginalization. The choice to work
within a church, a space of transition par excellence, a passage between the immanent and the
transcendent, between sacred time and historical time, enables a twofold activation: on one hand,
the reappropriation of a religious architectural space as a cultural site; on the other, a reflection on
how art, spirituality, and memory can generate new symbolic configurations of the territory.

Maziar Mokhtari’s intervention is fully aligned with artistic practices that, at the European level, have
made art in peripheral contexts a critical tool for urban regeneration. Examples include experiences
that have successfully combined aesthetic planning and social transformation by activating
abandoned or neglected spaces.

In Palermo, the itinerant biennial Manifesta 12[8] reconfigured the urban landscape through a
network of interventions that included not only the monumental spaces of the city center but also
marginal sites, former convents, botanical gardens, and working-class neighborhoods. In Berlin, the
Zentrum fur Kunst und Urbanistik (ZK/U) transformed a former freight station into a hybrid platform
for art, urban planning, and research, creating a permanent laboratory for reflecting on the
relationship between culture and territory. Similarly, in Marseille, in the neighborhoods of Air Bel and
Félix-Pyat, widespread artist residencies, informal visual arts schools, and mobile exhibitions have
emerged, operating in the urban space as agents of critical transformation.

All these experiences share a vision of art as an operative field capable of re-signifying urban space,
activating new local narratives, and triggering—even non-linear—processes of collective
recognition. Their strength does not lie in the monumentality of the interventions but in their ability
to act as forms of “aesthetic disobedience” to the segregative system of cities, according to
Jacques Ranciére’s[1] definition: practices that break the order of the visible and make the
unthinkable thinkable.

The title “Corpo Aureo” evokes an imaginary that intertwines matter and transcendence, symbolic
preciousness, and spiritual metamorphosis. Yellow, in this vision, is not merely a chromatic choice but
an epistemic shade: it evokes light, the sacred, revelation. It is the color of icons, of liturgical gold,
and of transformative alchemies. The artist’s choice of yellow thus becomes an act of positioning, a
way to restore an auratic quality to the peripheries, not in the rhetorical sense of redemption, but as
the emergence of an often-denied imaginative potential. It is within this genealogy that the
exhibition in the Church of San Giovanni Battista takes place.

“Uovo d’oro”, an artwork that thematizes the founding myth of Naples through the symbol of the
Virgilian egg, is not only a reflection on origins but also a meditation on fracture: the broken shell
becomes a visual metaphor for an identity both shattered and in transformation. The work does not
impose itself upon the place but embeds itself within its sacredness, opening a window for a
diasporic reading.

Similarly, “Magarnas in Giallo Napoli” moves along this same line of tension: drawing on decorative
elements of Islamic tradition and transfiguring them through Naples’ identity-defining chromatic



hue, the artwork interrogates the aesthetics of ornamentation not as an accessory but as a political
code. Ornamentation here is an overflowing sign: a visual stratification that resists homogeneity, a
symptom of a city, Naples, that defines itself not by exclusion but by accumulation. The burned
Persian carpets, slowly rotating, introduce yet another layer of interpretation: that of trauma and
healing, intimacy and diaspora. The iron, a domestic and feminine object, inscribes upon the fabric a
wound that is invisible yet permanent.

Memory is not represented but impressed, embodied, returned as a burning and shifting surface. In
a context like San Giovanni a Teduccio, an urban space historically marked by processes of
deindustrialization and abandonment, these carpets become ritual tools of resistance and
rewriting. The artistic intervention in the Church of San Giovanni Battista does not present itself as
a redemptive act nor as a means of aesthetic pacification of the territory. Instead, it operates as a
critical gesture, as the emergence of a spatial and symbolic complexity that resists any
simplification.

More than transforming, this project interrogates: it questions the place, its interrupted memory,
the relationships between art and spirituality, between contemporary gesture and historical
layering. From this perspective, art does not regenerate but unveils; it does not recompose but
stratifies; it does not pacify but exposes. It is precisely in the exposure of trauma, threshold, and
discontinuity that art exercises its critical power.

Far from assuming an ornamental or pedagogical role, the work acts as a device of suspension,
suspension of function, expectation, and visibility, opening a breach in the normative order of urban
meaning. San Giovanni a Teduccio is therefore not represented but traversed. The church is not
neutralized as a container but activated as a semantic machine. The sacred is not reaffirmed but
relaunched in a space of ambiguity where spiritual and political contaminate each other.

In this slippage, between visible and repressed, between decoration and wound, between worship
and ruin, a field of tension is generated that offers no solutions but makes possible another way of
thinking the city. Ultimately, the value of this project does not lie in what it resolves but in what it
moves: the gaze, memory, and question.

This is how art, without occupying the peripheral space, returns it to its deepest nature: not as a
boundary but as a generative horizon of possibility.

Carla Travierso
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| passi della gazzella sul tappeto Esfahan, 2025, tracce del ferro da stiro su tappeto persiano, 1560x250cm
The Steps of the Gazelle on the Esfahan Carpet, 2025, traces of the iron on the Persian carpet, 1560x250cm



La Regola Aurea come corpo simbolico

Corpo Aureo ¢ il titolo del progetto concepito da Maziar Mokthari appositamente per gli spazi della
Chiesa San Giovanni Battista, nel quartiere San Giovanni a Teduccio di Napoli.

Lintervento dell’artista iraniano rappresenta un’inedita installazione site-specific che intende
portare il linguaggio dell’arte contemporanea in un contesto non convenzionale e periferico,
attivando un processo attivo e partecipativo con la comunita. Il progetto, fortemente evocativo,
stratifica memorie personali e simbologie collettive, si compone di una serie di elementi scultorei e
pittorici distribuiti in differenti punti della Chiesa, trovando un equilibrio con l'architettura e le
decorazioni preesistenti.

I lavori di Mokhtari di cui si compone I'installazione sono collegati fra loro attraverso I'utilizzo di forme
allegoriche, architettoniche e ornamentali provenienti dalla storia e dalla cultura iraniana ma che
trovano connessioni identitarie, materiali e immateriali con la cultura e la tradizione della citta di Napoli.

Linstallazione si compone di una serie di preziosi tappeti persiani circolari e rettangolari su cui
I’artista interviene attraverso delle bruciature da ferro da stiro; il risultato € una stratificazione di
motivi decorativi che simboleggiano sia la cultura millenaria da cui provengono gli oggetti sia le
cicatrici di ferite che intrecciano storie e mondi dissimili. Nelle case iraniane i tappeti trascendono la
semplice funzionalita; sono custodi di antichi simboli visivi e di archetipi culturali. | loro intricati motivi
incarnano la memoria collettiva, collegando passato e presente, arte e vita. | segni di bruciatura
emergono cosi dai disegni arabeschi, fungendo da metafora per la fragilita del patrimonio culturale
e le conseguenze irreversibili dell'intervento umano sulla natura e sulla storia. | tappeti utilizzati da
Mokhtari sono realizzati con i tradizionali motivi chiamati Shamseh che rappresentano un elemento
fondamentale nell’arte islamica che si espande in forme geometriche

- cerchi, stelle ed esagoni - evocando l'infinito, il macrocosmo e il microcosmo. Le bruciature da ferro
rovente interrompono I'armonia del motivo decorativo, sfidando la sua bellezza e il suo ordine, proprio
come le azioni umane turbano I'equilibrio della natura. Linstallazione si compone, inoltre, di una
presenta scultorea femminile, custodita in una teca, come una reliquia, la cui identita resta celata; in
questo modo la rappresentazione proposta si apre a infinite interpretazioni, orientali e occidentali,
fondendosi con la cultura del luogo e con tradizioni lontane. Al di sopra della scultura, lartista
posiziona un dipinto a forma di uovo, elemento che fonde simbologie provenienti da differenti storie
e culture. Nello specifico, 'opera intreccia la storia di Napoli, con la scrittura persiana e con il motivo
chiamato Mugarnas, ovvero il tipico decoro dell’architettura islamica, generalmente utilizzato per
soffitti e cupole, dal ritmo compositivo in grado di moltiplicare I'effetto di tridimensionalita.
L’elemento del Mugarnas &, infine, protagonista anche di una tela geometrica dalle nuance gialle,
tipiche dei lavori di Mokhtari. Il grande dipinto, dal forte potere immaginifico e meditativo, entra in
dialogo con gli elementi pittorici gia presenti nella Chiesa. Corpo Aureo si completa e si sostanzia
grazie alla presenta di un’installazione sonora ambientale che collega sensibilmente i lavori presenti
nella Chiesa.

L’elemento audio & stato realizzato appositamente dal compositore iraniano Saba Alizadeh invitato
da Maziar Mokthari a dialogare con le opere. La traccia sonora € accompagnata da una serie di
poesie persiane editate e recitate da Kayvan Tahmasbian; il risultato € la creazione di un’atmosfera
coinvolgente e calda in grado di stratificare ulteriormente le suggestioni proposte.

Lintervento di Maziar Mokhtari rievoca miti e sostanze storiche ma riesce anche a connettersi al
presente e all’attualita in modo puntuale, poetico ma al contempo potente.

Lartista sceglie di intervenire nello spazio in modo rispettoso e attento, con un gesto che, come da
modalita dell’artista, si lega fortemente al luogo dell’esposizione nelle forme e nei contenuti

proposti.

Chiara Pirozzi



The Golden Ratio as a symbolic form

Corpo Aureo is the title of the project conceived by Maziar Mokhtari specifically for the spaces of
the Church of San Giovanni Battista, in the San Giovanni a Teduccio, Naples.

The Iranian artist’s intervention is an unprecedented site-specific installation that aims to bring the
language of contemporary art into a non-conventional and peripheral context, activating a
participatory and engaging process with the community. The highly evocative project layers
personal memories and collective symbols, comprising a series of sculptural and pictorial elements
distributed throughout different points in the church, finding a balance with the existing
architecture and decorations.

The works by Mokhtari that make up the installation are interconnected through the use of
allegorical, architectural, and ornamental forms drawn from Iranian history and culture, which find
both material and immaterial connections with the culture and traditions of the city of Naples.

The installation features a series of precious Persian carpets, both circular and rectangular, on which
the artist intervenes using burns made with a hot iron. The result is a stratification of decorative
motifs symbolizing both the millennia-old culture from which these objects originate and the scars
of wounds that interweave disparate stories and worlds. In Iranian homes, carpets transcend mere
functionality; they are custodians of ancient visual symbols and cultural archetypes. Their intricate
patterns embody collective memory, connecting past and present, art and life. The burn marks
emerge from the arabesque designs, serving as metaphors for the fragility of cultural heritage and
the irreversible consequences of human intervention on nature and history. The carpets used by
Mokhtari are made with traditional motifs called Shamseh, a fundamental element of Islamic art that
expands into geometric forms such as circles, stars and hexagons, evoking the infinite, the
macrocosm and the microcosm. The hot iron burns disrupt the harmony of the decorative motif,
challenging its beauty and order, much like human actions disturb the balance of nature. The
installation also includes a female sculptural presence, enclosed in a display case like a relic, whose
identity remains hidden; in this way, the representation invites endless interpretations, both Eastern
and Western, merging with the local culture and distant traditions. Above the sculpture, the artist
places an egg-shaped painting, an element that fuses symbols from different histories and cultures.
Specifically, the work intertwines the history of Naples with Persian script and with the motif known
as Mugarnas, a typical decorative element in Islamic architecture generally used for ceilings and
domes, whose rhythmic composition multiplies the effect of three-dimensionality. The Mugarnas
motif is also the protagonist of a geometric canvas in yellow tones, typical of Mokhtari’'s work. This
large painting, with strong imaginative and meditative power, enters into dialogue with the existing
pictorial elements of the church.

Corpo Aureo is completed and enriched by the presence of an environmental sound installation that
sensitively connects the works displayed in the church.

The audio element was specifically created by Iranian composer Saba Alizadeh, invited by Maziar
Mokhtari to engage in a dialogue with the artworks. The sound piece is accompanied by a series of
Persian poems, edited and recited by Kayvan Tahmasbian; the result is the creation of a warm and
immersive atmosphere that further deepens the layered suggestions proposed by the installation.

Maziar Mokhtari’s intervention evokes myths and historical essences but also manages to connect
with the present and with current issues in a precise, poetic and powerful way. The artist chooses
tointervene in the space with respect and attentiveness, in a gesture that, as is characteristic of his
practice, is strongly tied to the exhibition site both in form and content.

Chiara Pirozzi



Vista esterna e interna della Chiesa di San Giovanni a Teduccio

Exterior and interior view of the San Giovanni a Teduccio Church



Maziar Mokhtari

Maziar Mokhtari (Esfahan, Iran, 1980), vive e lavora tra
Roma ed Esfahan. Ha studiato presso la “Youth
association of cinema” di Teheran e presso ’"Accademia di
Belle arti di Roma. La ricerca visiva di Maziar Mokhtari
avanza in un’inesauribile modalita di scoperta e di
sorpresa; I'artista, infatti, si pone come un incessante
viaggiatore che ritorna a scoprire costantemente la sua
citta natale. Da questa osservazione temporale e spaziale,
Maziar Mokhtari assorbe, al punto da renderlo una sua
cifra stilistica, 'uso del colore giallo, che caratterizza le
mura della citta di Esfahan. Il giallo diviene in Maziar
Mokhtari una chiave simbolica e interpretativa che
intreccia e sostiene formalmente le tematiche filosofiche,
storiche e antropologiche indagate dall’artista.

La produzione artistica di Maziar Mokhtari, pur suddividendosi in singoli progetti, resta fortemente
caratterizzata e la sua ricerca si struttura come un continuum visivo e allegorico. Luce e colore,
dunque, scandiscono il ritmo delle sue opere, generando un’uniformita fra esse, che si succedono in
un’unica atmosfera. Il metodo dell’osservazione di mondi, riti e paesagqgi caratterizza I'indagine di
Mokhtari e si formalizza nell’'utilizzo di diversi media che vanno dalla pittura alla fotografia, dal video
all'installazione. La pratica si connette costantemente ai luoghi espositivi che I'artista interpreta ed
elabora in ogni suo progetto attraverso la realizzazione di ambienti site-specific. Maziar Mokhtari ha
esposto le sue opere sia in Italia che all’estero, in una serie di spazi espositivi pubblici e privati, tra cui:
Museo Macro (Roma), Maraya Art Center (Sharjah, UAE), Stux gallery (NY), Triennale di Milano, Galleria
Pit (Bologna), Galleria Dino Morra (Napoli), Galleria Nuova Pesa (Roma), Azad Art Gallery (Teheran),
Emrooz Gallery (Esfahan), Ogallery (Tehran), Museo Roberto Billotti (Rende, CS), Museo del Sale Arte
Contemporanea (Salgemma).

Maziar Mokhtari (Esfahan, Iran, 1980) lives and works between Rome and Esfahan. He studied at the
“Youth Association of Cinema” in Tehran and at the Academy of Fine Arts in Rome. Maziar Mokhtari’s
visual research unfolds through an inexhaustible process of discovery and surprise. The artist
positions himself as a tireless traveler who continually returns to rediscover his native city. From this
temporal and spatial observation, Mokhtari draws the use of the color yellow, ultimately
transforming it into a distinctive stylistic mark that characterizes the walls of the city of Esfahan.
Yellow becomes in Mokhtari’s work a symbolic and interpretive key that formally supports and
intertwines the philosophical, historical and anthropological themes explored by the artist.
Although divided into individual projects, Mokhtari’'s artistic production remains deeply
characterized by a cohesive visual and allegorical continuity. Light and color define the rhythm of
his works, generating a sense of unity among them as they unfold within a single coherent
atmosphere. The method of observing worlds, rituals and landscapes marks Mokhtari’'s approach
and materializes through the use of various media ranging from painting to photography, from video
to installation. His practice is consistently connected to the exhibition spaces which the artist
interprets and transforms in each of his projects through the creation of site-specific environments.
Maziar Mokhtari has exhibited his works both in Italy and abroad, in a number of public and private
venues including: Museo Macro (Rome), Maraya Art Center (Sharjah UAE), Stux Gallery (New York),
Triennale di Milano, Galleria Piu (Bologna), Galleria Dino Morra (Naples), Galleria Nuova Pesa (Rome),
Azad Art Gallery (Tehran), Emrooz Gallery (Esfahan), O Gallery (Tehran), Roberto Bilotti Museum (Rende
CS) and Museo del Sale Arte Contemporanea (Salgemma).



Una voce si fa sentire. Recita poemi persiani. | motivi si costellano: i passi della gazzella, I'occhio, il
cuore, la ferita che brucia. La gazzella appare per caso, attraverso la somiglianza tra mugarnas—
ornamento architettonico persiano—e la traccia dei suoi passi. Nei poemi, le impronte della gazzella
risuonano nella forma di un occhio, o di un cuore, spezzato, marchiato.

Dagh significa sia il bruciare sia il suo segno. E il marchio dell’occhio. Sul cuore, & il ricordo ardente.
Memoria fatale. Ricordo bruciante. La ferita nella memoria che non svanisce mai.

La traccia di cio che é andato, eppure non se ne va mai. Un non-passare. Come i riflessi di un sole che
tramonta catturati nei nodi floreali infiniti del mugarnas che si erge sullo stato della Moschea di
Shaykh Lotfollah a Isfahan. Iper-collegato. Referenziale senza fine. Sempre in movimento sulla
superficie, eppure scoprendo se stesso come immobile fin dall’inizio.

[Kayvan Tahmasbian]

A voice comes. Reciting Persian poems. Motifs constellate: the gazelle’s footsteps, the eye, the
heart. the wound that burnsThe gazelle appears by chance, through the resemblance between
mugarnas—Persian architectural ornament—and the trace of its steps. In poems the gazelle’s
footprints echo in the shape of an eye, or of a heart, broken, branded.

Dagh means both the burning and its mark. It is the branding of the eye. On the heart, it is the
burning memory. Memoria fatale. Ricordo bruciante. The wound in memory that never fades.

The trace of what has gone, yet never leaves. A non-passing. Like the reflections of a setting sun
caught in the endless floral knots of the muqgarnas arching over the threshold of Shaykh Lotfollah
Mosque in Isfahan. Hyper-linked. Referential without end. Always moving on the surface, yet
discovering itself as motionless all along. [Kayvan Tahmasbian]

Here come the gazelles’ footfalls in my dream. [Saib Tabrizi]
Ecco che arrivano i passi delle gazzelle nel mio sogno

How shall the mountain gazelle run the plain? [Abu Hafs Sughdi]

Come correra la gazzella di montagna sulla pianura®?

How sweet the day when my heart leapt at the gazelle’s footprints! [Saib Tabrizi]

Quanto & dolce il giorno in cui il mio cuore ha saltato alla vista delle impronte della gazzella!

The gazelle-eyed footprints have struck the desert mad. [Abdul-Qadir Bedil]

Le impronte con occhi da gazzella hanno fatto impazzire il deserto.

Renew me my wound! [Mohammad-Taqi Bahar]

Rinnova in me la mia ferital



